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Vue de I'exposition «Kekkai» d’Ulla von Brandenburg.

PARIS + GALERIE ART : CONCEPT JUSQU'AU 26 JUILLET

Le Japon surnaturel
d’Ulla von Brandenburg

Ullavon Brandenburg est revenue de sa résidence de cing mois ala Villa Kujoyama,
a Kyoto, avec dans ses bagages la découverte d'une nouvelle technique d'impres-
sion, le pochoir a la pate de riz, et une fascination pour les «yokai», créatures fantas-
tiques entre monstres et phénoménes surnaturels. Avec son sens pointu de la scé-
nographie, elle nous invite a franchir le seuil de son exposition, pensée comme une
forét enchantée. Des petits panneaux de tissus, comme ceux marquant I'entrée des
restaurants au Japon, laissent place a de grands kakémonos disposés en plusieurs
plans dans une ambiance éthérée. lls ménent a une salle obscure et aun film en noir
etblanc oul'artiste s'est laissée aller a une réverie empreinte de Iégendes nippones.
Le contraste avec la palette chromatique intense des tissus, d'otl émergent des évo-
cations d'ombres et des taches en halo, n'en est que plus saisissant. PM

«Ulla von Brandenburg — Kekkai»

4, passage Sainte-Avoye * 3¢ » 0153 60 90 30 - galerieartconcept.com
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EXPOSITIONS

ROMAINVILLE + GALERIE SATOR JUSQU'AU 12 JUILLET
Bye bye Komunuma!

Baroud d’honneur pour Vincent Sator a Romainville ! Al'instar de Jocelyn Wolff,
figure de proue de ce regroupement de galeries baptisé Komunuma, qui part,
|ui,s'installer en septembre dans le quartier de Matignon, le galeriste aannoncé
son départ pour se concentrer sur sa galerie du Marais parisien. Il réunit une
derniere fois ses artistes, Djabril Boukhenaissi, Raphaél Denis, Gabriel Leger
ou Eric Manigaud, pour évoquer l'effacement de la figure : cette antienne qui
hante I'histoire de la modernité. Ils sont rejoints par deux artistes émergents,
Alessandro di Lorenzo et Thien-Ngoc Ngo-Rioufol, et quelques guest-stars
empruntées a ses voisins de Romainville : Bruno Pélassy et Lawrence Weiner
(Air de Paris), Renaud Auguste-Dormeuil (Fabienne Leclerc - In Situ) et le
peintre réaliste du XIX® siecle Eugene Carriere (Jocelyn Wolff). «S'intéresser a
I'effacement de la figure humaine, c'est aborder la question vertigineuse du
temps, de la mémoire et du souvenir, celle de I'identité, confuse et fragile, et
plus fondamentalement se confronter a la question sensible de I'humanisme
dans I'art contem-
porain et dans nos
sociétésy, décrit-il.
Ce qui s'appelle un
départ en beauté !
EL

«De
I'effacement

de la figure
humaine»
43,ruedela
Commune de Paris
018766 09 04
galeriesator.com

Djabril
Boukhenaissi
k La Legon de

~  clavecin, 2025

PARIS  GALERIE POGGI JUSQUAU 2 AOUT
Eloge de I'absence

" Alors que son voisin d'en face, le Centre Pompidou, ferme pour
’( f ﬂ cingans de travaux, Jérdme Poggi s'attache a évoquer un fan-

S

\ téme, un fantasme de musée avec son exposition «The Last
v Museumy. Vide, la vitrine de Wesley Meuris (After Absence,
2025) ; effacé, le visage du photographe George Tony Stoll ;

‘ spectrale, I'image créée avec'aide del'lAparle duo Ittah Yoda ;
’ “ en désespérante friche, le paysage noir et blanc de Sophie
#MAES Ristelhueber... Bref, une intense mélancolie se dégage de ce

doxalement, I'absence d'une ceuvre peut en révéler la force
persistante — son aura, qui subsiste au-dela de sa présence
matérielley, écrit-il. Il pourrait en dire tout autant de I'institution
dont il fait en creux I'éloge et I'élégie. EL

«The Last Museum»
135, rue Saint-Martin « 4¢ » 0145 30 30 31 + galeriepoggi.com

® T’ Tl S «dernier muséey, titre emprunté a une série photographique

= 3 ﬁ J’\/ N \%‘i de Brion Gysin qui, lui aussi, habitait en face de Beaubourg et

2 "l \ e (RN \' a documenté sa construction depuis sa fenétre. Mais c'est

: \ ! 4 aussi un magnifique hommage a ce lieu qui a tant magnétisé
Wz N e ifique fromn iatantn

. L_,’, A ™~ \ ’ | Jérome Poggi. Il invite également plusieurs voix venues

i \/ e ‘ ' il d'Ukraine autour de son artiste phare Nikita Kadan, qui font

a7} l ‘ ) y/ J écho aux musées de leur pays, vidés de leurs ceuvres. «Para-

Danylo Halkin, série Optical Prostheses, 2022-2025



UNLIKE MANY ARTISTS TODAY
who scavenge from every last
scrap of modernist production, Ulla
von Brandenburg has leaped over
that period of utopian experimen-
talism, alighting instead in the pre-
ceding century. Von Brandenburg
is attracted to the sophistication,
escapism, extreme aestheticism,
world-weariness, and fashionable
despair that characterized the
literary and artistic climate of the
European fin de siecle (though
in practice she looks equally to
German Romanticism and the
baroque metaphor of theatrum
mundi). Rather than longing for
ideological absolutes, the apparent
impetus for the ongoing investigation of

The process also creates an
atmosphere of amateur dramatics
or, perhaps more appropriately
drawing-room entertainment. For
example, Reiter (Rider), 2004, a
tableau vivant captured on Super-8
film, features seven of the artist’s
friends and acquaintances (many
of them from her Hamburg art
school days) dressed in contempo-
rary clothing but posed according
to von Brandenburg’s selected
source material. She herself appears
as well, holding the upright posi-
tion of a figure in Giandomenico
Tiepolo’s painting of the Venice
carnival. Similarly, one person’s
straddling of another who is on his
hands and knees was inspired by a baroque

modernism, von Brandenburg is drawn to the illustration depicting a boy prince who made
sense of uncertainty associated with this pre- J ESSICA M ORGAN O N his servant perform this very task—but here

i £ ation (rather than th it taki ite a diff adomasochisti
vty of change, and how this ansiety  JLLA VON BRANDENBURG  {iirnce. Meansihile, 2 woman scated on

manifested itself.
Tableaux vivants, circus motifs, and refer-

ences to the occult as well as theater and dance pervade
von Brandenburg’s work, in which the artist typically iso-
lates and decontextualizes a pose or gesture from sources
in literature, art, or history. And so a nineteenth-century
photograph of a woman dying of consumption becomes
a wall drawing; an illustration from a nineteenth-century
book on etiquette is transformed into a tableau vivant;
and a symphonic poem by Camille Saint-Saéns is the
inspiration for a performance. The Hamburg-based artist
always retains the historical specificity of her quotation—
whether this is implied through period-style clothing, for
example, or the use of well-known source material—but
by eliminating the extraneous detail and transferring one
medium to another she infuses the imagery with an unde-
niable contemporaneity. The resulting referential mix
gives the impression that von Brandenburg sees her sur-
roundings through the filter or ghostly presence of these
historical tropes, as if our own time’s uncertainties sum-
mon the appearance of an earlier manifestation of doubt.

338 ARTFORUM

chair wears a jacket embroidered with

gingko leaves, a reference to Goethe, who
wrote a poem about the tree—using its bilobed leaves as
a symbol for duality—and who himself was involved in
the creation of tableaux vivants.

A much larger group participated in Der Brief (The
Letter), 2004, another tableau vivant that similarly com-
piles several references, some of which point back to
von Brandenburg’s own work—such as a woman hold-
ing a glass of wine, who appeared in an earlier film by
the artist (Ein Zaubertrickfilm [Magictrickfilm], 2002),
and an embracing couple who copy a pose from
Eislaufpaar (Ice Skating Couple), 2003, her drawing of
an ice-skating duo. Also included is a group based on a
nineteenth-century image of an occult séance; a scene
made after an illustration of the rituals involved in join-
ing a secret German Masonic-like association; and a
couple playing cards who may have been lifted from
Cézanne’s Les Joueurs de cartes. In both Reiter and Der
Brief one individual stands while reading, perhaps from
a script. Suggestive of a director or choreographer of

From the Archive: Dance Moves, [Jessica Morgan, « Ulla von Brandenburg », in Artforum, summer 2006, p. 339],
in Artforum, 02.12.2024



the proceedings, the figure instills a reflexive
note, reaffirming the performative quality of
the work.

Von Brandenburg records all her tableaux
vivants on Super-8 film for the length of a reel
(approximately two minutes and thirty sec-
onds). Watching the films one is conscious of a
sense of diversion that must have been involved
in producing such scenes, but there is nothing
ironic or playful in the end result. As with all
von Brandenburg’s motifs, the postures are
highly stylized and clearly “not of our time,”
but their reenactment (especially since the
actors are both young and unmistakably con-
temporary-looking) reinvigorates our aware-
ness of the attitudes of grief and surprise, or
even more subtle demonstrations of subservi-

Opposite page, from top: Ulla von Brandenburg, Reiter (Rider), 2004, still from

I want your face for the center,” underscores
an analogy von Brandenburg draws between
the custom of quilt making in North America
(a craft she became familiar with during a resi-
dency in Montreal) and her own manner of
collaging imagery and ideas. Crazy quilts have
a particular resonance for the artist: Made out
of irregularly shaped geometric pieces of fabric
salvaged from worn-out clothes, woolen
underwear, bed linen, and so on, these quilts
allow for the reading of personal life and narra-
tive through the material fragments from
which they were constructed.

The reference to traditionally feminine
crafts—quilt making and the presence of
hand-dyed ribbons and paper cutouts in
her drawing installations—and above all the

ence, assistance, and etiquette germane to the a black-and-white film in Super 8, 2 minutes 30 seconds. Ulla von Brandenburg, Striking presence of female figures in von

postures’ original contexts. The final image sug-

Baender (Bindings), 2005. Installation view, Pavilion Projects, Montreal. This page,
from top: Ulla von Brandenburg, Untitled, 2005, watercolor on pape, 13 x 18".

Brandenburg’s work suggest an interest in the

gests a lexicon of poses that—though entirely Ulla von Brandenburg, Maske (Mask), 2005, india ink on paper, 12% x 9" conflicted role of nineteenth-century women

staged, fake, and utterly inauthentic—remains
strangely captivating, since each suggests a
different emotional or psychological state. To what extent
do we imagine ourselves through such theatrical tropes? To
what degree have we internalized the staged behavior of
emotional reaction? Or is it that for von Brandenburg these
attitudes, or rather the desire to perform them, links us in
some way to a previous moment that shared this interest
in acting out? Similar perhaps to the art of Catherine Sullivan
or Daria Martin, von Brandenburg’s work adopts the conven-
tions of performance and role-playing to explore tensions
among performers, their roles, and the audience.

Von Brandenburg’s use of staging and theatrical tropes
relates to a process of abstraction that she employs in her
graphic work. The artist’s watercolors and drawings,
mostly executed on tissue-thin paper, similarly adapt motifs
from art history, commedia dell’arte, and performance.
Most successful when presented in a carefully organized
group, the images function, like the poses

Ulla von Brandenburg, Der Brief (The Letter), 2004, three-channel color video
installation transferred from Super-8 film, 2 minutes 30 seconds.

and the continued complexity of the perfor-
mance of gender roles and attitudes in contem-
porary society. Von Brandenburg’s women are frequently
presented in a liminal state: on their deathbed, as in
Untitled, 2003, a wall drawing based on an 1858 photo-
graph by Henry Peach Robinson; in the midst of a séance;
or, as in her 2005 film, Mi-Caréme, in a state of trance or
possession, dressed in a Mi-Caréme costume mask (a medi-
eval French masquerade that takes place during Lent and
continues to exist in Quebec) and surrounded by onlook-
ers whose voyeuristic gaze is possibly malicious. Our
uncertainty about the position of these women, their
potential vulnerability, aligns perfectly with von
Brandenburg’s interest in shifting roles and meaning:
Though commanding of attention, von Brandenburg’s
female figures are often on the verge of hysteria or a loss of
control—a state of powerlessness that nevertheless
enforces their centrality in the action taking place. One of
the artist’s most recent works best embod-

in the tableaux vivants, as a glossary of \Von Brandenburg prompts the question: ies this state of deferral or ambiguity. For

theatricalized forms and associations. An
exhibition of her work last year at Pavilion

To what extent do we imagine ourselves

Around, 2005, von Brandenburg filmed a
tightly packed group of figures standing in

Projects in Montreal included a drawing in th rough such theatrical tl’OpeS? the middle of a street with their backs to

a peachy pale palette of figures on
a stage; a black monochrome with
two eyeholes to suggest a mask;
a cutout silhouette of portrait
statues on plinths; a watercolor of
a Shakespearean sword-fight
scene; several lengths of long, col-
orful ribbons tied loosely together
and draped from a pin; and a cir-
cular quiltlike configuration of
waistcoats and ties displayed
on the wall. The exhibition title,
“I am making a crazy quilt and

the camera. As the camera travels
around the group the figures shift
their position so that no frontal
aspect is ever revealed. Around we
go waiting for the glimpse that
will reveal, well, what exactly? As
with the tableaux vivants, we are
left standing in front of the projec-
tion watching this group of per-
formers, each of us struggling to
find the “right” position. [J

JESSICA MORGAN IS A CURATOR
AT TATE MODERN, LONDON.

SUMMER 2006 339



Ulla von Brandenburg Under Water Ball

Asked in an interview which category best
suited his books — memoir, travel, fiction,
history or another — the late W.G. Sebald
answered “all the categories”. Fellow German
Ulla von Brandenburg might, if so prompted,
express similarly teasing resistance to being
creatively boxed in. Her exhibitions can
comprise, all at once, theatre, dance, film,
sculpture, drawing, painting and more —each
element gesturing towards moments, major
and minor, in the history of these disciplines.
Von Brandenburg is a cultivated time-traveller,
knowledgeably collecting and combining
recherché references to artistic styles from
multiple periods and places: pairing, for
instance, concepts from modern dance with
principles from Greek theatre, or using 1960s
Super 8 film technology to capture perfor-
mances based on nineteenth-century tableaux
vivants. Her staged scenes and constructed
environments are nonetheless both retrospec-
tive and speculative. Gathering souvenirs of
high-cultural and countercultural histories,
reflecting on diverse visions of coming-together
and coexisting through art, she maps the past
to find alternative paths to the future.
AtVISUAL, von Brandenburg is accom-
panied by an evolving troupe of performers
—longstanding associates and locally recruited
fellow-travellers with whom she develops,
in a multitude of forms, artfully stylised
experiments in choreography and dramatic

VISUAL, Carlow 6 June—25August

interaction. Bringing together new and pre-
existing work, Under Water Ball is a combination
of live performance, film and sculptural instal-
lation, themed around visions of an imaginary
subaquatic community. Huge fabric hangings
fill the high-and-wide main gallery, individual
textile pieces from 2019—24 repurposed as
aloosely unified composition. These draped
curtains —some in a strong, single colour
(orange, purple, yellow), others decorated
with expressively painted abstract shapes
(their patterning and palette paying tribute
to the geometric designs of Sonia Delaunay,
akey aesthetic influence) - brightly designate
aspace of unspecified play: part theatre-stage,
partcircus-tent. Around us and above us, the
luminous fabrics form unemphatic enclosures
containing pure-white sculptures, including
sticks, hoops, a ball; props, perhaps, for past or
impending action: tools for acrobats or actors,
dancers or magicians. (Early in the show’s run,
the exhibition’s mise-en-scéne became the
setting for group performances: nine players
in antiquated theatrical costume enacting slow,
swaying, gentle movements, punctuated with
intermittent musical refrains, simple tune-
fragments on flutes, fiddles and more, impro-
vised with purposeful naivety.)

At the rear of the gallery, the operatic
film Un bal sous l'eau (Under Water Ball,
2023) portrays the collective’s core group of
regular actors readying themselves for, then

participating in, a play centred on the titular
undersea event: a celebration of death-defying
existence beneath the waves, explored through
song and puppetry. As they prepare, the players
sing to each other of what acting means,
weighing the value of wearing a mask,
becoming a character. Pinned to the dressing
room wall, a playbill announcing a produc-
tion of Hamlet underscores this investment
in theatrical artifice (‘the play’s the thing...’).
(Hamlet, additionally, was by some accounts
first staged at sea.) And yet this allusion to
awork of tragedy is in some ways a sly mis-
direction. If there is, occasionally, a studied
solemnity to some of von Brandenburg’s
dramatic situations — characters in Un bal sous
Ieau muse on ageing and lost love — her artistic
worldbuilding is equal parts comic too. The
daftness of dreaming of a life underwater
—among much else, we hear songs delighting
in the irrelevance of dishwashers and umbrellas,
or exalting the powerful sexual pleasures of
aquaticsociety —is indicative of an enduring,
ebullient openness to the absurd. We share
with her the awareness that the ‘under water
ball’ is a foolish fantasy: just like, perhaps, any
number of earlier utopian or avant-gardist pipe
dreams. But, as von Brandenburg’s art suggests,
through the buoyancy and joyful purpose
of its imaginative questing, such fantasies
might yet contain undiscovered treasure.
Declan Long

86

Un bal sous Ueau (still), 2023, Super 16 film transferred to HD video,
colour, sound, 26 min 25 sec.
Courtesy the artist and Visual, Carlow

ArtReview

Declan Long, « Ulla von Brandenburg, Under Water Ball, VISUAL Carlow, 6 June - 25 August », Reviews, in
ArtReview, 21.10.2024, p. 86
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EXPOSITIONS

PARIS

La Société des spectacles. Avec Ulla von Brandenburg et Farah Atassi
Fondation d’entreprise Pernod Ricard / 13 février - 20 avril 2024

On connait mieux Ulla von Branden-
burg (Allemagne, 1974) depuis son
exposition /e Milieu est bleu au
Palais de Tokyo, a Paris, en 2020-21.
L'artiste y suspendait de larges ten-
tures textiles de couleurs franches,
bleues, rouges, bariolées, dans un
style proche de Sonia Delaunay
pour certaines d'entre elles. Ces
épais rideaux de scene flottants
créaient une ambiance a la fois inti-
miste et théatrale, et délimitaient
des zones libres. S'y s'exposaient
quelques sculptures éparses et s'y
mouvaient de temps a autre dan-
seurs et comédiens. Ce méme dis-
positif est repris a la fondation
Pernod Ricard, cette fois pour enve-
lopper d'étoffe et d'un relatif mys-
tere feutré plusieurs tableaux de
Farah Atassi (Belgique, 1981), peintre
de style graphique aux accents
modernistes, pointillistes ou post-
cubistes dont le sujet d'élection est
le corps féminin, souvent capté dans
des intérieurs domestiques. On y
décele tout a la fois une réminis-
cence des odalisques d'Ingres et
une citation de I'univers matissien,
qui inspire cette artiste au style
épuré goltant l'aplat, outre celui de
Picasso encore, dont le musée pari-
sien a offert a Farah Atassi I'occa-
sion de présenter ses ceuvres
durant I'automne 2022.

La Société des spectacles, intitulé
de cette exposition bicéphale, est a
I"évidence moins un clin d'ceil a I'es-
sai fameux de Guy Debord, /a
Société du spectacle (1967), qui vili-
pende la culture annihilatrice de la
représentation et des simulacres
mettant a distance de l'action,
qu’une désignation générique visant
les arts plastiques et leur vocation
essentielle: susciter, agencer des
spectacles, donner au monde un
décor, si possible original et multi-
forme. Réunir a cette fin de facon
occasionnelle Ulla von Brandenburg
et Farah Atassi dépasse en |'occur
rence le geste d'autorité ou le simple
caprice curatorial. Comme |'exprime
Marjolaine Lévy, commissaire de I'ex-
position a I'origine de ce choix, «I'art
des deux artistes est habité par une
réflexion profonde sur I'espace [...],
les immenses objets textiles d'Ulla
von Brandenburg camouflent, dissi-
mulent les modeles féminins aux
poses langoureuses de Farah Atassi,
eux-mémes habitant des espaces
picturaux jouant tout a la fois sur I'in-
time et la mise en spectacle ». Et de
conclure, en une réflexion ici des
plus pertinentes, en faisant valoir que
«les peintures de Farah Atassi appa-
raissent comme le décor des instal-
lations d’Ulla von Brandenburg et
inversement ».

Pas de confrontation donc mais,
pour l'occasion, plutét la création
d'un univers double dont une partie
résonne avec l'autre sans télesco-
page ni violence selon le principe de
la «correspondance » baudelai-
rienne. Aux formes différentes que
génére chacune des deux artistes,
a leurs propos divergents s'affilie un
bel effet de fusion sensible.

Paul Ardenne

We are more familiar with Ulla von
Brandenburg (Germany, b. 1974)
since her exhibition Le Milieu est
bleu at the Palais de Tokyo in Paris
in 2020-21. The artist suspended
large textile hangings in bold blue,
red and rainbow colours, some in
a style reminiscent of Sonia Delau-
nay.These thick, floating stage cur-
tains created an atmosphere that
was both intimate and theatrical,
and demarcated free zones. A few
scattered sculptures were dis-
played, and dancers and actors
moved about from time to time.
This same set-up has been revisi-
ted at the Fondation Pernod Ricard,
this time to wrap several paintings
by Farah Atassi (Belgium, b. 1981)
in fabric and a relative muted mys-
tery. Atassi is a graphic painter
with modernist, pointillist and

Cette page this page:

La Société des spectacles. Vue

de I'exposition show view fondation
Pernod Ricard, Paris, 2024.

(Ph. Léa Guintrand ; Court. Ulla von
Brandenburg et Farah Atassi).

A droite, de haut en bas right from top:
A.et B.Blume. Sans titre. 1991.
(Court. galerie Christophe Gaillard).

Le fétichiste (anonyme). Sans titre. 2000.
(Court. galerie Christian Berst art brut)

post-Cubist overtones, whose cho-
sen subject is the female body, of-
ten depicted in domestic interiors.
Her work is reminiscent of both In-
gres’ odalisques and of Matisse’s
universe, sources of inspiration for
this artist with her refined style rich
in flat tints, as well as that of Pi-
casso, whose museum in Paris of-
fered Farah Atassi the opportunity
to exhibit in autumn 2022.

The title of this two-headed exhi-
bition, La Société des spectacles,
is clearly less a nod to Guy De-
bord’s famous essay, La Société
du spectacle (1967), which vilified
the annihilating culture of repre-
sentation and simulacra that dis-
tance us from action, than a
generic designation for the visual
arts and their essential vocation:
to create and arrange spectacles,
to give the world a setting, ideally
an original and adaptable one.
Bringing together Ulla von Bran-
denburg and Farah Atassi on a
one-time basis for this purpose
goes beyond a gesture of authority
or a simple curatorial whim. As
Marjolaine Lévy, the exhibition cu-
rator behind this choice, has put
it, “both artists’ work is imbued
with a profound reflection on space
[...] Ulla von Brandenburg’s im-
mense textile objects camouflage
and conceal Farah Atassi’s languidly
posed female models, who them-
selves inhabit pictorial spaces that
play on both intimacy and staging.”
She concludes, in a most pertinent
reflection, by pointing out that
“Farah Atassi’'s paintings appear
to be the backdrop for Ulla von
Brandenburg’s installations, and
vice versa.”

No confrontation, then, but rather
the creation of a dual universe in
which one part resonates with the
other without collisions or violence,
in accordance with the Baudelairean
principle of “correspondence” The
different forms generated by each
of the two artists, and their diver-
gent approaches, create a beautiful
effect of sensitive fusion.
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Promenade avec l'artiste Ulla von
Brandenburg a la Fondation Arp

La plasticienne allemande explique sa fascination pour U'ceuvre du couple Jean Arp-Sophie
Taeuber, ainsi que pour leur maison-atelier située aux portes de Paris

By Anaél Pigeat | 09 Apr2024 | 4 min read

A lorée des foréts de Meudon et de Clamart, non loin de Paris, une rue en forte pente conduit & la maison
que Sophie Taeuber a dessinée pour s’y installer avec son mari, le sculpteur Jean Arp, en 1929. Ulla von
Brandenburg arrive, accompagnée du comédien Benoit Résillot, qui joue dans plusieurs de ses films. A
Uintérieur de la maison, des caissons peints servant de bibliotheque ou de table basse et un bureau, congus
par Sophie Taeuber ; quelques chaises en bois sculpté, qu’Ulla von Brandenburg identifie aussitot ; deux
espaces de travail mais pas de salon, remarque-t-elle également. L'atmospheére est simple. Un étage pour lui
et un autre pour Sophie.

A

15

Vue de la Fondation Arp. Photographie de S. Tardy. Avec l'aimable autorisation de la Fondation

Sophie Taeuber et Jean Arp devant les marionnettes du « Roi-Cerf ». Avec 'aimable autorisation de la Fondation Arp. Arp.

Anael Pigeat, « Promenade avec l'artiste Ulla von Brandenburg & la Fondation Arp », artbasel.com, 9 avril 2024



Récemment, Ulla von Brandenburg a travaillé a plusieurs reprises sur des artistes modernes : une exposition
hommage a Sonia Delaunay, menée avec Meris Angioletti a Piacenza, une interprétation du premier acte de
l'ceuvre chorégraphique Ballet triadique d’Oskar Schlemmer a la Staatsgalerie de Stuttgart, et la mise en
scéne d’une piéce d’Arnold Schénberg a la Wiener Festwochen, le Festival de Vienne. Cest pour cela qu’elle a
choisi ce lieu pour la destination de notre promenade. Et c’est surtout la figure de Sophie Taeuber qui
lintéresse, et cela depuis longtemps, en raison du manque de reconnaissance dont cette derniére fait l'objet
en comparaison de son mari. Son art multidisciplinaire résonne avec le sien, tout en demi-teintes liées par
du gris : du textile a la sculpture, de la peinture au mobilier, de lillustration a la joaillerie.

« Sophie Taeuber ne s'arréte a aucun médium, avec l'idée que l'art est un tout. Elle ne fait pas de différence
entre l'art et l'artisanat. C'est une fagon de croiser l'art et la vie, de vouloir vivre avec des choses qu'on a
faites nous-mémes et qu’on rend belles », explique-t-elle. Elle est entrée dans l'ceuvre de cette femme libre
par le biais des costumes que cette derniere a réalisés pour le Cabaret Voltaire tenu par les Dada a Zurich.
Sophie Taeuber a été 'éleve de Rudolf Laban, d’aprés qui Ulla von Brandenburg a beaucoup travaillé. Pour
elle, la scéne est un lieu essentiel. Il se confond souvent avec l'espace domestique pour accueillir une troupe
comme une communauté. Les images de ses films, telles qu’'on les voyait par exemple lors de son exposition
« Le milieu est bleu » (2020) au Palais de Tokyo, a Paris, semblent saisir la vie méme, avec son lot d'imprévus
et de hasard : « C'est presque une histoire, mais pas vraiment », commente Benoit Résillot.

nburg. Photographie de Jan Northoff. Ulla von Brandenburg, Thoughts are Things 2, 2024. Avec l'aimable autorisation de Uartiste et de

Pilar Corrias.

—

Sophie Taeuber, Six espaces distincts, 1939. Photographie de JP Pichon. Avec l'aimable autorisation de la Fondation Arp.



Dans la maison, qui s'ouvre au public depuis deux ans, une exposition met en scéne « l'esprit d’atelier »
d’Arp et de Taeuber. Le fil de leur intimité se dessine a mesure de la visite. Comme nous le montre Mirela
lonesco, secrétaire générale de la Fondation depuis une trentaine d’années, Sophie Taeuber passait d’'un
médium a un autre comme elle passait de la figuration a U'abstraction. Des pages de carnets révélant des
feuilles d’arbres et des formes géométriques témoignent de ce propos. « Ce sont des mondes abstraits qui
deviennent des mondes imaginaires, débarrassés de toute question de représentation », releve Ulla von
Brandenburg en s’arrétant devant une petite gouache qui retient particulierement son attention avec ses
couleurs pourpre et ses aplats de feuille d’or lui donnant un accent byzantin. Juste a c6té, une sculpture de
Jean Arp reprend un motif semblable sous la forme d’'une sculpture, signe du caractére énigmatique des
liens artistiques qui unissent les couples de créateur - rice - s, et des échanges d’idées et de formes qui ont
cours entre eux - elles. « Il a repris son sujet et il l'a féminisé... Il lui a ajouté un sein », remarque Ulla von
Brandenburg.

émée, 1953. Photographie de JP Pichon. Avec laimabl

James Joyce, Gala, Max Ernst, Jean Arp (de dos) et autres, dans le jardin de Clamart, 1933-1934. Photographie de Sophie
Taeuber-Arp. Avec l'aimable autorisation de la Fondation Arp.

Au rez-de-chaussée, une maquette évoque un costume réalisé par Sophie Taeuber pour le spectacle de
marionnettes Le Roi-cerf (1918), un agencement de formes géométriques articulées. Pour son dernier film, Un
bal sous l'eau (2023), Ulla von Brandenburg a créé des marionnettes, mais elle précise que ce sont surtout
celles de Paul Klee qui l'ont inspirée. Son regard se pose également sur un pied de lampe jaune et un petit
meuble gris a tiroirs, dont les poignées a l'aspect malcommode sont en réalité munies d’une encoche
invisible qui permet de les utiliser. Dans la chambre a coucher, des livres couverts de papier a dessin et
peints sont présentés sur une étagere, merveilleux embellissements de la vie quotidienne - ce sont les livres
préférés du couple.

Une idée a retenir pour Ulla von Brandenburg, qui écrit elle-méme des poésies parfois utilisées comme
paroles de ses films. Sur un mannequin, un pantalon fait de rectangles de tissus harmonieusement cousus
les uns aux autres de fagon asymétrique rappelle 'atmosphére colorée des costumes qu’Ulla von
Brandenburg dessine pour ses réalisations ou les quilts qu’elle montre dans son exposition « Thoughts are
Things », qui se tient actuellement a la galerie Pilar Corrias Savile Row, a Londres. « Sophie Taeuber avait une
fagon de penser les choses qui nous entourent dans Uesprit des artistes du Bauhaus. Et je partage ses idées :
par exemple, je ne veux pas n'importe quelle tasse ou n'importe quel pantalon. Il s’agit la d’'un geste
d’émancipation trés fort par rapport a la société industrielle », commente l'artiste.



Jean Arp et Sophie Taeuber, Lignes blanches sur fond gris, 1939. Photographie de S. Tardy. Avec
laimable autorisation de la Fondation Arp.

Ulla von Brandenburg, Stage 4, 2024. Avec l'aimable autorisation de l'artiste et de Pilar Corrias.

Pour 'une comme pour l'autre, la transmission est importante. Sophie Taeuber a longtemps enseigné a
Zurich et Ulla von Brandenburg enseigne a la Staatliche Akademie der Bildenden Kiinste de Karlsruhe, ou
elle a grandi. « Je veux donner a mes étudiant - e- s l'idée qu'il n'y a pas d’erreur en art, qu'il faut oser des
choses. J’ai beaucoup travaillé autour des corps. Aujourd’hui, nous sommes dans un monde qui nous éloigne
de la vérité de nos corps. J'essaye d'y revenir, car c’est un domaine dans lequel il n’y a pas de limite. Et je
veux également conduire mes étudiant - e - s a s'interroger sur ce qu’est la réussite, qui est aujourd’hui trop
souvent associée a la valeur de l'argent. »

Le fait de s’intéresser a une maison d’artiste devenue une maison musée n’est pour elle pas anodin - surtout
lorsque ce sont des maisons modernes. L'un de ses premiers films, Singspiel (2009), était justement tourné a
la villa Savoye de Le Corbusier - il est lié a son histoire familiale et a la pensée de son grand-peére psychiatre
sur l'architecture, dans la suite des textes de Walter Benjamin, notamment Paris, capitale du XIXe siécle : le
livre des Passages (1982). « Dés que j'en ai l'occasion, je m'intéresse aux maisons d’artistes - il y a quelques
années, j'ai réalisé un projet au musée Gustave-Moreau ; j'ai aussi visité dans la maison de Giorgio De Chirico
lorsque j'étais pensionnaire a la villa Médicis. Il est probable que ma maison ne devienne pas un musée,
mais je suis installée a la campagne, elle est grande, avec un batiment a c6té du jardin, ou je tourne la
plupart de mes films. Nous mangeons et nous dormons tou - te - s sur place, avec mes enfants et mes chats
», décrit Ulla von Brandenburg. En ces temps qui ressemblent a ceux d'une communauté, les territoires de la
création se mélent, artistes, musicien - ne - s, écrivain - e - s... Et 'on pense aux photos accrochées dans
l'atelier de Sophie Taeuber et de Jean Arp, sur lesquelles on reconnait Max Ernst, Meret Oppenheim, mais
aussi James Joyce, Theo et Nelly van Doesburg en train de déjeuner autour d’'une grande table en bas, dans
le jardin. Et 'on a l'impression d’entendre le bruit des rires remonter U'escalier.

Crédits et légendes
Ulla von Brandenburg est représentée par Pilar Corrias (Londres) et Art : Concept (Paris).

« Thoughts Are Things »
Jusqu'au 13 avril 2024
Pilar Corrias, Londres

Ulla von Brandenburg et Farah Atassi

« La société des spectacles »

Jusqu'au 20 avril 2024

Fondation d’entreprise Pernod Ricard, Paris

Anaél Pigeat est critique d’art, editor-at-large du mensuel The Art Newspaper, journaliste pour Paris Match et
commissaire d’exposition.

Légende de l'image en pleine-image: Ulla von Brandenburg, Thoughts are Things 1 (détail), 2024. Avec
l'aimable autorisation de l'artiste et de Pilar Corrias.
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La Fondation d’entreprise Pernod Ricard, a Paris, met en scene une
exposition en duo des artistes Farah Atassi et Ulla von Brandenburg, dont
les pratiques célébrent le « spectacle des formes ».

Guitemie Maldonado

31 mars 2024

Partagez Gy ©

Vue d’exposition, « La Société des spectacles », Fondation d’entreprise Pernod
Ricard, Paris, 2024.
Courtesy de la Fondation d’entreprise Pernod Ricard. Photo Léa Guintrand

On entre dans I'exposition « La Société des spectacles » en traversant d’amples pans
de tissus colorés : d’épaisses cordes les suspendent et les tiennent écartés,
embrasses rudimentaires qui rappellent aussi les gréements, mais qui, surtout,
précipitent les visiteurs haut vers les cintres et loin a ’arriere, dans les coulisses...
soit la ot se machine l'illusion théatrale, a leur insu et pour leur plus grand
émerveillement. Et 'on plonge en effet avec plaisir dans cet espace remodelé par
Ulla von Brandenburg (née en 1974 en Allemagne et installée a Paris). Celle-ci tire
parti de la configuration difficile des lieux en créant une avant-scéne, cet espace
intermédiaire en avant du rideau, entre la salle et la scéne, ot le jeu peut se
dérouler comme au milieu du public, lequel y entre, physiquement et par le c6té,
comme les acteurs, pour se retrouver pris dans un labyrinthe de tentures et de

couleurs.

Guitemie Maldonado, « Rideaux », in The Art Newspaper, 31 mars 2024



Une expérience du changement et de I'illusion

D’emblée s’impose ce flou que recherche l'artiste et cette transformation qu’opeére,
par définition, le théatre (de 'acteur en personnage, de la scéne en monde, de la
réalité du spectateur en vie imaginaire, de son immobilité physique en voyage sans
limite). « J'utilise des tissus, commente l’artiste, pour créer des espaces dans lesquels on
peut prétendre se trouver ailleurs, tomber pour ainsi dire dans d'autres mondes. [...] Dans un
espace ou sont suspendus des rideaux, la séparation entre intérieur et extérieur, ou entre
différents mondes, devient floue. Et ce flou améne a se demander ou l'on est. » Une
interrogation renouvelée a chaque passage de seuil, qu’il soit marqué par des
rideaux, dont le dos montre la diffusion de la couleur dans la trame du tissu, ou par
des variations dans la couleur des murs. Et chaque passage révele des maquettes,
des films (d’Ulla von Brandenburg) ou des peintures (de Farah Atassi), qui sont
autant de mises en abyme du dispositif. Les premiéeres évoquent, a échelle réduite,
des décors constructivistes, les deuxiémes ont pour fond des tissus vivement
colorés et les derniéres figurent, encadrées par divers motifs formant des pans
relevés de rideaux, des acrobates, des masques, des jambes, des balles... bref, des

éléments qui font signe vers le monde du spectacle.

Avant tout, c’est cette expérience du changement et de I'illusion qu’il s’agit ici de
faire, en résonance avec ce qui constitue le travail du théatre, le fondement méme
de la catharsis ou du divertissement au sens pascalien, tel que le décrit Paul
Claudel dans la piéce L'Echange : « Il y a la scene et la salle. Tout étant clos, les gens
viennent la le soir, et ils sont assis par rangées les uns derriere les autres, regardant. Quoi ?
Qu'est-ce qu'ils regardent, puisque tout est fermé ? Ils regardent le rideau de la scéne. Et ce
qu’il y a derriere quand il est levé. Et il arrive quelque chose sur la scéne comme si c'était
vrai. C'est comme les réves que l'on fait quand on dort. [...] Je les regarde, et la salle n'est rien
que de la chair vivante et habillée. Et ils garnissent les murs comme des mouches, jusquau

plafond ».



Les films d’Ulla von Brandenburg, sous le titre La fenétre s'ouvre comme une orange
(2022) qu’elle emprunte au Guillaume Apollinaire des « Fenétres », sont portés par la
liberté, I’'esprit du jeu et la complicité gaie qui favorisent toutes les tentatives,
meéme celles vouées a I’échec, et peuvent ainsi espérer faire plier le réel. Ils mettent
aussi en ceuvre une forme de magie a laquelle on choisit de croire, méme si les
ficelles en sont apparentes et les résultats volontairement peu spectaculaires ou
percus a retardement. Par exemple lorsque l'on s’apercoit, en changeant de salle,
que 'on a été, le temps de quelques séquences filmées, passé au bleu ou au jaune -
suivant la couleur des murs sur lesquels elles sont projetées. Ces films montrent
une légereté et une insouciance que 'on pourrait associer a la période des débuts,
quels qu’ils soient, ce qui les rend d’autant plus précieux et stimulants, a fortiori
lorsque l'on sait qu’ils sont des échos a d’autres, réalisés dans les années 1920 pour
présenter les robes et tissus simultanés de Sonia Delaunay (1885-1979): Les Oranges,

Mademoiselle Y, L'Elégance...
Tel un carrousel entrainant

C’est a partir de ce dialogue du contemporain avec la modernité du XXe siécle que
I'historienne d’art Marjolaine Lévy - qui y consacre ses recherches - a concgu le
rapprochement entre les deux artistes. Farah Atassi (née en 1981 en Belgique et
installée a Paris) en a fait, dés le départ, son terrain d’expérimentation pictural, elle
qui déclare trouver ses motifs « dans les tableaux, dans les livres ou au musée » et
qualifie son « rapport a la réalité et a la figuration » de « pictural ou livresque ». Dans ses
derniéres peintures, des acrobates prennent des poses d’odalisques, et le Ballet
mécanique de Dudley Murphy et Fernand Léger (1924) se colore a la lumiére
électrique et chatoyante des univers de cabaret. Aplats et formes simplifiées,
répétition et effets de symétries constituent le vocabulaire de ces ceuvres,
lesquelles, malgré cela, semblent rigides et figées, loin des espaces coulissants mis
en scéne dans le reste de 'exposition - tant dans les éléments scénographiques qui
passent les uns devant les autres, s’occultant par intermittence ou visibles
simultanément, que dans les films : 1a ot les figures glissent le long des tentures, se
cachent derriere des boules de verre coloré ou regardent a travers elles, se
masquent et se recouvrent de tissus imprimés et se font absorber par les rideaux,

comme si de rien n’était.



Vue dexposition, «La Société des spectacles, Fondation d’entreprise Pernod Ricard, Paris, 2024.
Courtesy de la Fondation d’entreprise Pernod Ricard. Photo Léa Guintrand

Le ton est léger, loin des drames que Mark Rothko évoquait a propos de ses
tableaux, « nés de la nécessité de trouver un groupe d'acteurs capables d’évoluer avec
aisance et de se mouvoir sans contrainte », mais proche, précisément, de cette fluidité
qui se communique a l'espace. Et s’il ne s’agit pas non plus de 'expérience
mystique que certains commentateurs ont associée a I’abstraction de l'artiste
américain - ’historien d’art allemand Werner Haftmann, par exemple, convoquant
la tradition juive pour comparer la surface de ses tableaux au « rideau indéchirable
devant la chose cachée » -, il n’y est pas moins question de faire vaciller les reperes et
d’instituer un espace propre a I'ceuvre, un espace que 'on expérimente avec le
corps en mouvement et 'imagination en action ; un espace qui ainsi se feuillette,
se déplie et se retourne, jamais univoque et unidimensionnel, tel un carrousel
entrainant. Quelque chose se joue ici, indéniablement, méme si le dialogue entre
les deux ceuvres semble achopper, trop corseté sans doute par 'accent mis sur le
rapport a la modernité et bien que ce bégaiement méme en soit peut-étre le
fondement. Quant a la société du spectacle convoquée dans le titre et dont les

effets se font tant sentir aujourd’hui, c’est la une autre histoire.

« La Société des spectacles », 13 février - 20 avril 2024, Fondation d’entreprise
Pernod Ricard o, 1, cours Paul-Ricard, 75008 Paris.
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Jouant sur les primaires et les complémentaires, les vastes drapés tendus par Ulla von Brandenburg
abritent les tableaux de Farah Atassi qui interrogent les archétypes de l'art moderne. Léa Guintrand
Courtesy Ulla von Brandenburg et Farah Atassi © ADAGP, Paris 2024.

CRITIQUE - C’est une plongée directe dans la palette que
proposent les artistes Ulla von Brandenburg et Farah Atassi.
Dynamique et étonnant.

Valérie Duponchelle, «La couleur fait son théatre a la Fondation Ricard », in Le Figaro, 27 mars 2024



Lorsque, en 1877, Claude Monet emménage a Paris dans le quartier de
la Nouvelle Athénes, il demande l’autorisation de travailler dans la gare
Saint-Lazare, qui en est la limite. Le lieu est idéal pour cette peinture
impressionniste qui vient d’éclore et dont on féte cette année les

150 ans (Impression, soleil levant, date de 1874). Luminosité, mobilité du
sujet, nuages de vapeur et motif radicalement moderne donnent
naissance a La Gare Saint-Lazare, 1877, une peinture ou la couleur fréle
Pabstraction pour mieux exprimer le temps qui change de vitesse.

Aujourd’hui, collé a la gare Saint-Lazare, le Grand Central, con¢u par
Parchitecte Jacques Ferrier, batiment tout en verre et qui abrite depuis
2021 la Fondation Ricard, apporte une grosse bouffée d’air frais a un
quartier intensément urbain. La lumiere le traverse, des 2 400 lamelles
de verre teinté du bleu-vert a ’orange clair, dans lesquelles le ciel se
refléte, au patio piéton, des jardins ébouriffés qui le coiffent au cour
Paul-Ricard ou les (jeunes) amateurs d’art viennent en famille et en
poussette visiter cette fondation contemporaine dans 'ame. Le théatre
de la couleur les y attend.

Alire aussi | Les Champs intenses de Mathilde Rosier a la Fondation Pernod-Ricard

Sous les vastes rideaux tendus par l’artiste allemande Ulla

von Brandenburg, I'ceil est sollicité par le jeu des primaires et des
complémentaires. Le rouge mat coquelicot fréle le bleu gitane. De
vastes demi-lunes orangées se courbent dans une mer de turquoise. Le
vert des foréts forme une lisiére oblique avec le bleu de la mer. Le noir
et le vert émeraude se disputent la suprématie dans une bataille de
formes qui en appelle au constructivisme, qui se passe d’explications et
attend du public qu’il s’approprie la connaissance par I'exploration et
l’apprentissage actif. La couleur hisse le regard vers le haut et tous ces
drapés qui tombent du ciel forment un spectacle changeant,
hypnotique, apaisant, comme la nature, pour peu qu’on la regarde
lorsque son échelle dépasse ’'homme.

«Dramaturgie du rideau»

Née a Karlsruhe en 1974, a la frontiére franco-allemande, «dans une
famille de la petite aristocratie allemande mais de parents libéraux, voire
bohémes», Ulla von Brandenburg est une artiste de la scene francaise.
Apres une formation en scénographie a Karlsruhe et une breve
incursion dans le milieu théatral, elle se forme a la Hochschule fiir
Bildende Kiinste, 8 Hambourg. Elle vit a Paris depuis 2005, puis, pour
regagner tout son espace vital et par «réverie de la campagne», aux
confins de I'ile-de-France. Artiste du drapé théatral et du rite réinventé,
Ulla von Brandenburg a cette connexion intuitive et féminine avec le
terroir, la forét, le cycle du vivant dont ’homme n’est qu’une partie.
Méme la ville la plus minérale ne lui résiste pas.



— Avec toute I’audace de la palette, la
Fondation Ricard accroche sur des
cimaises jaune bouton d’or, bleu dur,
bleu pale, violet, rouge sombre, vert
sapin, les tableaux presque pop de
Farah Atassi

Elle avait déja fasciné la 11 Biennale de Lyon, en 2011, placée sous la
baguette magique de sa jeune commissaire, ’Argentine Victoria
Noorthoorn, avec un tombé de rideau somptueux a La Sucriére. Au
Palais de Tokyo, en 2020, son installation «Das Was Ist» jouait de «la
dramaturgie du rideau» qu’elle sublime par ’échelle, la suspension dans
le vide, le travail magnifique de la couleur artisanale, passée, associée.
Puis la couleur continue. Avec toute ’'audace de la palette, la Fondation
Ricard accroche sur des cimaises jaune bouton d’or, bleu dur, bleu pale,
violet, rouge sombre, vert sapin, les tableaux presque pop de Farah
Atassi, née a Bruxelles en 1981.

Alire aussi | Colette Barbier: «Si la Fondation Pernod Ricard était une personne, elle
serait généreuse, curieuse, et sans a priori»

Lauréate du prix Jean-Francois-Prat en 2012, elle est nommeée pour le
prix Marcel-Duchamp en 2013 avant de partir en résidence a
I'International Studio & Curatorial Program (ISCP), a New York. Dans ce
tourbillon de couleurs, ses tableaux, qui puisent dans la peinture
moderne, Picasso, Matisse et Léger, dont elle reprend les codes et les
formes pour interroger les conventions de la peinture et les archétypes
de ’art moderne, gagnent en peps et en liberté. Ses jambes dressées, ses
fruits qui flottent dans 'air rappellent ’amazone du pop, Kiki Kogelnik,
et sa Miss Universe, en 1963, montrée en 2020 par le Mamac de Nice.
Cocktail tres dynamique.

«La société des spectacles, avec Farah Atassi et Ulla
von Brandenburg», jusqu’au 20 avril a l1a Fondation d’entreprise
Ricard, Paris (8°).
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Jean Gaumy, Juliette Roche, Myriam Mihindou : notre sélection d'expos a ne pas
rater, mise a jour chaque semaine.

Jean Gaumy « Vers col de la Cavale, via Val Stura » (2006). A voir a la galerie Sit Down. Photo Jean GAUMY — Magnum
Photos.

Par Laurent Boudier (Art), Marie-Anne Kleiber (Photo) Bénédicte Philippe
(Civilisations, Sciences)

Farah Atassi, Ulla von Brandenburg - La société des spectacles

Deux plasticiennes en meneuses de revue ? C'est toute la saveur enjouée de la
rencontre concoctée par la Fondation Ricard, qui invite la peintre franco-belge
Farah Atassi (née en 1981) et I'artiste allemande Ulla von Brandenburg (née

en 1974), résidant en France depuis plusieurs années. Il ne s'agit pas ici d'un
travail a quatre mains, mais d’'un dialogue bien pesé et délicatement pensé :
Brandenburg y expose des rideaux aux tendres couleurs entre lesquels on se
faufile, quelques maquettes colorées et des films projetés sur des murs parme
ou jaunes ; Atassi déploie ses tableaux aux formes géométriques, tout en aplats,
avec ses frises de jambes, seins et costumes de danseuses de troupe ironiques.
Un spectacle de jolis bonheurs...

Jusqu'au 20 avr., 11h-19h (sf dim., lun.), 11h-21h (mer.), Fondation
d‘entreprise Pernod Ricard, 1, cours Paul-Ricard, 8¢, 0170 93 26 00. Entrée libre.




madame

FIGARO

Hebdomadaire

9 février 2024
Journaliste : Laetitia Cenac

MADAMECULTURE

P

—
|
q

4 ©

Mechanical
Cabaret 2,
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QU’ONTEN
COMMUN Farah Atassi et Ulla
von Brandenburg, ces deux artistes
que la Fondation Pernod Ricard
réunit? L'une, née a Bruxelles en
1981, développe une peinture figurative tout en maniant
un vocabulaire abstrait a base de formes géométriques
(ci-dessus). Lignes droites, épaisseur et repentirs créent des
espaces semblables a des collages. L’autre, née a Karlsruhe
en 1974, formée en scénographie, multiplie les supports et les
médiums (installations, films, aquarelles, performances...)
qu’elle met en scéne en fonction des expositions.
Marjolaine Lévy, la commissaire de I’exposition La Société des
spectacles, ébauche une réponse : « Peut-étre une exaltation,
une célébration du spectacle des formes qu'un rideau
entrouvert nous donne a voir », avant de préciser que « chez
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Farah Atassi, le rideau est ouvert,
les danseuses sont immobiles, le
temps s’est arrété. Le rideau s’ouvre
non pas sur un spectacle mais sur
une mise en spectacle des formes ».
Face alathéatralité de cette peinture, le spectateur estinvité
apénétrer dans les environnements d’Ulla von Brandenburg,
atraverser la couleur dans les monumentales peintures
sur tissu déployées dans ’espace. Dans le film La fenétre s’ouvre
comme une orange (2022), elle ravive le fantome de Sonia
Delaunay tandis qu’Atassi met en scéne des musiciennes
et des personnages masqués. Ces deux artistes, héritieres
dumodernisme, ont pour dénominateur commun
une réflexion sur I’espace et sur I'usage de la scéne. eL.C.

« La Société des spectacles », du 13 février au 20 avril,

PHOTO COURTESY OF THE ARTIST AND FRANGOIS GHEBALY GALLERY

/MATT BOHLI/©ADAGP, PARIS, 2023 (“MECHANICAL CABARET 2")

@ la Fondation Pernod Ricard, a Paris. fondation-pernod-ricard.com

PAR VALERY DE BUCHET AVEC BERNARD BABKINE, LATITIA CENAC, PAOLA GENONE ET MARILYNE LETERTRE
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ELLES ANNONCENT
LA COULEUR

FARAH ATASSI

2005

Elle sortdiplomée de
I'école des Beaux-Arts
de Paris. Cing ans

plus tard, elle participe
a l'exposition « Dynasty »
au Palais de Tokyo
etaumuséed'Art
moderne de Paris.
2013

Nommée pour le prix
Marcel-Duchamp.
2022

Exposition

au musée Picasso.
ULLAVON
BRANDENBURG
2005

S'installe a Paris.

2016

Nommeée pour le prix
Marcel-Duchamp.
2020-2021

Son exposition au Palais
de Tokyo remporte

un vif succes.

Farah Atassi est peintre et Ulla von Brandenburg,
célébre pour ses installations. Elles sont réunies
dans une exposition par leur goiit de la couleur.

« La couleur, c'est la vie, car un monde sans
couleurs nous parait mort. Les couleurs sont les
idées originelles, les enfants de la lumiére et de
son contraire, lombre, toutes deux incolores a la
naissance du monde. Comme la flamme engendre
la lumiére, ainsi la lumiére engendre les couleurs. »
Peu connu en France, I'auteur de ces lignes, I'artiste
suisse Johannes Itten (1888-1967), enseigna,
entre 1919 et 1923, a la célébre école d’architecture
et d’arts appliqués du Bauhaus, a Weimar. Celui
qu’une photographie de I'époque nous montre
en robe de bure, I'air pas commode, oscilla
toute sa vie entre la pédagogie et la foi du moine.
Son credo ? L'art, la couleur et une pratique
assidue du zoroastrisme et d’un christianisme
végétarien. Sacré programme ! Unissant 'art
et la transformation de la vie, les conceptions des
avant-gardes du Bauhaus ou du constructivisme
semblent des utopies bien lointaines.

Pourtant, cent ans apres leur apparition,
elles irriguent réellement I’exposition de
la Fondation Ricard, qui réunit deux artistes,
la Franco-Belge Farah Atassi et ’Allemande vivant
en France Ulla von Brandenburg. A premiére vue,
on n’aurait pas vraiment osé le rapprochement.
L’'une est peintre, I'autre est réputée pour ses
installations. « Mais elles se référent toutes deux aux

Entre abstraction

et figuration,
Mechanical Cabaret 4,
de Farah Atassi.

avant-gardes, travaillent sur la notion de spectacle
vivant », constate la commissaire, Marjolaine
Lévy. Née a Bruxelles en 1981, représentée par

la puissante galerie Almine Rech (Paris, Londres,
Bruxelles, New York, Shanghai...), Farah Atassi
s’ingénie depuis plus de vingt ans a construire
des toiles d'une sagesse exemplaire : entre
figuration et abstraction, ses natures mortes et ses
intérieurs aux formes géométriques ressemblent
ades mandalas. Des tableaux qui font des détours
par le cubisme, les ballets d’Oskar Schlemmer

ou les baigneuses de Picasso. Dans ses nouvelles
ceuvres, voici des paires de jambes levées comme
au temps des cartoons hollywoodiens et

des rideaux de scéne composés de seins stylisés
(Mechanical Cabaret 2, 2023). « C'est un peu

le Crazy Horse, ces ballets féminins. Cela me permet
de traiter des éléments anatomiques comme

des décors vivants », glisse I'artiste. A la Fondation
Ricard, ses tableaux a I'ironie joyeuse se
découvrent au fil d'un labyrinthe de rideaux peints
qu’Ulla von Brandenburg a disposé dans I’espace.
A chacun de s’y perdre. Installation, sculptures,
murs peints, films muets tournés en 16 millimétres
ou mises en scéne orchestrées comme des fables
du Moyen Age : Ulla von Brandenburg, née

en 1974 a Karlsruhe, est mondialement connue
pour ses scénographies ouvertes, entre intérieur
et extérieur, illusion et réalité, magie et spectacle.
«Dans cette exposition, dit-elle, notre rencontre

se fait par la couleur. La transformation des corps
passe par la danse et les tissus. On s’y cache et
ons’yrévele. » En un mot, ici encore, la couleur,
c’est la vie. — Laurent Boudier

| « La société des spectacles », de Farah Atassi et Ulla
von Brandenburg | Jusqu‘au 20 avr. | Mar.,-sam. 11h-19h
mer. jusqu‘a 21h | Fondation Pernod Ricard,

1, cours Paul-Ricard, 88 | fondation-pernod-ricard.com

| Entrée libre.
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Farah Atassi et Ulla von Brandenburg
a quatre mains

- !\.1a.rjo|aine Lévy a eu l'idée de réunir deux artistes aux univers a priori
trés différents, mais qui ont en commun de célébrer le « spectacle des formes ».

abstraite : les figures géométriques de la composition créent des espaces dans lesquels les

objets sont mis en « exposition », Ses peintures traitent de couches épaisses et de repentirs
qui contrastent avec la rigidité des lignes droites. Semblables a des collages, elles combinent
meéticuleusement des formes anachroniques aux apparences contradictoires, empruntees a la
sculpture, a la peinture et au design. Aprés une formation en scénographie et une bréve incursion
dans le milieu théatral, Ulla von Brandenburg a développé une pratique artistique caractérisee
par la diversité des supports et des médiums (installations, films, aguarelles, peintures murales,

Farah Alassi developpe une peinture figurative en utilisant le vocabulaire de la peinture
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Ct:llages, performances...) qui se répondent les uns aux autres
eLguelle met en scéne en fonction des espaces d'exposition

Parcours immersif
Référence amusée 3 Bourdieu, « La société des spectacles »
Drogose «une reflexion sur ['usage de la scéne, du spectacle,
de [ artifice et toutes les ambiguités que cela souléve dans
des pratiques artistiques fort différentes, mais inscrites toutes
dfux dans un héritage moderniste », explique Marjolaine
L'evy_ La scénographie propose une expérience singuliére de
l'espace d'exposition. Au travers d'un labyrinthe construit
Parles pans de tissus colorés, les spectateurs plongent
0ans la couleur et découvrent, au détour d'une ouverture de
fideau, les toiles de Farah Atassi, qui apparaissent & leur tour
€Omme le décor des installations d'Ulla von Brandenburg. La
f8Union de ces deux artistes produit « une plastique abstraite
d maniére d'un langage universel s‘appliquant d toutes

1. Ulla von Brandenburg, ussus teints, corde, dimensions
La fenétre S‘ouvre comme une vanables, Le Voyage a Nantes,
orange (danse abstraction), 2022 Nantes (2021)

Film super 16 mm transfere sur

HD video, couleur, muet, 0518», &, Farah Atassi, Bollet 2, 2021, husle

édition de 5 + 2 AP, avec le soutien et glycéro sur toile, 160 x 200 cm

de la Fondazicne di Placenza e galene Xippas
Vigevano, Art

5. Farah Atassi, Sleeping Acrobat

2. Ulla von Brandenburg, Das Was 2023, hutle et glycéro sur tile

Ist. 2020, coton peint, dimensions 160 X 200 ¢cm, galene Almine Rec!
vanables, Palais de Tokyo, Paris

(2020) 6. Farah Atassi, Mechanice
Cabaret, 2023, huile et g
3. Ulla von Brandenburg, sur toile, 250 x 180 cm, i3
Blaue und Gelbe Schatten |, 2021, Ghebaly Galiery

les formes artistiques et tous les champs de (@ societe, €n
cherchant @ brouiller la frontiére séparant [art de la Vit
dans la lignée des avant-gardes historiques ».§
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I RADIO NOVA — S'INSCRIRE I NOVA HIP-HOP

ACTUALITE — EXPOSITIONS

Les expos a voir
absolument en 2024

par Léna Gandrey

Publié le 19 février 2024 & 18 h 31 min
Mis & jour le 19 février 2024 & 18 h 43 min

Bertille Bak au Jeu de Paume, Myriam Mihindou
au Quai Branly, I’expo Loading au Grand Palais
Immersif... on a fait le tour des meilleures
expos actuellement a I’affiche afin de vous
dénicher le meilleur, le must, I'indispensable.
Tour d’horizon des immanquables de 2024.

La société des spectacles. Avec Farah
Atassi et Ulla von Brandenburg

Ulla von Brandenburg et Farah Atassi ont des pratiques
artistiques totalement éloignées. Mais elles se rejoignent sur un
point : elles jouent toutes les deux avec I'art de la mise en
scéne. L'une emprunte aux codes du thédtre et aux rituels
ésotériques pour faire répondre ses diverses créations, |'autre
développe une peinture figurative ou les formes géométriques
composent avec |'espace. Préparez-vous & déambuler entre de

longues installations fextiles d’Ulla von Brandenburg, derriére
lesquelles se cachent les toiles XXL de Farah
Atassi. Complémentaires et showgirl.

5
comme une orange (danse

Ulla von Brandenburg, La fenétre s'ouvre

abstraction), 2022 film

Jusqu’au 20 avril 2024
Fondation Pernod Ricard

1 cours Paul Ricard - 75008 Paris
Plus d’infos ici
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Le prix d'art Kubus de Stuttgart 2022 est décerné a I'artiste de Karlsruhe
Ulla von Brandenburg

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

arts de Karlsruhe

Ulla von Brandenburg recoit le prix d'art « Kubus », doté de 20 000 euros, du Kunstmuseum Stuttgart et de 1a Sparda-
Bank Baden-Wirttemberg. Le prix, qui a été décerné pour la cinquieme fois, a été décerné par un jury de sept
personnes, comme I'a annoncé le musée d'art le 7 novembre. Le jury a été particulierement 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 Ulkii Stingiin 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 réagit de maniéere particuliere a 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 justifie sa décision.

Ulla von Brandenburg est née a Karlsruhe en 1974 et vit et travaille a Paris et Karlsruhe. Elle a étudié a I'Université de
Design de Karlsruhe et a 'Université des Beaux-Arts de Hambourg. Dans ses installations principalement
multimédias, des éléments de théatre, de danse et de folklore se fondent dans des productions scéniques.


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-Wiirttemberg et le Kunstmuseum Stuttgart
et s'adresse aux artistes nés dans le Bade-Wurtemberg ou qui ont apporté une contribution décisive a I'art du Bade-
Wurtemberg. Le prix est décerné tous les deux ans depuis 2013. Les ceuvres d'Ulla von Brandenburg et des autres

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

EXPEDITION TOTALE
art! avec Steffen Koenig a Stuttgart

EXPOSITION
L'art militant comme plastique social - Un portrait de I'inconfortable Ulkii Siingiin

EXPOSITION AVEC ULLA VON BRANDENBURG
"Moved by Schlemmer" - 1a Staatsgalerie Stuttgart met en mouvement le ballet triadique de

Schlemmer

ETAIT DEBOUT: 08/11/2022,11h20

AUTOR/IN: TOS


https://www.kunstmuseum-stuttgart.de/
https://www.swrfernsehen.de/kunscht/kunscht-mit-steffen-koenig-in-stuttgart-106.html
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/swr2/kunst-und-ausstellung/moved-by-schlemmer-die-staatsgalerie-stuttgart-setzt-schlemmers-triadisches-ballett-in-bewegung-100.html

A P acenza due art ste contemporanee n d alogo con Son a Delaunay

By Gloria Vergani - 4D cembre 2022

Meris Angioletti e Ulla von Brandenburg si misurano con la pratica artistica di Sonia Delaunay e
provano a riscrivere in chiave contemporanea ’'idea di suono, colore e spazio. Il tutto negli spazi
del’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, offre 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
riflettere sul lavoro della Delaunay e sull’Atelier Simultané, una sorta di casa-studio che
’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 é 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 é un Iuogo straordinario di trasmissione dei saperi, di
simultaneita e di condivisione”, dice la curatrice Paola Nicolin.


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 intensita diversi si fondono al lavoro di Ulla von Brandenburg, la quale invece
propone l’'installazione di enormi teli dipinti che ridisegnano I’intero spazio e su cui vengono
proiettati tre film storici sperimentali. Attraversando la sala della mostra si formano sempre
nuovi percorsi e lo spettatore e libero di vivere lo spazio in maniera naturale senza essere
obbligato a un itinerario predefinito. E 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 rifa a un progetto rigido e
didascalico, ma al contrario e un racconto coinvolgente, colorato e carico di significato.

Gloria Vergani
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Vernissage
Durata
Autori

Curatore
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Indirizzo

Meris Angioletti e Ulla von Brandenburg - Sul vestito lei ha un corpo. Note su Sonia
Delaunay

24/11/2022

dal 24/11/2022 al 16/04/2023

Meris Angioletti, Ulla von Brandenburg
Paola Nicolin

arte contemporanea, personale

XNL PIACENZA CONTEMPORANEA

via Santa Franca, 36 - Piacenza - Emilia-Romagna


https://www.artribune.com/mostre-evento-arte/meris-angioletti-e-ulla-von-brandenburg-sul-vestito-lei-ha-un-corpo-note-su-sonia-delaunay/
https://www.artribune.com/artista-mostre-biografia/meris-angioletti/
https://www.artribune.com/artista-mostre-biografia/ulla-von-brandenburg-2/
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“Sul vestito lei ha un corpo”
Musica, cinema e pittura nella
mostra su Sonia Delaunay a Xnl

di Redazione - 24 Novembre 2022 - 13:46

ba sinistra Angioletti, Nicoiin, von Brandenburg, Magnelli e Cella
Diciassette tele dipinte e un film, diviso in tre spezzoni: sara inaugurata alle 18 di
giovedi 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 puo assistere a una mostra “fluida, dinamica,
danzante — come spiega la curatrice Paola Nicolin — in cui l'eco di Sonia
Delaunay si avverte attraverso diversi sensi: l'arte figurativa si mischia a quella
sonora e cinematografica”. La mostra ¢ 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 ospitera 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 comunita delle persone che lavorano
con lei, fatta da musicisti e poeti. La sua ‘simultaneita’ consiste nel mettere


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 sconfinamento, a ricerche non convenzionali. Ulla von Brandenburg &
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’e 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 femminilita: il suo corpo € un'idea di

modernita non modernista, di un rigore formale piu maschile che femminile”.

Ulla von Brandenburg ha realizzato le 17 tele e il film sulla vita di Sonia
Delaunay, che nella mostra é 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 é circondato e fa parte della mostra: 'arte dovrebbe
circondarci. Ai dipinti di Delaunay presenti (nella prima sala della mostra, ndr),
che sono stati zoommati, si aggiungono piccoli filmati che fanno parte di un film
che parla di moda, stile e tessuti ambientato in Francia”. “I film di Ulla -
commenta Nicolin — sono delle zoommate nella vita di Sonia Delaunay”.

Simultaneita sonora, questo '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 fine in un montaggio costante e infinito.
Sfruttando il margine di aleatorieta del software, cio che succedera alla fine della
traccia puo cambiare volta per volta. L'idea € stata quella di creare una struttura
viva, confacente al rapporto fra la dimensione del laboratorio e della mostra.
L'installazione sonora nasce da una riflessione su quello che é la poesia
simultanea, nata nel contesto dell”atelier simultané’ di Sonia Delaunay e dal suo
rapporto prioritario e specifico con la letteratura e la poesia, al punto da
disegnare i costumi per delle piéces di teatro di Tristan Tzara. Ho lavorato molto
sul rapporto tra Delaunay e Tzara, € stato interessante fare ricerche al Centre
Pompidou di Parigi dove ho potuto entrare nel suo modo ‘alto’ di rapportarsi alla
poesia”.



“I1 2022 é stato ed € 'anno del rilancio per Xnl — analizza Mario Magnelli,
vicepresidente della Fondazione di Piacenza e Vigevano — questo palazzo di
proprieta della Fondazione, inaugurato agli esordi della pandemia, € 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 figurativa. La
posizione geografica permette a Xnl di essere il perno di un quadrilatero, di cui
fanno parte i teatri Municipale e Filodrammatici e la Galleria Ricci Oddi: cio
favorisce un dialogo tra contemporaneo e moderno in cui il primo & 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. Gia 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 disponibilita
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 puo vedere
arte a disposizione di cittadini, studenti, giovani, non puo che far crescere la
voglia di ricerca del Bello, di rilancio, ripresa e della crescita della nostra citta.



Dove c’é Bello io vedo positivita e 'arte la interpreto in questo senso. E poi si crea
un’‘attrattivita verso 'esterno, che crea un indotto fondamentale per il tessuto
economico del nostro territorio”.

L'esposizione restera aperta dal 24 novembre al 16 aprile 2023, da venerdi a
domenica 10 e 30 — 19 e 30, per informazioni Palazzo XNL

» Cinema e pittura nella mostra su Sonia Delaunay a 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

m CULTUREZ=Q

@ Musique Ecrans Livres Théatre Mode Société Agenda

Accueil | Culture | Exposition transdisciplinaire: Au Commun, la danse fertilise les arts plastiques

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 'image et la vidéo les chorégraphies du corps.

Iréne Languin
Publié: 04.10.2022, 15h25

Agnes Geoffray, «Choreography 1», 2016, diapositives sur carrousel.
AGNES GEOFFRAY
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Au mur, une série de photographies en noir et blanc met en scéne des mouvements
de mains. Lesquels trouvent un écho dans la projection de diapositives sur la paroi
adjacente, ou défilent en gros plan des gestes gracieux, comme un ballet de doigts.
Intitulés «Les impassibles» et «Choreography 1», ces deux ensembles d’images sont
I’ceuvre d’Agneés Geoffray.

L’artiste francaise 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 mélant danse, performance et arts visuels.

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

Agneés Geoffray a complété son installation par «Piéces a conviction» et «Ecriture
chorégraphique». Les premiéres 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 a hauteur de



regard, comporte également des inscriptions liées a 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, a travers sa structure Arta Sperto , de la manifesta-
tion. Elle touche a beaucoup de questions, économiques, politiques, rituelles, so-
ciales ou de genre.» L’historien de I’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 I’aura compris, ce qui réunit les artistes choisies par Olivier Kaeser pour I’expo-
sition du Commun est leur intérét 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 Etats-Unis. Durant cette ére
de détresse économique, des couples s’affrontaient sur la piste pendant des heures,
voire des jours, contre rétribution et jusqu’a épuisement.

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

La créatrice s’est emparée de photos d’époque saisissantes ou figurent des tandems
morts de fatigue, effondrés dans les bras I'un de ’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 vétements contemporains liés a une certaine
forme de violence urbaine, ces statues jouent sur les liens entre passé et présent,
tout comme les lettres inscrites a ’adhésif noir sur les murs, qui reprennent I’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 I'architecture

Alors que dans un film de ’Allemande Ulla von Brandenbourg baptisé «Feste Erde,
flissiger Wind», un groupe d’hommes et de femmes exécute rondes et tableaux vi-

™

Verita, Alice Anderson danse, littéralement, ’architecture de I’atelier d’Alexander

vants a la maniére de rituels collectifs évoquant 'utopie communautaire du Mo:

Calder. Dans une vidéo, on voit la peintre et performeuse britannique apprivoiser
physiquement cette grande halle dans laquelle le sculpteur américain travaillait
prés de Tours, en France.



Lara Damaso, «Echolocations», extrait vidéo.
LARA DAMASO

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 a ’aide d’un fil cui-
vré, ils flottent dans I’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 cinquieme artiste est a découvrir au deuxieme étage, ou une salle est réservée
aux performances. La jeune Suissesse Lara Dadmaso y montre «Echolocations», une
ceuvre vidéo coproduite par ’exposition. Elle a convié deux autres artistes dans
I’environnement tres minéral des Alpes grisonnes pour questionner la voix et son
usage. Hésitant entre le chant et le cri, ’allusion préhistorique et le manifeste fémi-
nin, le film s’avere un rien éprouvant.

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

Vous avez trouve une erreur? Merci de nous la signaler.
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Quand la danse rencontre les arts
visuels

28.09.2022 12h00
Michel Thorimblert @ @ @ @

C’est le concept hybride de I'exposition festival Danse First Think
Later qui vient de lancer sa 2€ saison au Commun.

Pour réaliser cette oeuvre intitulée «piéces a conviction», la
plasticienne francaise Agnes Geoffray a eu acces au dossier judiciaire
d’un hold-up de banque. Dans ces vitrines, Ulla von Brandenburg a
rassemblé de nombreuses archives personnelles, des sources
d’inspiration comme ces masques ou ces figurines a ces maquettes
de scénographies gu’elle a réalisés.

L’exposition présente également le travail d’Emilie Pitoiset autour des
marathons de danse qui se tenaient aux Etats-Unis il y a un siécle
lorsque des populations désespérées suite au krach boursier tentaient
de rafler la mise en dansant jusqu’a I'épuisement.

Dance first Think later c’est a découvrir au Commun ainsi qu’au

pavillon de la danse et aux cinémas du Gritli jusqu’au 9 octobre.
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L’art théatral d’Ulla von Brandenburg

Du Frac a la Maison de la culture en passant par Le Safran, lI'artiste allemande Ulla von
Brandenburg tisse a Amiens un parcours qui dévoile son travail protéiforme.

La mer suffit aux pantins, jusqu’en 2023.
Masqué et surtout secret, au Safran jusqu’au 20 octobre.

Peep Show, a 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. A I'nvitation d’Ulla von
Brandenburg, artiste allemande installée depuis une quinzaine d'années pres de Chateau-
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 lunivers 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
méme cour ! ». Mondialement reconnue, l'artiste s'est ainsi vue consacrée par une exposition

au Palais de Tokyo en 2020. Le format proposé a Amiens « est p/lus modeste avec l'idée de

rencontres, de discussions et déchanges avec le public et d'autres artistes », présente Pascal

Neveux.

UN FILM MELANT JULES VERNE ET CHES CABOTANS

L'an prochain, Ulla von Brandenburg travaillera a 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. « Cest
quelque chose qui la passionne, dévoile le directeur. Elle en a déja ébauché la trame : s’y
mélent I'univers de lécrivain et des paysages sous-marins dans lesquels seraient immergées
les marionnettes des Cabotans et de la Maison du thédtre. » L'étonnante production de films
de l'artiste est d'ailleurs a découvrir a la Maison de la culture a travers l'installation colorée
proposée a l'accueil : Peep Show invite a jouer les curieux via des oculus laissant apparaitre

des inédits en 16 mm noir et blanc.

METAMORPHOSE DES ESPACES

C'est aussi depuis l'extérieur que l'exposition a la savante mise en scene appréhende la
richesse des registres sur lesquels elle travaille. Vidéo, spectacle vivant, installations,
sculpture et dessin traduisent sa « capacité a métamorphoser les espaces et a les mettre en
scéne de maniére surprenante. Elle maitrise 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 a une incroyable immersion colorée et
textile, théatre d'aquarelle de l'artiste. De multiples visites guidées, conférences et

rencontres sont organisées. Que le spectacle commence.
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Ulla von Brandenburg : les
amis de la State Gallery ac-
quierent une installation
pour la collection

(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 I'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. Linstallation

sera visible dans la collection a partir de 2023.


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

La Staatsgalerie possede lI'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. Lune des taches les plus im-
portantes est I'achat d'ceuvres d'art, qui sont ensui-
te transférées a la collection de la Staatsgalerie en
tant que préts permanents. Plus récemment, |'ceu-
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, a propos
de l'achat de l'installation "Masqué et surtout - se-
cret" d'Ulla von Brandenburg : "Apres 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 lI'ceuvre thématiquement trés
appropriée d'Ulla von Brandenburg pour la State

Gallery.«

Dans son installation "Masquée et surtout -

secrete", Ulla von Brandenburg (*1974) condense



des bandes de tissu jaune avec des ombres de figu-
res humaines, des objets géométriques en forme de
sphere, de pyramide et de cube, des costumes sus-
pendus au plafond et un film de danse en une inten-
se expérience globale. Celles spécialement congues
pour l'exposition « Moved by Schlemmer. 100 ans
de ballet triadique« a été développé en examinant
de pres les premiers concepts de danse d'Oskar
Schlemmer. Dés 1912/13, 'artiste esquisse des
idées pour un ballet de couleurs dans lequel les
couleurs changent selon I'humeur, marquant l'origi-
ne du ballet triadique. Linstallation "Masqué et sur-
tout - secret” réagit au premier acte du Ballet triadi-
que, a congu le Schlemmer dans une ambiance bur-
lesque joyeuse avec une scene accrochée en jaune.
Ulla von Brandenburg transpose ce contexte histori-
que dans le présent et permet au public de devenir

lui-méme acteur.

Prof. Dr. Christiane Lange, directrice de la Staatsga-
lerie, déclare : « Lachat de l'installation Masqué et
surtout — secret« d'Ulla von Brandenburg répond a
notre désir d'acquérir davantage d'ceuvres d'artistes
féminines qui contribuent a l'actualité de notre

collection. Nous sommes trés reconnaissants aux


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

Amis de la Staatsgalerie Stuttgart pour cette acqui-
sition. A 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 scene contemporaine.«

Ulla von Brandenburg est née a Karlsruhe en 1974.
Apres des études de scénographie et d'art média-
tiqgue a I'Université d'Etat de Design de Karlsruhe, il
étudie I'art libre a I'Université des Beaux-Arts de
Hambourg. Son travail de renommée internationale
a été présenté dans de nombreuses expositions
personnelles, notamment au Palais du Tokyo a Pa-
ris, a la Whitechapel Gallery a Londres et a la Séces-
sion a Vienne. Parallelement a I'exposition « Moved
by Schlemmer », elle était responsable du concept
et de la scénographie du troisieme acte de Walkiire
de Richard Wagner a |'Opéra d'Etat de Stuttgart. Ulla
von Brandenburg enseigne en tant que professeur a
I'Académie nationale des beaux-arts de Karlsruhe et

vit a Paris.
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Dance First Think Later

Arta Sperto

DANCE
FIRST
THINK
LATER

© Schaffter Sahli.

September 12, 2022

Dance First Think Later
Second edition
September 15-October 9, 2022

Add to Calendar

Opening: September 15, 6-9pm
Add to Calendar

Le Commun

Rue des Vieux Grenadiers 10
1205 Geneva

Switzerland

artasperto.ch
Instagram / Facebook

Featured artists

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

Laabissi,

Agnés Geoffray, Zuzana Kakalikova, Isabel Lewis & coll. and The Field, Adam Linder, Shahryar Nashat, Ceylan Oztriik,
Samuel Pajand and Cosima Grand, Emilie Pitoiset, Davide-Christelle Sanvee, Ulla von Brandenburg
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Curator: Olivier Kaeser

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

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—fields that feed off each other but operate through very
different 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 different 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 field for perceiving and questioning the
contemporary world. Movement and gesture have specific meanings in different 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
S pas de deux,

divide them. Moreover, expressions such as “diplomatic ballet,” “political faux pas,” “political posture,

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 fields.

“awkward gait,” “crowd movement,” “body language,” “revolutionary gesture,

Moreover, | think that the COVID-19 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 reflections that choreographers develop on the meaning and scope of a
given gesture and movement, whether individual or collective. The impact of these reflections 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 15-October 9: exhibition with Alice Anderson, Lara Damaso, Agnées Geoffray, Samuel Pajand, Emilie
Pitoiset, and Ulla von Brandenburg

September 15-16: Marco Berrettini and Yan Li and performers, S'entrainer les dents, 2020
September 16-18: Davide-Christelle Sanvee, A notre place, creation, 2022

September 20-21: Samuel Pajand & Cosima Grand, Pleased to meet you, creation, 2022
September 22-23: Ceylan Oztriik, Orientalien, 2020

September 29-30: Zuzana Kakalikova, Am I in the picture?, 2021

October 1-2: Isabel Lewis & coll. and The Field, Scalable Skeletal Escalator (stage version), 2022; dance: The Field,
Rafat Pierzynski, music: Labour, visual arts: Mathew Lutz-Kinoy, Dirk Bell

October 6-9: Adam Linder, Shelf Life: Barre Forever & Some Brain, 2022

October 6: Shahryar Nashat, Parade, 2014 and Manon de Boer and Latifa Ladbissi, Persona, 2022. 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 fixed location, designs its projects in collaboration with cultural partners and
venues, or in the public space.
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Alte MEISTER
VON NEUEN GELIEBT

UllavonBRANDENBURG

iber OSKAR SCHLEMMERS
J-TRIADISCHES BALLETT" (ab 1912)

Als Kind war ich oft in der Staatsgalerie
Stuttgart und bin dort den Figurinen des
sIriadischen Balletts“ frith begegnet.

Von Anfang an hat mich fasziniert, dass
sie Zwischenwesen sind, zwischen Mensch
und Puppe oder Mensch und Maschine.
Die Kostiime waren nicht eindeutig
Minnern 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 mafigebliche Rolle.

Ein ganz neuer Kunstbegriff
wird sichtbar. Anfang des 20. Jahr-
hunderts war es neu, dass Kostiime
Kunst sein kénnen. Mich fasziniert
auch ihre Materialitdt. Haftet an
ihnen noch der Schweif} der Téanzer
Albert Burger und Elsa Hétzel, 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
gepragt 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 {iberwunden 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 titig. Dort wurde von
der Kathedrale des Sozialismus getraumt.
Meiner Ansicht nach war das keine rein

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 Riickblick hat das zum Marionetten-
menschen des ,Dritten Reichs“ gefiihre,
der in die Katastrophe zappelt.

Die Zahl Drei ist bestimmend. Drei
Tanzer auf der Biithne, zwei Manner und

eine Frau. Das Stiick ist in zwolf - drei
mal vier - Ténze aufgeteilt. 18 Kostlime
wurden entworfen. Die drei Grundformen
Kugel, Kubus und Pyramide sind fiir

die Kostiime maf3geblich. 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 Urauffithrung im Wiirttembergischen

30

Landestheater - inspiriert haben: Heiter-
burlesk ist die erste ,,Stimmung®, der die
Farbe Zitronengelb zugeordnet ist. Dazu
durfte ich eine Neuproduktion machen,
wihrend meine Kolleginnen Kalin Lindena
(,Rosa“) und Haegue Yang (,,Schwarz*)

die anderen Stimmungen ausgestaltet haben.
Ich habe zwei gelbe Rdume mit verschiede-
nen geometrischen Objekten entwickelt,
die grofle gemalte ,,Schatten” an

die Winde werfen. Wie immer habe
ich viel mit Stoffen gearbeitet.
Und es gibt in der Schau einen Film
sowie eine Liveperformance mit
Ténzern, 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
Tanzerpaars Burger und Hotzel
wurde sogar gerichtlich bestitigt.
Wir miissen 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
zuriick. Sie arbeitet mit
Zeichnung, Installation,
Performance und Film.
Aktuelle Ausstellung:
»Moved by Schlemmer*,
Staatsgalerie Stuttgart,
bis 9. Oktober

Ulla von Brandenburg - iiber 0SKAR SCHLEMMERS ,TRIADISCHES BALLETT" (ab 1912) in Monopol, 29.08.2022

Fotos: © Staatsgalerie Stuttgart. © Victoire Mangez
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Sunset: A Celebration of the Sinking Sun

Kunsthalle Bremen

Félix Vallotton, Coucher de soleil a Grace, ciel orangé et violet,1918. Qil on canvas, 54 x 73 cm. Private collection.

August 27, 2022
Share

Prize of the BottcherstraBBe in Bremen 2022
August 27-October 30, 2022

Add to Calendar

Sunset: A Celebration of the Sinking Sun
November 26, 2022-April 2, 2023

Add to Calendar

Kunsthalle Bremen
Am Wall 207

28195 Bremen
Germany

« Prize of the BdttcherstraBe in Bremen /Sunset: A Celebration of the Sinking Sun » in e-flux, 27.08.2022
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kunsthalle-bremen.de
Twitter / Facebook / Instagram

Prize of the BottcherstraBBe in Bremen 2022

The 30,000 EUR Prize of the BottcherstraBe in Bremen, one of the most important awards for contemporary art in
Germany, will be presented for the 48th time in 2022. 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, Pinar Ogrenci, 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 Miiller (2020), Arne Schmitt (2018),
Emeka Ogboh (2016), Nina Beier (2014), Daniel Knorr (2012), Thea Djordjadze (2009), Ulla von Brandenburg (2007),
Clemens von Wedemeyer (2005), Tino Sehgal (2003), Olafur Eliasson (1997), or Wolfgang Tillmans (1995).

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 final act. There is a reason we can find millions of images of sunsets online.

From the viewpoint of the fine 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. Significant loans
and works from its own collection take viewers from romanticism to the 21st century. These works capture the
emotional power of a single moment in time that functions as a metaphor for life and its finite nature, its breath-taking
beauty, its dreams and upheavals and its apocalyptic visions. In addition, numerous contemporary works reflect 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 figurative and a concrete environmental sense.

A total of around 150 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, Jorg 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, 10am-9pm
Wednesday-Sunday, 10am-5pm (until 6pm during the Sunset exhibition)

KUNST
HALLE
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Paix sur la Terre, expérience synesthésique a

L ]
Vienne
Le 21/05/2022 Par Vinda Sonata Miguna n v | m

La création du spectacle "Friede auf Erden" (Paix sur la Terre, du nom d'un choeur
composeé par Schoenberg) réunit le Choeur Arnold Schoenberg sous la direction
d'Erwin Ortner et l'artiste Ulla von Brandenburg dans le cadre des Semaines de
féte viennoises (Wiener Festwochen), offrant une expérience synesthésique, de
réve et de paix.

Cet événement particulier a lieu dans un endroit qui ne I’est pas moins. L’artiste Ulla von
Brandenburg (nommée au prix Marcel-Duchamp en 2016) investit la générosité spatiale du
Jugendstiltheater am Steinhof, ancien centre psychiatrique de sombre histoire et mémoire,
comme cadre de son concept dramaturgique réunissant les couleurs et la musique de
Schonberg. La disposition classique de la salle de concert est défaite, pour tourner a 90° le
face-a-face entre public et artistes. Lemploi de gros tissus, trés caractéristiques de cette
plasticienne, se méle harmonieusement a la stricte élégance d'antan.

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



© Nurith Wagner-Strauss

Les comédiens (le dramaturge du spectacle Benoit Résillot, Sabrina Baldassarra, Duncan
Evennou et Giuseppe Molino), les membres du Cheeur Arnold Schoenberg et leur directeur
Erwin Ortner sont habillés comme des “acteurs” de ’ancien temps d'activité du batiment
(anachroniquement projetés dans notre temps). Léclairage contrasté et poétique de Georg
Veit protege tant6t la coupure illusoire entre les artistes et les spectateurs, tantot les expose
dans des moments de méditation profonde. Toutes ces dispositions scéniques tendent vers
une finalité : le rapport synesthésique entre la musique et le visuel. Au cceur du programme,
une sélection des ceuvres de Schonberg couvre ses périodes romantique et atonale, les
couleurs vives des tissus décoratifs représentant les cycles alternant la contemplation
(pourpre sombre), la joie (jaune), et ultimement la paix (bleu foncé) et I'inquiétude (rouge,
orange).

-

Rartager




Le Cheeur Arnold Schoenberg sous la direction d'Erwin Ortner déploie le sens de 'unité, des
articulations, des textures et des nuances émotionnelles de chaque phase. La concentration
sonore des pupitres féminins rencontre la solide résonance de la voix des hommes dans leurs
échanges sur l'entrée ritualisée pour le premier fragment des Drei Volksliedsdtze (Trois
chansons populaires) plongeant dans I’imaginaire du style choral ancien. Les textures et les
nuances sont nettement et effectivement remarquées dans l'alternance et les échanges entre
le chant et la déclamation, entre les voix des femmes et des hommes dans le Psalm 130. Les
montées sont graduelles puis éclatent avec une maitrise absolue, de telle sorte que les
syncopes maintiennent leur résonance arrondie et équilibrée. Celle-ci se concentre aussi sur
I’ambiance méditative, et les échanges avec les solistes n’en sont pas moins expressifs : la
fermeté déclamatoire se charge alors d'un sens de l'humour prononcé, frolant parfois le
grincant (largement apprécié de I’auditoire).

© Nurith Wagner-Strauss

Les solistes de la soirée sont également remarqués. Ursula Langmayr (soprano), brille d'un
timbre cristallin et dense par l'éclat de ses percées, alternant avec la densité veloutée de la
voix controlée. Johanna Krokovay (alto), d'un timbre velouté aux résonances métalliques
dans le registre haut, maitrise la richesse texturale et les nuances dans les transitions entre
les registres. La densité mélodieuse se fait sombre et imposante ou bien moqueuse mais
badine. Tore Tom Denys offre un ténor au timbre chaleureux et d'une aisance maitrisée,
explorant les ondulations entre les registres avec grande agilité, fiére et puissante pour les
sommets (notamment dans 1'élan éclatant, couvert et concentré dans les descentes
controlées). Marcell Attila Krokovay (basse) offre un ancrage important a ses collégues par
son timbre sobre et ténébreux, qui n'omet cependant guére des nuances scintillantes et
expressives dans les passages syncopés.



© Nurith Wagner-Strauss

La piéce conclusive de la soirée, Friede auf Erden (Paix sur la Terre) offre une fin a la
résonance bien particuliére, méditative et concentrée, spirituelle méme, en détente,
distanciation et dispersion sonores, toujours dans la conscience de I'acoustique particuliere
de la salle et des mouvements circulaires et méandreux du cheeur qui retrace sa propre
constellation.

Les derniers échos de la musique (et des applaudissements du public) s’évaporent et
'éclairage s'éteint sur cette fuite éphémere vers la Paix et la concorde.

© Nurith Wagner-Strauss
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Ulla von Brandenburg, Kalin Lindena, Staatsgalerie Stuttgart
Haegue Yang Konrad-Adenauer-Strasse 30-32
Moved by Schlemmer 70173 Stuttgart
100 Years of Triadic Ballet Germany

April 10-October 9, 2022

Add to Calendar :
www.staatsgalerie.de

YouTube / Instagram / Facebook / Twitter

Activation of Handles by Haegue Yang:
April 10-October 2,First Sunday of every
month, at 1lam, 1pm, and 4pm

Add to Calendar

Bodies of the Present: September 30-

), 2022. @ and courtesy of the October 9,Dance and Performance Festival
e Hamburg, Hamburg; Galerie

> Stuttgart

Ulla van Brandenburg, M.
artist and Meyer R
Art: Concept, Paris,

Add to Calendar

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

Oskar Schlemmer’s Triadic Ballet premiered at the Wiirttembergisches 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



AUSSTELLUNG

>> SWRZ »Moved by Schlemmer“ — die Staatsgalerie Stuttgart
setzt Schlemmers Triadisches Ballett in Bewegung

STAND: 7.4.2022, 10:49 UHR

VON SILKE ARNING

#  Audioherunterladen (3,1 M8 | MP3)

Jahrelang waren sie zum Stillstand verdammt: Oskars Schlemmers berithmte
Figurinen in der Stuttgarter Staatsgalerie. Dass es sich bei seinem Triadischen
Ballett nicht um Skulpturen, sondern tatsidchlich um Kostiime handelt, ist vielen
Besucherinnen und Besuchern nicht bewusst. 1922 wurde das Ballett in Stuttgart
uraufgefiihrt. Zum 100-jahrigen Jubildum bringt die Ausstellung ,,Moved by
Schlemmer“ nun ihren ganz eigenen Drive in Schlemmers Kunstwerk.

Zeitgenossische Kiinstlerinnen antworten auf Oskar Schlemmers Werk

Ein gelbes Universum —von der Decke flieBen bodenlange zitronengelbe
Stoffbahnen, die den fast nackten Raum véllig umschlieRen. Eine groRe schwarze
Kugel liegt hier, ein rosafarbenes Dreieck steht dort auf dem Boden. Ein Film, 16
Millimeter schwarz-weif}, flimmert Uber die Wand, der an heitere Stan Laurel- und
Oliver Hardy-selige Stummfilmzeiten erinnert.

Erster Akt in der gelben Stimmung

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



»Die Schwierigkeit ist nattirlich schon, wenn man eingeladen wird zu einem
Kunstler, der sehr bekannt ist und total wichtig, dass man da eine eigene Position
finden muss und eben nicht irgendwas wiederholt”, betont die Malerin und
Installationskiinstlerin Ulla von Brandenburg, die mit ihrer Arbeit auf den ersten
Akt von Schlemmers Triadischem Ballett antwortet.

Unsere Idee war es, aus der Gegenwart auf dieses Hauptwerk
der Moderne zu blicken, dass wir ins Gesprach mit
zeitgendssischen Kiinstlerinnen kommen, dass wir uns
fragen, worin besteht denn die Bedeutung heute.

Kuratorin Susanne Kaufmann-Valet

,Heiter-burlesk” sollte die Stimmung in seinem ersten Tanzteil sein, befand Oskar
Schlemmer, der selbst als musikalischer Clown auf der Bithne in Erscheinung trat.
Und so werfen die geometrischen Figuren von Karin von Brandenburg verwirrend
witzige Schatten an die Wand, die gar nicht zu ihnen gehéren.

Drei Akte, drei Stimmungen, drei Farben — gelb, rosa, schwarz — und drei
geometrische Grundformen —was hinter Oskar Schlemmers Begeisterung fur die
Drei steckte, erklart Kurator Jens-Henning Ullner: ,lhm ging es darum, dass bei
der 'Drei' das Kollektiv beginnt, dass das monomane Ich tiberwunden ist, der
dualistische Gegensatz — so hat er es formuliert und die Drei fiir ihn eine
immanent wichtige Zahl ist.”

Ulla von Brandenburg, Maskiert und vor allem — verschwiegen, 2022, Detail Oskar Schlemmer, Der Tanzer, 1923, Staatsgalerie Stuttgart / Ulla von Brandenburg,
Maskiert und vor allem — verschwiegen, 2022, Detail



Kalin Lindena baut Figurinen auf Rollen, Haegue Yang gewaltige, iiberlebens-
groRe Skulpturen

Die Ausstellung folgt diesem Dreiklang. Der zweite Akt in rosa —ein
Biihnenszenario mit langen Theatervorhangen, auf denen sich Schluss-Applaus
und geometrische Figuren andeuten. In der Raummitte deutlich andere
Figurinen, die die zweite Kiinstlerin Kalin Lindena geschaffen hat.

Vor vielen Jahren hat sie begonnen, Filme in ihren Ausstellungen zu drehen. Weil
es aber zu wenige Schauspieler*innen gab, fing sie an, Figurinen zum Mitnehmen
auf Rollen zu bauen, die in ihren Filmen ,auftraten” wie sie erklart: ,,Und sobald
sie Figurinen genannt werden, ist Oskar Schlemmer gar nicht weit weg.”

Mystisch-fantastisch — fiir den dritten Akt harren in einem ganz in schwarz
gehaltenen Raum die gewaltigen, iiberlebensgroRen Skulpturen der Kiinstlerin
Haegue Yang darauf, in Bewegung versetzt zu werden: monumentale Gebilde, die
mit einer Haut aus unzahligen Gléckchen Uiberzogen sind und dadurch einen
einzigartigen Klangteppich hinter sich herziehen kénnen. Und natiirlich
bekommen auch die eigentlichen Stars des Triadischen Balletts, die sieben
Original-Figurinen Schlemmers, in dieser Ausstellung ihren Glanzauftritt.

Schlemmers Original-Figurinen werden ausnahmsweise in Bewegung gesetzt

Normalerweise stehen Oskar Schlemmers Figurinen auf einem Podest und
bewegen sich nicht. Aber fiir die Ausstellung hatten sie sich etwas Besonderes
uberlegt, sagt Kurator Jens-Henning Ullner: ,Wir zeigen sie erstmals in Bewegung,
diese Bithnen drehen sich jetzt bei uns und geben eine leichte Anmutung des
Tanzes wieder, den die Tanzerinnen und Tanzer in diesen Kostimen gemacht
haben.”

Ausstellung ,,Moved by Schlemmer. 100 Jahre Triadisches
Ballett”

10.4. bis 9.10.2022
Staatsgalerie Stuttgart

Ausstellungsmacher und Kiinstlerinnen: Kurator Jens-Henning Ullner, Kiinstlerin aus der Sendung vom
Kalin Lindena, Kuratorin Susanne Kaufmann-Valet und Installationskiinstlerin Do, 7.4.2022 6:00 Uhr, SWR2 am Morgen, SWR2
Ulla von Brandenburg
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One Opera, Three Acts, Three
Different Stagings

In Stuttgart, Wagner's “Die Walkiire” is being divided among a
trio of creative teams with divergent visions.

The Valkyrie sisters in Act III of Stuttgart’s “Die Walkiire,” directed by the artist Ulla
von Brandenburg, known for using bright textiles in her videos and installations.
Martin Sigmund

By J.S. Marcus
April 10, 2022

J.S. Marcus, « One Opera, Three Acts, Three Different Stagings », in The New York Times, 10 avril 2022



STUTTGART, Germany — In the late 1990s, the Stuttgart State
Opera in Germany raised some eyebrows and hackles when it
divided the four operas in Richard Wagner’s epic “Der Ring des
Nibelungen” among four directors, one installment each.

That was a major break with tradition: “Ring” cycles had
traditionally been the work of a single directorial vision since
Wagner himself supervised the first complete staging in 1876. It
even became common to refer to a given production as “Patrice
Chéreau’s ‘Ring’” — or Harry Kupfer’s, or Robert Lepage’s.

But Stuttgart’s experiment was a critical and popular success, and
the company is now taking that venture one step further. Each of
the three acts in its new production of “Die Walkiire,” the second
opera in Wagner’s tetralogy, which opens on Sunday, has a highly
different staging, each devised by a different creative team.

Three unrelated interpretations, overseen by three groups of
directors and designers, performed by one cast and one orchestra,
for a single audience. Cornelius Meister, the company’s music
director, said the term used in-house to describe the situation is
“multi-perspectival.” But it’s also been a grand juggling act, with
overlapping rehearsals, many rounds of costume fittings and a
mounting air of suspense, with the company only getting a clear
sense of how — or if — the acts might coalesce at the first full dress
rehearsal, two weeks before the premiere.

The company’s general director; Viktor Schoner — who arrived in
2018 and brought in Meister and the dramaturg Ingo Gerlach —
said that the approach was “no big deal,” citing the longstanding
practice in the dance world of combining a cluster of unrelated
ballets into one evening.

“Diversity is a topic of our time,” he said. “So we decided to ask
different people.”

“Walkiire,” perhaps alone among the “Ring” operas, is well-suited
to the approach, Schoner said. Each act tells a distinct (if
connected) story, typically featuring scenes for two singers —
allowing ample room for interpretive imagination.



In Act I, directed by Pauline Kalker of Hotel Modern, the characters are recast as rats The German designer Urs Schénebaum is responsible for Act IT, marked by lighting
that have survived a calamity. Martin Sigmund effects and a dark palette. Martin Sigmund

Act I is being staged by Hotel Modern, a Dutch theater company
known for productions featuring scale models and animation
sequences. The group is projecting live film — of a tiny, destroyed
world — onto a rear-stage screen, as a way to dramatize the story
of Sieglinde and Siegmund, passionate lovers as well as (initially
unbeknown to them) fraternal twins, whose child, Siegfried, the
title hero of the cycle’s third opera.

Pauline Kalker, the member of the group’s artistic trio who has
taken on directing duties for the act, said she saw the towering
filmic set as “moving paintings.” The self-conscious, high-concept
design intermingles grip-like technicians onstage among the
singers. Hotel Modern recasts the characters as rats that have
survived a calamity, and the singers occasionally wear and carry
rat masks, while the film sequences recount scenes of devastation
and brutality. Gerlach, the dramaturg, who acted as a liaison
between the company and the three creative teams, said that the
film was intended as the visual equivalent of “backup vocals.”



The German lighting designer Urs Schonebaum, a frequent
collaborator with Robert Wilson, is responsible for Act II. Here,
Schonebaum uses lighting effects and a dark palette to dramatize
the conflicts between Wotan, the chief of the gods; his outraged
wife, Fricka; and his beloved but defiant daughter Briinnhilde.
Schonebaum said that “lighting is part of the set,” and has come up
with what Gerlach called “a refined visual approach” that is
realistic compared with the other two contributions.

The German artist Ulla von Brandenburg, who is based in Paris, is
the creative force behind Act III, in which Briinnhilde’s Valkyrie
sisters try to protect her from Wotan’s wrath. Von Brandenburg,
known for using bright textiles in her videos and installations, has
created multicolored, ever-shifting sets fashioned out of the same
painted cotton that she has used for the costumes.

Stuttgart has a huge off-site rehearsal facility, equipped with two
halls the same scale as its theater’s main stage. Schonebaum,
whose act requires exceptionally precise lighting, had to divide up
crucial access to the real stage with the other teams, leading to a
schedule that he called “extremely tight.”

Brian Mulligan, the American baritone singing Wotan, appears in
two of the three acts, and consequently had around 15 shoe, wig
and costume fittings. (He said a fraction of that would be closer to
the norm.) Even Schoner, who settled on dividing up “Walkiire” in
fall 2020, admitted it was a challenge choreographing a curtain call
that would accommodate the three teams.

Goran Juric, the Croatian bass who sings Hunding, Sieglinde’s
brutish husband, worried that the evening might be “kind of
schizophrenic for the audience.” That concern also arose among the
company’s management. Siegmund’s sword is an important prop in
all three acts, and early in the planning, Gerlach suggested that the
same sword remain as a kind of Wagnerian leitmotif through the
evening; that idea was rejected. Nevertheless, he said in an
interview not long after the first dress rehearsal, continuities have
emerged “without being planned by us.”



Hotel Modern’s Act I film, for example, has a post-apocalyptic feel,
including scenes of toylike cities apparently destroyed by war —
images that echo in Schonebaum’s Act II, which ends with a dimly
lit battle and a stage littered with corpses.

The opera itself ends with the disobedient Briinnhilde put to sleep
by Wotan in a circle of fire, which von Brandenburg and her co-
director, the French actor Benoit Résillot, render with a ring of
LED lights that encases a body double floating above the rear of
the stage. Using an elegant lighting effect, recalling the style of Act
I1, in the same spot and on the same scale as the film of Act I, the
image serves — if coincidentally — to unify the production.

The singers have also done their part to make connections. Though
the opera has been reconceived, in effect, as three one-acts,
Mulligan said he was making an effort to create a unified character.

“I do similar gestures to remind the audience who I am,” he says,
including holding his spear in Act II and Act III in a similar way.

In keeping with what now amounts to a Stuttgart tradition, the
other three “Ring” operas in this new cycle will each have different
directors. “Die Walkiire” arrives some five months after the
company’s “Das Rheingold,” which got a circus-trash staging
directed by Stephan Kimmig, starring Juric as a glam-rock Wotan.
The new “Siegfried” is borrowed from the old cycle and directed by
Jossi Wieler, while “Gotterddimmerung,” directed by Marco
Storman, will premiere in January 2023. Then, over the course of
five days that April, audiences will be able to put all the pieces
together.

Meister said that Stuttgart is ready for the task. The 42-year-old
conductor — who said he actually appreciated the convenience of
simultaneous rehearsals in the off-site space, allowing him to dip in
and out of different acts — has been jostling “Die Walkiire” duties
with Zoom meetings about the new production of Wagner’s
“Tristan und Isolde” that he is leading this summer at the Bayreuth
Festival.

Jostling of a different sort is to come at the “Walkiire” premiere,
when he will be joined onstage by a dozen or so members of the
three creative teams for a communal curtain call set to number
about 50.
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Manufacture de Sevres, tout feu tout
Hamme

Par Sabrina Silamo LE 02 FEVRIER 2022

C'est & l'occasion de la « cuisson de grand feu », un événement qui n'a
lieu que fous les cing ans, que la Manufacture de Sevres a invité
Heélene Delprat, Annette Messager et Ulla von Brandenburg & créer, &
leur tour, des décors sur six vases du répertoire, 'un des |o|us

symbo|iques du savoir-faire frongais.

¢lene Delprat, Annette Messager et Ulla von Brandenburg ont accepté
d'opposer leur empreinte si caractéristique sur six formes de vases distinctes, dont
le monumental Charpin, de 1,15 metre de hauteur exposés & la Manufacture de

Sévres.


https://ideat.thegoodhub.com/ideat-category/art-chitecture/
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Figée dans l'histoire, la Manufacture de Sévres ? Définitivement, non! Designers, tels
Ettore Sotftsass ou Constance Guisset, peintres et p|os’riciens, de Giuseppe Penone & Pierre
Soulages, ils sont nombreux & s'étre un jour confrontés & la matiere, aidés par des artisans
hors pair et les conseils avisés de Michel Roué¢, chef du service de la décoration de

I'institution.

Trois artistes, trois ambiances

Annette Messager (1943-), connue pour ses cuvres qui interrogent la place de la femme
dans la sociéte, y a tracé, avec le fameux bleu de Sévres, deux crénes formant un ceur,
enfermant l'inscription « Toi Moi ». Amour & mort et ultime hommage & l'artiste Christian
Boltanski, son compagnon décédé en juillet dernier. Hélene Delprat (1957-), qui se qualifie
volontiers de « conteuse dhistoires », O créé avec moult poinfts, 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 / Sévres - Manufacture et Musée nationaux.

https://ideat.thegoodhub.com/2022/02/02/manufacture-de-sevres-tout-feu-tout-flamme/ 2/13
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Quant a Ulla von Brandenburg (1974-), elle s'est laissé guider par la forme circulaire du
vase pour e><p|orer le mouvement & travers les themes de la donse, du ’rhéé’rre, du carnaval
et du cirque, dans des couleurs chaudes (le vert Hyber, 'orange Sottsass) piochées dans
une palette de plus de 1000 nuances. C'est apres trente-trois heures de cuisson - un petit
feu (de 700 & 900 °C) et un grand feu (de 1280 & 1380 °C) - dans le plus grand four &
bois construit en 1877, classé monument historique, et un mois de refroidissement que les

frois artistes ont pu découvrir leurs pieces le 16 novembre dernier.

Helene Delprat a habillé le vase Ly (1849) de motifs mythologiques.

Hélyette Arnault / Sevres - Manufacture et Musée nationaux.

Et partager leurs inquiétudes concernant la réaction aléatoire de I'émaillage (des
oxydes au contact de la chaleur). Mais si Annette Messager, Helene De|pr0’r et Ulla von
Brandenburg ont travaillé sans filet - puisqu’une fois appliqués sur la porcelaine encore
poreuse, les pigments sont absorbés, excluant tout repentir -, le défournement a révélé

I'intensité de leur intuition. Et consacre définitivement la vitalité artistique de Sevres.

> Galerie de Sevres. 4, place André-Malraux, 75001 Paris, de février & juin. Tél.: 0146 29 38
O1 ou Q1 47 03 40 20. Sevresciteceramique.fr

https://ideat.thegoodhub.com/2022/02/02/manufacture-de-sevres-tout-feu-tout-flamme/ 3/13
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Le décor d'Annette Messager sur le vase dit d’Angers (1906) reprend le theme des squelettes et de la
mort, inspiré par la récente disparition de son compagnon, l'artiste Christian Boltanski.

Hélyette Arnault / Sevres - Manufacture et Musée nationaux.
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Regards sur I'accrochage des
collections 2022 au Mrac Occitanie

B ¥y

o

Céme Mosta-Heirt - Sans titre (pendant de la sculpture S.A.M.L.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
I'an dernier a Jill Gasparina avait essayé de renouveler
I’'exercice. Une scénographie spectaculaire et séduisante jouait
beaucoup, parfois un peu trop, de la polysémie des ceuvres
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 a une
présentation plus sobre. Centrée sur les nouvelles acquisitions,
elle souhaite les faire dialoguer avec des ceuvres d’artistes de
générations différentes de la collection historique et du dépét
au musée par le Cnap (Centre national des arts plastiques)
depuis mai 2016.

Ni chronologique, ni thématique, mais profondément
respectueux des ceuvres et des démarches artistiques, le
parcours suggére 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 a celles d’artistes du
territoire auxquels le Mrac Occitanie a été attentif pendant la

crise sanitaire.
1 sur23 26/01/2022 a 11:55
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IL GIORNALE DELI’ARTE MOSTRE

Gli spazi di Ulla von Brandenburg al Weserburg Museum

L'installazione dell’artista tedesca esige la partecipazione del pubblico

Un lavoro di Ulla von Brandenburg sul tema di colon @ Foto: Mamn Argyroglo Cortes:a dellartista

FRANCESCA PETRETTO | 10 dicembre 2021 | Brema

Nata a Karlsruhe nel 1974, Ulla von Brandenburg € una delle artiste piu interessanti e versatili
della sua generazione. Ha ottenuto molti riconoscimenti internazionali, ha al suo attivo diverse
partecipazioni alle piu 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 & 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

https://www.ilgiornaledellarte.com/articoli/gli-spazi-di-ulla-von-brandenburg-al-weserburg-museum/137856 .html 1/5
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Germania, che il Weserburg Museum flir 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 figure di danza
espressionista, esigono la partecipazione del pubblico, coinvolto nella performance dal vivo
prevista per l'inaugurazione della mostra e protagonista del film che ne verra fuori, in essa poi
esposto. Questa danza e per Ulla simbolo di una comunita umana, divisa da pandemia e
discorsi d’odio, ora chiamata a creare nuove possibilita di unione sociale e interazione fra
individui.

© Riproduzione riservata

CALENDARIO MOSTRE

GERMANIA

Brema

Weserburg Museum fiir moderne Kunst 9
Teerhof 20 | +49 421598390

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

ALTRI ARTICOLI DI FRANCESCA PETRETTO

https://www.ilgiornaledellarte.com/articoli/gli-spazi-di-ulla-von-brandenburg-al-weserburg-museum/137856 .html 2/5




In der Ausstellung

Farbmachtige Installationen in der Bremer Weserburg

10. Dezember 2021

8 Lisa-Maria Réhling

Blick in die Ausstellung von Ulla von Brandenburg.

ng

er das Bremer Museum fiir moderne Kunst, die Weserburg, gut kennt, kann sich dort auf eine

Uberraschung gefasst machen: Die Installationskiinstlerin Ulla von Brandenburg hat die Riume regelrecht

verkleidet, und zwar mit vielen bunten Stoffen. "Rdaumliche Inszenierung" nennt sie selber dieses
Vorgehen, mit dem sie Museen in eine Biihne verwandelt.

"Eine Landschaft ohne Blau, wie ungefahr" in der Weserburg
Mit Ulla von Brandenburg stellt die Weserburg — Museum fiir moderne Kunst, eine vielseitige Installationskiinstlerin vor. In
ihrem Werk verwischen die Grenzen zwischen Realitdt und Illusion.

0 < & X 5]
° 00:00 / 04:02
J 4 @

Lisa-Maria Rohling, « Farbmachtige Installationen in der Bremer Weserburg », in bremenzwei.de, 10 décembre 2021



Bild: Radia Bremen | Lisa-Maria Rohling

Der Titel der Ausstellung ist ratselhaft, fast etwas sperrig: "Eine Landschaft ohne blau, wie ungefdhr”, ein Zitat aus Goethes
Tafeln zur Farbenlehre. Die Wande der Ausstellungsrdume in der Weserburg sind mit dicken, schweren Stoffbahnen
verhangen, jeder Raum wird von einer anderen Farbe bestimmt. Das erinnert an Héhlen, wie Kinder sie bauen, die jedes
Zimmer in eine andere Welt verwandeln. Und in eine neue Welt eintauchen soll man auch in der Weserburg mit der neuen
Ausstellung der Kiinstlerin Ulla von Brandenburg, erkldart Museumsdirektorin Janneke De Vries: "Das macht die Kunst von
Ulla von Brandenburg aus, dass sie sagt: Wenn ich die Leute aus ihrem Alltag heraushole, dann habe ich sie in einer
Situation, dass sie auch mal tiber Dinge anders nachdenken."

Schon im Vorraum, von dem alle weiteren Ausstellungsraume abzweigen, sind Gerdauschfetzen, Gesang, Gedichtzeilen,
Blatterrauschen zu horen. Die Gerdusche Uberlappen sich, sie stammen von Videoinstallationen, die in den verschiedenen
Raumen zu sehen sind. Dazu kommen die intensiven, knalligen Farben der Stoffe - ein Raum ist komplett in Rot gehalten,
ein anderer in Blau. Im ersten Moment fiihlt man sich Uberwaltigt, fast erschlagen.

Ulla von Brandenburg: Color Notation (Red), 2021.

Bild: Radio Bremen | Lisa-Maria Réhling



Aber mit dem ersten Schritt in einen der stoffverhangenen Raume verfliegt die
Uberforderung. Und genau das will Ulla von Brandenburg: "Stoff ist ein einfaches
Material, Wande zu bespielen und Raume komplett zu transformieren. Stoff ist aber
auch ein weiches Material. Es geht aber auch darum, Raume weich werden zu
lassen, um sich darin geborgen zu fihlen."

Eine Filmtrilogie transportiert Botschaften

Die Stoffe und Farben sollen empfanglicher machen fiir die Botschaften, die
Brandenburg mit ihren Videoinstallationen vermitteln will. Die erste der drei
Videoinstallationen, die aufeinander aufbauen, ist im einzigen Ausstellungsraum
ohne Stoffverkleidung zu sehen: Der Raum wirkt wie eine Kirche, Banke sind vor
der Leinwand aufgebaut, Gesange aus den Lautsprechern hallen von den hohen
Wanden wider. Der Film zeigt eine Gemeinschaft, die in einem Theater lebt und
arbeitet, und ihre Rituale.

Verschiedene Videoinstallationen sind in der Ausstellung zu sehen.

Bild: Radio Bremen



Der zweite Film zeigt drei Menschen, die aus dieser Gemeinschaft Ubrig geblieben
sind. Es sind die dltesten, die in einem Wald eine Ode an die Erotik tanzen - mit
Farben und den Worten von Goethes Farbenlehre. Im letzten Teil der Trilogie, ein
Tanzfilm mit dem Titel "feste Erde, flissiger Film", tanzen Menschen im
Sonnenschein in einer griechischen Ruine. Ihre Bewegungen sind gleich, aber alle
tragen Kleidung aus bunten, ganz unterschiedlichen Stoffen. Die Stoffe machen
klar: Diese Menschen sind Teil einer Gemeinschaft, aber ganz individuell.

Die Filminhalte sollen auf die Besucherinnen und Besucher Uberspringen, sagt
Direktorin Janneke De Vries: "Das Ganze funktioniert erst, indem sich
Besucherinnen durch die Raume bewegen und ihre Perspektive wechseln und sich
die Filme angucken und sich zueinander verhalten."

Ein Erlebnisparcours fiir die Sinne

Die Ausstellungsbesucherinnen und -besucher mussen sich auf das einlassen, was
Ulla von Brandenburg mit der Weserburg gemacht hat. "Sie spielt mit Farben und
Stoffen, und ihre Tanzfilme ziehen einen unweigerlich in ihren Bann", meint
Bremen-Zwei-Reporterin Lisa-Maria Rohling.

Informationen zur Ausstellung von Ulla von Brandenburg

Ort: Museum Weserburg

Dauer: 11.12.2021 bis 10.04.2022

Offnungszeiten: Di. bis So.10 - 18 Uhr | Mo. geschlossen, 1. Weihnachtstag, Silvester
und Neujahr geschlossen

Eintritt: Erwachsene: 9 Euro, ermafigt 5 Euro, Kinder und Jugendliche bis 18 Jahre:
Eintritt frei

Ausstellungsansicht: Ulla von Brandenburg

3ild: Radio Breme sa-Marna Rohling

Dieses Thema im Programm:

Bremen Zwei, 10. Dezember 2021, 17:20 Uhr
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Ludd’s Anger/La
Colere de Ludd

by Antoinette Jattiot

BPS22, Charleroi, 19.09.2020 - 24.01.2021

Thought of as a loosely inspired re-reading of Ludd’s Anger,1 BPS22’s exhibition of the
same name offers a panorama of artistic stances and positions with regard to
contemporary alienation. The revival of Luddism, luckily far well removed from the
technophobic considerations previously inflicted on (neo-)Luddites, is a pretext for
the eclectic and a tad too plentiful assemblage of artworks—most of them by women—

Antoinette Jattiot, « La colére de Ludd », in 02 revue n0.0295, hiver 2020-2021
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acquired over the past five years by the BPS22 art museum. If we go beyond the
different forms of dispossession (sexual, linguistic, of the self, etc.) which structure
the exhibition and underpin the still raging topicality of the challenges of this workers’
struggle, what can we learn from the mythical construct of a collective body of
resistance, in present-day circumstances? Behind the flagrant absence of any unifying
figure, real or imaginary, like that of General Ludd, how does one fashion the narrative
of an insurrection? Is it possible to believe in one or more forms of liberation?

View of the exhibition La Colére de Ludd, BPS22, 2020. Photo : Leslie Artamonow.

The show starts with an impressive composition by Jacques Charlier which calls to
mind exotic clichés of colonialism, and with a pair of large, colourful curtains made by
Ulla Von Brandenburg. The two artworks form a theatrical passage leading to the
main room, and seem to establish the backbone of the narrative into which we make
our way. Thus set up, the backdrop of the exhibition reveals several bodies, including a
ready-to-fight figure with reddish fists by Miriam Cahn. The pale figure floats like a
mirage over a bright background, which releases the warmth of a physical experience.
We can guess this is the outcome of a fit of anger directed at oneself or at someone
else. This phenomenon evokes the issue of otherness, a central subject in the show,
which is also present in Charlotte Baudry’s tapestry on view not far away. With this
work, the artist subverts the illusions usually offered by painting, while the title,
Réfractaires [Defaulters], grapples with the idea of vulnerability introduced by the
representation of falling bodies depicted in the tapestry. As if escorted by strange
creatures whose slightly fortuitous presence is troubling, —such as Camila Oliveira
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Fairclough’s rabbit painted green and Naufus Ramirez-Figueroa’s sculptural half-dog
and half-executioner hydra—, Baudry’s two young girls sway in a state of
weightlessness. From the precarity with regard both to oneself and to the world,
emerges the conspicuous difficulty with being “as one”.

Far removed from the colourful fireworks of the main hall, the first video by the
photographer Laura Henno presents a night-time documentary whose simplicity
transcends the tragedy of migratory issues. The gaze of the child smuggler reveals
both the apprehension and the courage involved in taking the helm and steering the
boat, in order to bypass the administrative boundaries of the Comoro Islands. The
faces are drawn in chiaroscuro by the light of a torch. The jolted bodies remind us of
the uncertainties of these beings, whose resistance starts in the shadows. Like a
reverse angle shot of this risk-taking, Marcos Avila Forero’s engraved palette
illustrates the armed struggles of Colombian men, thus calling to mind the individual
responsibilities at stake with these pledges.

In Tourisme international, Marie Voignier gets rid of the voices of the video she made
during her visit to North Korea. The sounds of flashes and click-clacking heels reflect
the ‘apparatus’ of a soulless system and the collective and painstakingly
choreographed aphasia of a dispossessed people. While exposed to all kinds of
exploitative rulings and to dictatorship, insurrection takes place through a necessary
infiltration of technology. In Emmanuel Van Der Auwera’s work, —which hijacks the
offset printing technique on aluminium in order to unveil mediatized depictions of the
crowd—, the image of the bodies merges into a single mass upon which weighs the
ubiquitous eye of surveillance. The feeling of powerlessness in the face of the machine
goes hand-in-hand with the feeling of dissolution of identity for which only the
belonging to a community of many voices can be a source of resistance. While
uncovering the oriental origins of the Fables, Katia Kameli sheds light on the
possibilities of a decompartmentalized understanding of the world through the
extension of sources and origins. A final space (which recalls much more the historical
context of the province of Hainaut, where the BPS22 museum is located), reveals itself
behind Latifa Echakhch’s imposing curtain. The blast furnace depicted on the
disjointed canvas refers to a collapsed modernity that has not managed to keep its
promises.2 From one story to the next, the industrialization against which the
Luddites rose up calls to mind the initial gallops of progress. Borderless, it is this very
same industrialization that turned Charleroi into the flagship of iron and steel
industries, before finding itself completely abandoned, as Teresa Margolles’s block
points out in reaction.

In search of the “positive dispossession” seemingly promised by the exhibition, it is
finally with Maxidodo by Florence Dorléac & Maximum that the breakout begins. The
design of the big red bed with green sheets, made with Vauban barriers, transgresses
norms and wittily hijacks and subverts the nature of the object. Closely surrounded by
Priscilla Beccari’s surrealist drawing and Anne-Marie Schneider’s frieze of childlike
characters, —which scroll past like end credits made up of absurd images—, the
Maxidodo offers a last refuge in imagination, against the acceleration of
contemporary life.



The book La Colére de Ludd[Ludd’s Anger](2012) by the theoretician
of anarchism Julius Van Daal, tells the story of the Luddite movement.
The movement was caused by the rebellion of English textile workers
in the early 19th century, who fought against the industrialization of
their labour and the hold exercised over their goods and rights by
machines. This uprising, led by General Ludd, gave rise to “Luddism”.
Hartmut Rosa. Alidnation et accélération, Editions La Découverte,
Paris, 2012. p.108.
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Ulla von Brandenburg

Le milieu est bleu, 2020

Courtolsie de l'ortiste et de la Galerie Art: Concupt, Paris, Courtesy the artist and Galerie At : Concept, Parls,
Vidéo compléte 23'43 ", film 16 mm transféré envidéo HD (couleur, son), Complete video 234", Super 16 mm fils transfered to HD video {colour; sound).

Lextrait vidéo Le milieu est bleu répond 2 I'exposition d’Ulla von Brandenburg au Palais de Tokyo ol tous les éléments dispersés dans le musée donnent une
crédibilité a la performance filmée dans le théatre du Peuple a Bussang. La plus grande partie se fait hors scéne, dans un décor ot les tissus, unis ou en
patchwork, recousent des bribes d’histoires intrinségues a cette communauté. Proche d'une esthétique de la Commedia de!l'Arte cU les patchworks renvoient a
Arlequin, les cordes a la manipulation des rideaux et des décors de théatres du XVIi2me sigcle, le textile prend une place déterminante dans sa fonction de
médiateur qui rythme le passage entre les actes et les personnages. Uagencement des textiles séquence ainsi l'ensemble de la vidéo a travers un rituel populaire
chanté et dansé de cette “micro-société” qui évolue d'un milieu clos a l'extériorisation de sa quéte vers un fond scénique qui s'ouvre sur la forét.

"Comme le miroir a deux cbtés, celui qui nous refléte et celui qui se cache derriére, le rideau a deux cbtés, Au cirque on peut le replier en tout petit et le déplier pour en tirer un
chapiteau: Jaime camoufler ou changer I'espace avec des moyens pauvres ou trés simples pour créer un ailleurs. Le tissu est le moyen idéal, pas cher, facile a transporter,
modulable. C'est une matiére nomade.” Ulla von Brandenburg

The video excerpt Le milieu est bleu responds to the exhibition by Ulla von Brandenburg at the Palais de Tokyo where all the spread-out elements in the museum give
credibility to the performance filmed in the Peuple’s theatre in Bussang. Most of it is done off-stage, in a setting where fabrics, plain or in patchworks, stitch up bits of
intrinsic history to this community. Close to a Commedia dell Arte aesthetics where the quilts refers to Harlequin, the ropes to the manipulation of XVilth century curtains
and theater sets, the textile takes a crucial place in its function of mediator which gives rhythm to the passage between acts and characters. The arrangement of the textiles
therefore sequences the entire video through a popular sung and danced ritual of this “micro-society” which evolives from a closed environment to the exteriorization of its
quest towards a scenic background that opens on the forest.

"As the mirror has two sides, the one that reflects us and the one that hides behind, the curtain has two sides. At the circus you can fold it up very small and
unfold it to make a big top. | like to camouflage or change space with poor or very simple means to create an elsewhere. Fabricis the ideal, inexpensive, easy to
carry, flexible way. It is a nomadic material." Ulla von Brandenburg

In partnership with the Palals de Tokyo, Paris, le Théatre du Peuple, Bussang, the CND Centre National de la Danse, Pantin and the Opéra National de Parls.

Directar: Ulla von Brandenburg/ Executive Producer: Julia Mossé/ Dramaturg: Benoit Résillot/ Chorecgraphy: Giuseppe Molino/ Scenography Valentina Dotti, Sabine Tarry, Julia Mossé, Julien
Crépieux Accessories: Hannelore Liicke-Rausch, Fabienne Touzi dit Terzi, Julien Crépieux, Adrien Collino, Charlotte Livine, Charles Poitevin/ Costumes: Valentina Dotti, Sabine Tarry, Julia
Mossé, Ciémence Joly, Fanny Milone Music: Anna Holveck, Ulla von Brandenburg/ Director of Photography: Laurent Coltelioni/ Comeraman and Steadicam Operator: Eric Bialas/ First Camera
Assistant: Mathias Sabourdin/ Head Electrician: Luis Peralta/ Head Operator: Pierre Monneret/ Production Co-Ordinator: Nicolas Galland Technician-Electrician: Alban Thiébaut/ Sound

Engineer: Olivier Peiletier/ Editing and Color grading: Nicolas Perret/ Digital Lab y: Alexandre Westphal/ Laboratory: Hiventy, Joinville-Le-Pont/ Equipment: Kodak France, Panaovision
Paris and Panalux Paris

Performers: Benoit Résillot, Giuseppe Molino, Laurence Mayor, Bianca lannuzzi, Duncan Evennou, Larissa Emi, Jean-Marc Michels, Julia Mossé Extras: Pauline-Alexandrine Deforge, Valentina
Dotti, Anna Holveck, Ulla von Brandenburg, Sabine Tarry, Julien Crépieux, Alice Monneret, Pascal Alexandre, Aurélia Barroux, Maud Chasseux, Christine Frechin, Grégory Gillar, Alain Grivel,

Maryvonne Hans, Pascalle Henry, Martial Imbault, Anne Jacquot, Laurence Joly, Céline Motte, Linda Nachtigall, Christine Peyrole, Catherine Poirot, Josette Prud’homme, Odile Rose, Evelyne
Saint Dizier, Bénédicte Thiebaut/ Catering: Pascal Bernord

Thanks to: Simon Deiétang. Alice Trousset, Clélie Bagard and the team at the Thédtre du Peuple, Bussang ; Yoann Gourmel, Albane de Chatellus, Christine Neumeister, Marianne Lamour,
Vincent Ferreira, Jessica Nourisson, Pierre-Marie Paubel, Matthieu Imbert.

« Ulla von Brandenburg, Le milieu est bleu », textile-art-revue.fr, février 2021
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Culture

CULTURE
Les mondes hétérotopiques tissés par
Ulla von Brandenburg
Sa galerie Art : Concept (exposition en septembre

Auteur - Marc Pottier; Art Curator base a Rio de Janeiro 2021)

Suivre Ulla von Brandenburg

Article publié e 9 novembra 2020 A voir :

> Le milieu est bleu, Palais de Tokyo jusqu'au 3
[Découvrir les artistes d'aujourd’hui] La récente donation d'ceuvres par les Amis du MNAM-Centre Pompidou janvier 2021
contient de belles pépites dont C, U, I, T, H, E, A, K, O, G, N, B, D, F, R, M, B, L, 2017 film d’ Ulla von

" 5 s . T P : o » CU L, THEAKQOG,N,BDFRMPL,
Brandenburg, p Idans Ilef ; jusqu'au 4 janvier 2021. La réalisatrice expose aussi Le milieu 2017,le film d' Ulla von Brandenburg, présenté

és au Palais de Tokyo. dans les collections du MNAM-Centre
Pompidou jusqu'au 4 janvier 2021

est bleu, cing spec pies en tissus ¢

Tisser des liens entre les inspirations A Booubar s PaF lis Salps oul powant (Hisice

Culture)
Si son travail s'accomplit dans une grande diversité de mediums tels que

performances, installations, objets revisités, dessins... ¢’est la matiere Rejoindre I'Association des amis du MNAM-Centre

textile qui traverse et unifie tout le travail d'Ulla von Brandenburg, artiste Pompidou
née en 1974 a Karlsruhe qui vit et travaille a Paris depuis 2005. Son ceuvre
se nourrit de multiples sources d'inspirations et références | la littérature La générosité des Amis du Centre Pompidou (qui a
omniprésente, le cinéma (elle est fanatique de la Nouvelle Vague), le théatre une nouvelle présidente, Floriane de Saint-Pierre,
et l'architecture... La découverte du concept d'«hétérotopie » evoqué par nommée en juillet) permet un enrichissement
Michel Foucault (1926-1984) dans sa conférence « Des espaces autres » de régulier des collections.
1967 eu un impact décisif. En annulant le traditionnel diner de gala printanier,
le cru 2020 a permis de réorienter les fonds vers le
Ouvrir des espace créatifs d' « hétérotopies » soutien 4 la scéne francaise avec 'achat et la
Ulla von Brandenburg | donation de 15 ceuvres, disséminées dans le
dreamed | was a house L' 'hétérotopie’ selon p p des collections jusqu'au 4
Casino Luxembourg — ‘ Foucault est définie janvier 2021.
Forum dart contemporain comme une localisation
Photo © Andres Lejona physique de l'utopie, des Trois ont été acquises directement aupres des
2019 espaces physiques qui artistes :
hébergent l'imaginaire,
» Jeff Guess,

comme une cabane d'enfant ou un théatre.

« La question se pose toujours pour moi de savoir ce qu'est
I'art. Quelle distance, quelle relation a-t-on avec lui ?
J'essaie de déhiérarchiser, de flauter les définitions : est-ce
qu'on peut toucher, utiliser ou méme détruire cette chose en
face de nous ? Cette fragilité de I'art, mais aussi celle de la
vie. J'aime faire des piéces qui invitent les gens, méme si j'ai
un probléme avec |'art dit participatif »,

» Mathieu Mercier,

y Hugues Reip,

Ulla Von Brandenburg, L'hier de demain vue
de l'exposition au Mrac Occitanie, a
Serignan, 2019. Photo @ Aurélien Mole.
Courtesy de l'artiste

Comme pour Ulla von Brandenburg (Art : Concept),
les 11 autres ['ont été par l'intermédiaire de leurs
galeries

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



Inventer des rituels pour donner du sens a la vie

Ses installations labyrinthiques en tissu intégrent des performeurs, ses
films ou des objets qui représentent différents aspects de nos vies. Elles
immergent le spectateur linvitant a devenir un acteur et coréalisateur d’'un
espace hetérotopigue total. « Nous n‘avens pas assez de ntuels dans notre
société, Cela me manque, et j'essaie d'en inventer pour donner du sens & la
vie, comprendre ce qui se passe enfire 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 a la religion. Il est difficile de voir
le sens de cefte vie, parce que seules certaines transformations sont
nommeées ou ritualisées... Jaime les rituels traités comme des choses du
quotidien. Il ne s'agit pas seulement de les répéter mais de les questionner. »
dit I'antiste qui aime les fantémes et le monde invisible, les cérémonies
populaires, l'imagerie du carnaval, les rites ancestraux ... Ses compositions

Ulia von Brandenburg Le multidisciplinaires brassent ces imaginaires populaires au travers d'images
Milieu est bleu Palais de anciennes, des costumes traditionnels, mélant subtilement la réalité et les
Tokyo Photo @ Aurélien Mole apparences.

@ K21 Kiinstlerrdume: 99sec Ulla von Brandenb.. :

Le tissu dans I'histoire de la civilisation humaine.

Rideaux, quilts, vetements et costumes, rubans, cordes- )
liens... tout ce qui habille indistinctement les personnages et
les espaces de ses installations-ceuvres, lui permet des jeux
de matiéres, de couleurs et des possibilités spatiales. Cette
collectionneuse chineuse dispose de pieces qui vont de
1900 a 1980, et reprend a sa maniere la place et le role du
tissu dans la civilisation humaine, matériel nomade par
excellence.

L'univers de |a scéne, le folklore, le rituel sont célébrés et
déclinés sous toutes leurs coutures. Elle croit en I'empreinte

Ulla Von Brandenburg, L'hier de demain vue
de l'exposition au Mrac Occitanie, a
Sérignan, 2019. Photo @ Aurélien Mole
Courtesy de l'artiste

du passé, I'histoire sur les objets : ils voyagent, sont

pulé dans de nomb mains. « Le tissu
est la matiére la plus adaptée pour conserver les empreintes
du temps parce que, dans les fibres, les informations, méme
genétiq peuvent penétrer profondément. La lumiére défait les couleurs des tissus. Une vibration se

transpose, invisiblement.» confie-1-elle tout en mentionnant que le drapeau révolutionnaire est aussi fait de
tissu ! Un message subtil gu'elle nous adresse, 2 bon entendeur...

La fin du deuxieme confinement permettra peut-étre de découvrir Le milieu
est bleu, cing environnements de tissus colorés immersifs au Palais de
Tokyo jusqu'au 3 janvier 2021. Ce qui se veut comme un récit ouvert
correspond a cing types d'activités : action, figure, rituel, nuit, habitat. « 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 dli idérées comme des « cages

g

de transformation » », décrit I'artiste qui ménage bien d'autres surprises au
visiteur tels qu'un pregramme de performances et des projections de
différents films montrant son désir de faire entrer le rural et le marin dans
un environnement urbain, un monde aux antipodes du Palais de Tokyo.
Dans cette architecture piranesienne, Ulla veut étourdir encore plus le

- public, le laisser vivre tout en le protégeant dans une « ceuvre-ile », un
Ulla von Brandenburg Le grand chapiteau de cirque ol elle n‘utilise pas les murs,
Milieu est bleu Palais de

Tokyo Photo @ Aurelien Mole | "utopie d'un “théatre pénétrable”



Ulla définit I'exposition comme “piéce de ‘théatre pénétrable’ ot il n'y a plus de distinction entre visiteur et
acteur, ceuvre et accessoire. Il n'y a pas une histoire, mais des propositions, des associations, des réveries
que I'on peut suivre ou non...Dans un décor de théatre, on a une perspective fixe. L'exposition, elle, est une
ceuvre totale . on peut voir a 360 degrés. Peut-étre méme qu'on entre par I'envers et sort par I'endroit.
Changer les perspectives m'intéresse »

Intégrée dans les collections du Centre Pompidou

C U LT HEAKOGN,BDFRMPBL, 2017, 'ccuvre qui
vient d'étre offerte par |'association des amis du MNAM-
Centre Pompidou est un film en couleur de 16mm durant 10
minutes, transféré sur vidéo. Il est complété par un ‘bonus’
de trois rideaux (I'ceuvre-installation compléte originale en
comptait 14). Il montre une chorégraphie sonore et visuelle a
partir de tissus d'origines inconnues, s'auvrant devant vous

les uns aprés les autres au p ge d'un corps i ible,

révélant un double mouvement de présence et d'absence
caractéristique du travail de |'artiste. Les tissus du film se
succedent les uns apres les autres mais n'ouvrent
finalement sur rien. La bande sonore chante et répéete les
premieres lettres d'un poeme de |'auteure Prix Nobel de
littérature Wislawa Szymborska (1923-2012).

Ulla von Brandenburg C, UILTHEAKG
G,N,B,D FR M P L 2017, film 16mm
transféré sur vidéo, couleur, son, 10 min ©
Ulla von Brandenburg. Courtesy de l'artiste

Conversation avec une pierre

C'est avec la 'Conversation avec une pierre’ qu'Ulla von Brandenburg a
découvert I'ceuvre de la poétesse polonaise. Il s'agit d'un dialogue imaginaire

entre un personnage et une pierre. Il frappe sur la pierre en lui demandant
De la mort

S e s pt SR . .
i d'entrer al xf\teneur. Ce‘lle. Ci relu.se en |ui indiguant qu'elle n'a pas de porte: Ce
eres poéme représente le désir humain de connaitre chaque détail du monde qui
A N 2 . g2 s
,___:1_2_ nous entoure. La pierre représente I'impossibilité de savoir.

Dans son travail, ol les aventures d'Alice au pays des merveilles ne sont jamais
2 loin, Ulla nous place devant cette absence de porte. Qu'est-ce qu'un décor ?
qu'est-ce que la Nature ? Si dans ses expositions nous ne sommes que d'un

'y coté du rideau, elle vous invite bien a le tirer pour passer de I'autre cote. Ce

sera alors a nous d'imaginer notre histoire de l'invisible.
Mot [ atbwnae.

Articles similaires
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LE BARNUM
d’ULLAVON BRANDENBURG
par REMI BAERT

Ulla von Brandenburg est une artiste allemande formée a I'Université des Arts et du Design de
Karlsruhe en scénographie. Elle a également étudié les arts plastiques a I'Université des Beaux-
Arts de Hambourg. Elle vit et travaille actuellement a Paris. Elle utilise une grande diversité
de médiums et de techniques, parmi lesquels le film, la performance, la peinture murale, le des-
sin. Les ceuvres d’Ulla von Brandenburg soulevent la question de la représentation et c’est a
travers le modele et le langage du théatre et de la scénographie qu’elle construit ses projets.

Rémi Baert est doctorant et chargé de cours en histoire de I'art contemporain a I'Université Rennes
2 (EA 1279 «Histoire et Critique des Arts»), ou il travaille sous la direction d’Elvan Zabunyan. Ses
recherches croisent gender, queer, cultural, performance et circus studies. Les réflexions qu’il mene
se prolongent aussi dans le domaine de la critique d’art.

Ulla von Brandenburg is a German artist trained at the Karlsruhe State University of Art and Design
in scenography, she also studied visual arts at the Hamburg University of Fine Arts. She currently lives
and works in Paris. She uses a wide variety of mediums and techniques, including film, performance,
mural painting, and drawing. Ulla von Brandenburg’s works raise the question of representation and it
is through the model and language of theatre and scenography that she constructs many of her projects.

Rémi Baert is a doctoral student and lecturer in contemporary art history at the University of Rennes
2 (EA 1279 “Histoire et Critique des Arts™), where he works under the direction of Elvan Zabunyan.
His research intersects gender, queer, cultural, performance and circus studies. His reflections also
extend into the field of art criticism.
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Le seul patronyme de Phineas Taylor Barnum
(1810-1891), showman américain par excellence,
suffit 2 évoquer le cirque. Devenu nom commun
dans notre vocabulaire, un barnum désigne une
tente, une toile plus ou moins grande. Au plus pres
des appétits de ’homme d’affaires, le terme est syn-
onyme d’un cirque a 'américaine caractérisé par le
gigantisme de ses trois pistes dont Barnum est I'in-
venteur . Par ses installations imaginées pour son
exposition? au Palais de Tokyo, Ulla von Branden-
burg redéploie le motif des cercles dans le cercle?,
proposant ainsi autant de pistes.

L artiste envisage sa pratique sur le modele
de la tente de cirque, cathédrale de mits et de toile
nomade plantée momentanément dans le paysage:
«peu importe ou je suis, j'ai ma tente de cirque que je
monte la ou je veux, la ou je peux»,* explique-t-elle.
A la maniere d'un cirque ambulant, la prouesse
réside alors dans la création d’espaces et de tem-
poralités offerts a 'imagination, et ce, en un lieu
déterminé et vivant selon ses propres rythmes.
Le parcours d’Ulla von Brandenburg éclaire ce
parti pris de mettre en sceéne des espaces ainsi que
les références nombreuses dans sa démarche aux
mondes du spectacle et du divertissement. Du désir
insatisfait de devenir actrice, de ses études et de
son expérience de la scénographie a Karlsruhe,
jusqu’a sa confrontation au pouvoir décisionnaire
et écrasant d’un metteur en scéne la conduisant a
rejoindre I'Ecole des Beaux-Arts de Hambourg®.
Un éloignement temporaire du théatre pour mieux
y revenir sans doute et, peut-étre, parvenir a son
tour a se positionner d’une certaine fagon en tant
que metteuse en scene.

Le franchissement du seuil de I'exposition
annonce la couleur. L'ceuvre Das Was Ist (2020)
est composée de toiles grossierement peintes sus-
pendues qui scandent et découpent I'espace du hall
d’entrée. Ces écrans colorés sont évidés en leur
centre, tels des fonds de scene crevés par la pour-
suite lumiere pour mieux révéler le grouillement
des coulisses. Le passage de I'un a 'autre génere
des formes de déplacement, un enjambement
notamment qui n’est pas sans rappeler les agres du
cirque: les cerceaux du dompteur ou de l'acrobate
par exemple. Les regards sont également orientés
par un jeu d’optique de superposition des tentures,
a I'image des lamelles d’un diaphragme en photog-
raphie, construisant une perspective.

Le tissu est exploité dans toute sa fluidité,
sa plasticité, oscillant entre affirmation visuelle et
dispositif précaire. Les drapés, les transparences
et les étoffes chatoyantes participent d’'une drama-
tisation de la matiere, en résonance avec une cer-
taine artificialité des décors de spectacle. Les cir-
culations du public au sein de 'espace d’exposition
concourent a cette impression par les ondulations
qu’elles provoquent sur les rideaux. Pour édifier
ces architectures flottantes, Ulla von Brandenburg
recycle les tissus d’une installation & une autre.
Ce vécu de la matiere est investi d’'une dimension
affective et mémorielle que corrobore le plaisir de
P’artiste a collectionner les matériaux, les objets,
dont les rideaux: ciels de théatre, voiles de bateau,

EN 17

Simply the surname of Phineas Taylor Barnum
(1810-1891), American showman par excellence,
is enough to evoke the circus. Having passed into
the vernacular as a common word, a barnum desi-
gnates a tent of a more or less large canvas. The
term is synonymous with an American-style circus
characterized by the gigantic size of its three rings,
of which Barnum is the inventor *.Through the ins-
tallations imagined for her exhibition at the Palais
de Tokyo?, Ulla von Brandenburg redeployed the
motif of circles within a circle®, thus proposing as
many rings.

The artist sees her practice as based on
the model of the circus tent, a cathedral of masts
and nomadic canvas momentarily planted in the
landscape. “No matter where I am, I have my circus
tent that I set up wherever I want, wherever 1 can™*?,
she explains. Just as a travelling circus, the feat lies
in the creation of spaces and temporalities offered
to the imagination in a determined place that lives
according to its own rhythms. Ulla von Branden-
burg’s background sheds light on this part of sta-
ging spaces as well as a number of references to the
entertainment industry in her approach. From the
unfulfilled desire of becoming an actress, to her
studies and her experience in stage design at Kar-
Isruhe, until her confrontation with the overwhel-
ming decision-making power of a director, she
eventually enrolled in the Hamburg School of Fine
Arts®. Here, she held a temporary distance from the
theatre in order to come back stronger and perhaps,
in turn, manage to position herself as a stage direc-
tor in some way.

Crossing the threshold of the exhibition her-
alds color. The work Das Was Ist (2020) is composed
of roughly painted, hanging canvases that punctu-
ate and cut out the space of the entrance hall. These
colored screens are hollowed out in their center,
like backdrops punctured by the pursuit of light to
better reveal the hustle and bustle of the backstage
area. The passage from one to the other generates
forms of movement, particularly a spanning that is
not unlike the circus apparatus: like the tamer’s or
acrobat’s hoops. Eyes are also oriented by an opti-
cal game of superimposed drapes, like the slats of a
camera aperture’s diaphragm, building perspective.

The fabric is exploited in all its fluidity, plas-
ticity, oscillating between visual affirmation and
precarious device. The drapery, transparencies, and
shimmering cloths participate in a dramatization of
material that resonates with a certain artificiality of
theatre sets. The circulation of the visitors within
the exhibition space contributes to this impression
through the ripples it causes in the curtains. To con-
struct these floating architectures, Ulla von Bran-
denburg recycles fabric from one installation to
another. The material’s lived experience is charged
with a dimension of both emotion and memory that
is corroborated by the artist’s pleasure in collect-
ing materials and objects, including drapes — the-
atre screens, boat sails, Warsaw opera canvases, etc.
Based on wall hangings from her exhibition A Color
Notation (2018) at the Jenisch Museum in Vevey
(Switzerland), Ulla von Brandenburg reconstructed
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No matter where I am,
I have my circus tent that
I set up wherever I want,
wherever 1 can

Llla von Brandenburg, Le milieu est bleu, 2020

Eshibition view of «Le Milieu est bleu»

lla von Brandenburg, Palais de Tokyo (21.02 - 17.05.2020)
Photo: Aurélien Mole
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Ulla von Brandenburg, Le milieu est blew, 2020

Exhibition view of « Le Milieu est bleu »

Ulla von Brandenburg, Palais de Tokyo (21.02 - 17.05.2020)
Photo: Aurélien Mole
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Ulla von Brandenburg
Le milieu est bleu, 2020

Exhibition view of « Le Milieu est bleu »

Ulla von Brandenburg, Palais de Tokyo
(21.02 = 17.05.2020) Photo: Aurélien Mole
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them delineate a circle, a kind of cyclorama similar
to what the Belgian surrealist René Magritte (1898-
1967) painted in his canvas Les Mémoires d'un saint
(1960). The image of a curtain — there, between
rigidity and flexibility — where the folds signify its
reversibility as noted by the art historian Victor I.
Stoichita’. Magritte associated the sea and a fluffy
blue sky with the theatricality of the red curtain.
For Ulla von Brandenburg and René Mag-
ritte, the curtain serves to question illusion. For
the former, curtains preserve the theatrical illusion
by hiding the view of the stage from the spectators
during set changes. For the latter, they allow for a
reflection on the status of representation and the
appearance of the world. It is only at the price of an
enterprise of doubt that Magritte perceives the visible
world. It is a world reduced to a theatre of shadows
before which only the prisoners of the Platonic cave
remain gullible, an allegory that Magritte illustrates
in the series, La Condition humaine (1933-1935), fol-
lowing the theme of the painting within the paint-
ing. In the Lifeline conference in Antwerp in 1938,
René Magritte retrospectively testified to the con-
vergence of his pictorial research and his experience

of the world, “[...] I end up finding in the appearance of

the real world the same abstraction as in my paintings;

for, despite the complicated combinations of detail and

nuances of a real landscape, I could see it as if it were

Just a curtain hanging in front of me. I became unsure
of the depth of the countryside, very little convinced of

the distance of the light blue from the horizon, the imme-
diate experience simply placing it at eye level. I was in
the same state of innocence as the child who thinks he
can seize the bird that flies in the sky from his cradle”®.
For Ulla von Brandenburg, there is a shared interest
in what Magritte called the “hidden visible™, a con-
cept which claims that what is visible always hides
something else that is visible®. Moreover, the invisi-
ble is no longer engaged in a dialectic with the visi-
ble. This is probably another meeting point between
Ulla von Brandenburg and René Magritte. The invis-
ible is a call to transcendence, to poetry, to reverie.
Mystery is of the order of the invisible. And precisely
when Yoann Gourmel asked Ulla von Brandenburg
about her relationship with rituals, about their rai-
son d’étre, the artist answered, “My criticism is about
the fact that it’s the visible that counts, the thing that can
be proven™*°,

Ulla von Brandenburg deplores the lack of
rituals in our society, hence the need to invent them
but also to repeat and question them. This was the
idea behind her film shot at the Théatre du Peuple
de Bussang in the Vosges, France. The theatre was
founded by Maurice Pottecher (1867-1960) in 1895
out of a desire for popular education summed up
by the motto outlining the stage, “Through Art, For
Humanity”. The film projected in the exhibition is
the result of a collaboration with a true troop of
artists. On top of directing the filming and music
(with Anna Holveck), Ulla von Brandenburg is also
author of the words, which were written accord-
ing to a process close to that of automatic writing
and inspired by the play Deep-sea Fish (Der Tief-
seefisch, 1930) by Marieluise Fleisser (1901-1974).
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instaurée entre le film et ’exposition. Le son des
shruti-box, adaptation par les Indiens des harmo-
niums des colons anglais, assure une trame musi-
cale. De méme, les accessoires disséminés — piles
d’habits, cannes, cerceaux, quilts, rubans, etc.
— sont familiers a I’artiste. Leur mise en scéne,
en revanche, introduit une distance, ce «dépayse-
ment»** dont parle Magritte en connaissance de
cause, et offre par conséquent la possibilité de les
redécouvrir d’un ceil neuf, le propre certainement
du spectaculaire. Les connotations qui entou-
rent ces objets sont tres larges, qu’ils renvoient
aux mondes marin (nasses) et agricole (meule de
foin), au transport (cordes), a I’écriture (craies),
a I’habit et a I’habitat (couvertures) ou encore a
I’eau et a la nourriture (bols en terre). Significa-
tions et fonctions leur sont de surcroit attribuées a
I'occasion des performances hebdomadaires. Les
performeur.se.s évoluent d’un espace a un autre,
jouent de la musique et manipulent les accessoires.
Ce réagencement des objets, qui intervient d’ail-
leurs couramment dans une piece de théatre ou un
opéra, donne a cette exposition son caractere €évo-
lutif. En I'absence des performeur.se.s se substitu-
ent leurs doubles de chiffon, dans 'attente d’étre
activés au méme titre que les autres objets.

Un miroir, une chaussure et une robe: trois
objets engagés dans une relation métonymique au
corps et que I'on voit plonger/remonter dans un
ensemble de films tournés sous I'eau. Une immer-
sion au cours de laquelle les objets atteignent une
autre dimension. « Plonger dans l'invisible, comme
dans notre inconscient»** déclare Ulla von Branden-
burg, faisant de «la mer profonde» un équivalent a
la forét vosgienne, toutes deux vectrices de mythes.
Si les souvenirs s’enfouissent dans les tréfonds de la
mémoire, ils sont aussi susceptibles de se raviver.

Qu’est-ce que P'art ? Quelle distance, quelle
relation a-t-on avec lui? Vastes questions que se
pose Ulla von Brandenburg. Arrivé.e au terme de
cette traversée des milieux, on se demande quelle
est notre autonomie dans un parcours d’exposition
qui apparait particulierement fléché. Jusqu'a quel
point peut-on s'emparer de ce réservoir de récits ?

1 Agnes Pierron, Dictionnaire de la langue
du cirque. Des motrs dans la sciure,
Paris, Stock, 2003, p.84-88.

2 Le milieu est bleu, exposition person-
nelle d'Ulla von Brandenburg au Palais
de Tokyo, Paris, du 21 février au 17 mai
2020, commissaire: Yoann Gourmel.

3 Etymologiquement, le mot cirque vient
du latin circus signifiant «cercle».
4 Ulla von Brandenburg, Laure Fernandez

Yoann Gourmel, «Les Empreintes du temps»,
in Frédéric Grossi (dir.),
Ulla von Brandenburg, Paris
Palais de Tokyo, 2020.

5 Atelier de rencontres: Ulla von Branden-
burg, Ecole des Arts Décoratifs, Paris
14 novembre 2018.

6 «Les Empreintes du temps. Conversation
entre Ulla von Brandenburg, Laure
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The connotations that surround these objects are
very broad, whether they refer to the marine (traps)
and agricultural (haystack) worlds, to transport
(ropes), writing (chalk), clothing and habitat (blan-
kets) or even water and food (earthen bowls). They
are also assigned meanings and functions during the
weekly performances. The performers move from
one space to another, play music and manipulate
props. The rearrangement of objects, which is also
common in a play or an opera, gives the exhibition
its evolutionary character. In the absence of the per-
formers, their rag doll doubles as substitute, waiting
to be activated in the same way as the other objects.

A mirror, a shoe, and a dress. Three objects
engaged in a metonymic relation to the body which
we see immersed/assembled in a set of films shot
underwater. An immersion during which the objects
reach another dimension. “Diving into the invisible,
as in our unconscious”, says Ulla von Brandenburg,
making “the deep sea” an equivalent to the Vosges
forest, both of which are vectors of myths. If mem-
ories are buried in the depths of the mind, they are
also likely to be rekindled.

What is art? What distance, what relation-
ship do we have with it? These are the vast questions
that Ulla von Brandenburg asks herself. At the end
of this journey through the world, one wonders what
autonomy there is in following the path of an exhi-
bition that seems particularly delineated. To what
extent can we take hold of this reservoir of stories?

1 Agnes Pierron, Dictionnaire de la langue
du cirque. Des mots dans la sciure,
Paris, Stock, 2003, p.84-88.

2 Le milieu est bleu, [The Middle is Blue],
solo exhibition, Ulla von Brandenburg,
Palais de Tokyo, Paris, 21 February —

17 May 2020. Curator: Yoann Gourmel.

3 Etymologically, the world “circus”
comes from the latin word circus
meaning “circle”.

4 Ulla von Brandenburg, Laure Fernandez
Yoann Gourmel, “Les Empreintes
du temps”, in Frédéric Grossi (ed.),
Ulla von Brandenburg, Paris, Palais
de Tokyo, 2020.

5 Atelier de rencontres: Ulla von
Brandenburg, Ecole des Arts Décoratifs,
Paris, 14 November 2018.

6 “Les Empreintes du temps. Conversation
entre Ulla von Brandenburg, Laure
Fernandez et Yoann Gourmel”, in Frédéric
Grossi (ed.), Ulla von Brandenburg,
Paris, Palais de Tokyo., 2020

7 Victor 1. Stoichita, “"Magrirtre et ses
rideaux”, in Didier Ottinger (ed.),
Magritte: la trahison des images, Paris
Centre Pompidou, 2016, p.160.

8 René Magritte, “La Ligne de vie”
in Gisele Ollinger-Zinque, Frederik Leen
(ed.), René Magritte, 1898-1967, Gand,
Ludion; Paris, Flammarion, 1998, p.45.

9 The expression was used by René Magritte
in a letter to Patrick Waldberg. Patrick
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Ulla von Brandenburg au Palais de
Tokyo : une artiste aussi spectaculaire

que déroutante

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

2020

DECRYPTAGE - Aprés avoir été interrompue par la
pandémie, “Le milieu est bleu”, exposition phare du Palais
de Tokyo, est visible jusqu’au 3 janvier 2021.

« Le monde entier est un théatre ». Tel pourrait étre le titre, emprunté & Shakespeare, de
Tactuelle exposition, au Palais de Tokyo, de l'artiste allemande et parisienne d'adoption
Ulla von Brandenburg, née en 1974 a Karlsruhe. Elle a choisi plutit de I'appeler « Le
nilieu est bleu », pour ensuite déployer son vocabulaire plastique en une seule et méme
ceuvre ol les installations, parfois issues d'expositions précédentes. font écho les unes
aux autres. Un monde en soi, théitralisé, ot se retrouvent les constantes de son univers
singulier : rideaux colorés, objets surdimensionnés et musique envolitante, Explications.

THEATRE. Scénographe de formation, Fartiste a suivi des études en théorie des arts

visuels avant de pratiquer les arts plastiques. Son euvre se caractérise parla diversité
des médiums utilisés (installations, films, aquarelles, performances...) et la mise en
seéne minutieuse dont ils font l'objet. Iei encore le théfdtre est omniprésent : des rideaux
a franchir comme pour une entrée en scéne, un plancher en bois rappelant des tréteaus,
des objets-accessoires attendant d’étre manipulés ou encore un film tourne dans un

véritable théatre,

Lart en format carte postale : “Tir, séance 26 juin 1961%, de Niki de Saint Phalle
B Olivier Cena

@ Sminutesalire

TISSUS. « Jutilise des tissus pour créer des espaces dans lesquels on peut prétendre se
trowver ailleurs, tomber pour ainsi dire dans d’autres mondes. », explique Vartiste
Cette utilisation d'amples pans de tissus colorés est influencée par I'architecture molle,
ces soft spaces créés dans les années 1970 par des architectes tels que Verner Panton

{1926-1998) ou Nanna Ditzel {1 005). Pour Partiste, le textile a la faculté d'étre

réutilisable tout en gardant les stigmates du temps, Son utilisation fait aussi référence
une pratique artisanale ancestrale liée au théirre, an folklore et aux rituels.

OBJETS. Courtepointes, bols, nasses i poissons, cannes i péche ou encore morceaux de
eraie géants habitent les lienx. Familiers de 'oeuvre de l'artiste, ces objets nous renvoient
a nos besoins primordiaux (dormir, hoire, manger, écrive), mais font anssi entrer le
monde rural et marin dans l'espace urbain. Inertes, ils sont manipulés le samedi par des
artistes et prennent alors vie. Mais cette meule de foin ou ces patchworks colorés
peuvent également nous évoquer les ceuvres de Manet (1840-1926) ou de Sonia

Delaunay (1885-1979) dans un dialogue étroit avec I'art.

Les plus lus

Rudio & Podeasts

Sexisme, racisme, homophobie.., la
recette indigeste des “Grosses tétes”

Musiques

John Lennon est mart il ya quarante
ans: ses dix chansons inoubliables

Musigues

Darby Crash, |a mort 1 plus ratée du
rack... La faute 4 John Lennon !

Cinéma

Salles de ciné et (dé)confinement :
incertitudes etinquiétude chez les
exploitants



MUSIQUE. La musique est une constante de I'eeuvre de la plasticienne qui participe a
sa création. Le chant allemand scandé dans le film par les comédiens est issu de T'écriture
automatique de l'artiste, ce processus utilisé par les surréalistes, et inspiré d'une piéce de
la dramaturge bavaroise Marieluise Fleisser (1901-1974). Envoiltant, il résonne dans tout
T'espace comme une invite i rejoindre les personnages dans leur idéal humaniste. Par
ailleurs, la présence de trois shruti-box, cet instrument indien a anches libres adapte des
harmoniums anglais, renvoie a une histoire coloniale pas si lointaine.

BLEU. Sil'euvre d'Ulla von Brandenburg constitue une véritable immersion dans la
couleur, s'mscrivant avec ses rideaux colorés dans une histoire de la peinture
monachrome ou de I'art brésilien des années 1960, le bleu est prédominant. Bleu comme
la mer, le ciel, I'infini... avee notamment ce labyrinthe de tentures bleves sur lesquelles
sont projetés des films sous-marins. Mais le miliew est aussi vert, comme cette forét
présente dans le film, lieu tout & la fois mythique et intemporel, En faisant corps avee la
nature, l'art a alors aboli toute forme de temporalité.

A voir

Le milleu est bleu », su Palais de Tokyg, Paris 168e (12€ - 9€), jusqu'au 3 janvier

g. Lo milieu es
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FRIEZE

O0®0  The Must-See Exhibitions During Paris
Gallery Weekend 2020

After three months of closed galleries and museums, exhibitions in the
French capital are open again and Oriane Durand picks the best shows to
see

BY ORIANE DURAND [N CRITIC'S GUIDES | 03 JUL 20

Ulla von Brondenburg, ‘Le Milieu est bleu’

Polois de Tokyo
21 Fabruary — 13 August 2020

For her exhibition ‘Le Milieu est blew’ {The Middie Is Blue) ot Palais de Tokyo, Ulla von
Brandenburg has crected o completely immersive experience. The journey begins with a
succession of hanging curtains punctured by a lorge cicle that you pass through until you find
yoursell in o sartes of flve spaces constructad out of monachrome fobrics. Along the woy, you
encounter sculptures and objects that evoke craftsmanship — huge fishing baskets, for
exompie - as wef os others that echo shomanic rituals, such os a scattering of sticks, which
recall those used by Joseph Beuys in his performonces and instaliations of the 1960s ond 705
Von Brondenburg invites us to daydream, to propel ourselves into o theotrical space in which
there is no longer any distinction between artwork and prop, interior and exterior. It's on

Invitation thot reaps rewards for those wha indulge in her coptivating postoral

Three additional must-see Paris shows:

‘The Mouth of the Gifted Horse', o solo show of work by Wisrah Villefort ot Goswell Road until
18 July, Mortin Belou's solo show ‘Foyer’ at Galerie Sons tive (2016) until 25 July; ‘Yeur
Friends and Meighbours’, a group show ot High Art until 1 August.

Paris Gallery Weekend runs from 2-5 July 2020.

Masn image: Uo von Srandenburg. Le Miteu est biew’, 2020, exnibition vicw, Poins do Tekye, Ports, Cowtesy: the arnst and

Polers de Tokyo: photogronh: Aurélion Mol

ORIANE DURAND

Cricne Durand 15 curator and writer Dozed in Paris, France.

Oriane Durand, The Must-See Exhibitions During Paris Gallery Weekend 2020, in Frieze, 3 juillet 2020
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Réouverture du Palais de Tokyo : des
contenus en ligne pour préparer sa visite

Ullavon Brandenburg, Le milieu est bleu , 2020 Vue de l'exposition « Le Milieu est bleu » d'Ulla von Brandenburg, Palais de Tokyo ®Aurélien Mote

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

Durant cette deuxiéme phase du déconfinement, les lieux culturels rouvrent progressivement leurs portes
a Paris et dans toute la France, invitant le public en mal d’expériences esthétiques a renouer avec les
oeuvres. Les amateurs d'art contemporain peuvent d'ores et déja 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 brile » 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 verriére du batiment a 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 théatre d'Ulla von Brandenburg

L'exposition « Le milieu est bleu », congue par Ulla von Brandenburg, devait étre 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 a disposition des internautes différentes
ressources permettant de découvrir l'univers de l'artiste et la spécificité des sculptures et installations
congues spécialement pour U'exposition.

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




Vous pouvez donc dés a présent visionner une interview d'Ulla von Brandenburg dans laquelle elle revient sur
le lien étroit qui unit le théatre a sa pratique artistique qui méle formes, supports et médiums pour explorer
les relations entre l'individu et la société.

el [nterview Ulla Voen Brandenburg - exposition ‘Le ... © 2
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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 congue
comme un récit en trois actes autour de la notion de rituel.

L'institution met également a disposition des internautes sur sa chaine YouTube un film d'une vingtaine
de minutes réalisé par l'artiste pour U'exposition « Le milieu est bleu ». Celui-ci a &té tourné au théatre
du Peuple de Bussang, dans les Vosges, un établissement créé a flanc de montagne en 1895 qui présente
la particularité de posséder un fond de scéne ouvrant sur la forét. Voulu par U'écrivain Maurice Pottecher
(1867-1960) comme un théatre populaire, « par l'art, pour 'humanité », sa devise, inscrite sur le fronton
du théatre, 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 « A distance »), retrouvez les questions/réponses du
quiz sur Uexposition « 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 a faire a la maison
congus par Ulla von Brandenburg et ses performeurs : « Danser dans un espace confiné » et « Détendre
sa voix, se détendre soi-méme ».



Les Empreintes du temps

Conversation entre Ulla von Brandenburg, Laure Fernandez et Yoann Gourmel

Laure Fernandez — Nous venons de
regarder les maquettes préparatoires
de ton exposition au Palais de Tokyo.
La premiére chose dont tu as parlé,
c’est du revétement du sol, ce bruit

de plancher qui viendra «activer le
spectateur ». Il est souvent question du
caractere incertain de la position du
spectateur dans ton ceuvre, alors qu’il
me semble plutot que tu proposes des
traversées d’expériences.

Ulla von Brandenburg — La question
se pose toujours pour moi de savoir
ce quest I'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 méme détruire cette chose
en face de nous? Cette fragilité de
’art, mais aussi celle de la vie. J’aime
faire des pieces qui invitent les gens,
méme sij’ai un probleme avec I'art
dit « participatif». Au centre de
I'exposition se trouvent cing 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 piece de théatre
pénétrable: il n’y a plus de distinction
entre visiteur et acteur, ceuvre et
accessoire. Je souhaite que les acteurs
produisent une attraction par des
regards, des paroles, tout en laissant

aux spectateurs le choix de 'endroit ou
ils veulent étre. C’est la méme chose
pour l'interprétation: il n’y a pas une
histoire, mais des propositions, des
associations, des réveries que I'on peut
suivre ou non. Il y a aussi ces objets

un peu absurdes, parce que agrandis

- des craies, des nasses a poissons.
J'aime cette question du changement
d’échelle, qui est une question de
hiérarchie. Dans un décor de théatre,
on a une perspective fixe - de facon
exagérée dans le baroque, ou tout

est organisé pour le roi. Lexposition
est une ceuvre totale: on peut voir a
360 degrés. Peut-étre méme qu'on
entre par I'envers et sort par 'endroit.
Changer les perspectives m’intéresse.

Yoann Gourmel — Dans ton travail,
tout se fait dans une continuite, en
écho. Au Palais de Tokyo, 'exposition
se compose de quatre parties: a
'entrée, des rideaux suspendus au
centre évidé, comme un passage
préliminaire; une scene qui se déploie
en cinq environnements colorés,
dessinant ce que tu nommes des
cabanes dans lesquelles se tiendront
des performances; le film tourné au
théatre du Peuple, situé a Bussang
dans les Vosges; enfin, une installation
labyrinthique avec des projections

de films sous-marins. Ces ceuvres
sont enchassées, avec des jeux de

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
'articulation et quel a été le point de
départ? Tout vient-il de la découverte
de ce theatre?

UB — Le point de départ n’a pas été

le théatre de Bussang, mais '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. Benoit Résillot, un de mes
collaborateurs, m’a parlé de Bussang.
Ce «théatre du peuple » a la campagne,
porté par les habitants, m’a interpellée.
Et évidemment il y a son fond de scene
s’ouvrant sur la forét, qui devient
elle-méme 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 élements que tu présentes
-nasses, meules de foin, cannes a péche -
font aussi référence a des activités
humaines, au travail en particulier.

UB — A 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 a cing types d’activités:
action, figure, rituel, nuit, habitat. Dans
une perspective d’ceuvre totale, jécris
le texte, la musique, je cherche une
histoire. Il ne s’agit pas d’'une ceuvre

totale au sens wagnérien. Je ne crois pas
au genie individuel. Je congois 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’oeuvre en ceuvre, vieillissent comme
moi je vieillis, et comme les ceuvres
vieillissent. Tout ¢a 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 €crit avec ce qui se
deégage des répétitions. Si on travaille
ensemble, on peut multiplier les forces
humaines, les capacités mentales,
méme si la question de 'auctorialité

se pose a la fin.

LF — Me viennent deux questions.
D’une part, sur l'organisation de

ces temps, entre la création du

film a Bussang et le travail des
performances au Palais de Tokyo:
sont-ils dissociables ? D’autre part, sur
la question de ’homogénéité. Dans un
entretien, tu as dit chercher a «rendre
homogene », ce qui m’a étonnée parce
que j’ai 'impression qu’au contraire,
ily a un travail sur 'hétérogene,

sur différents matériaux trouvés ou
proposés par les performeurs. Est-ce
lié a cette idée d’une totalité?

UB — Cest vrai ce que tu dis sur
I’hétérogénéité: jaime réunir des
matériaux, des choses qui viennent
de différents contextes. Ici,on a le
theatre, les paysans, les pécheurs.
L’homogénéité est davantage liée a
I'image, a 'usage que je fais du film
16 mm qui agit comme un filtre.

LF — Can’a donc pas a voir avec la
facon 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 premiere question:
dissocies-tu les temps de travail avec
les acteurs entre la création du film
et I'élaboration des performances?
Ou pensez-vous les deux dans un
méme mouvement?

UB — Pour l'instant on se concentre sur
le film. On a imaginé le déplacement
de la caméra dans le théatre, qu’on a
montré aux acteurs. Etil y a ’histoire:
celle d'une microcivilisation qui vit
dans ce théatre a Bussang, coupée

de 'extérieur, avec son économie,

les choses qu’elle fabrique. Jusqu’au
jour ou un rituel est interrompu et les
portes du fond de scéne sont ouvertes.
Etla,ilyalaforét. 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 ¢a? Alafin du film, les membres
du groupe emportent des objets et
font une procession dans la forét,

puis disparaissent pour réapparaitre
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), ou une
famille vit dans une forét jusqu’a ce
qu'un vagabond arrive et change le
fonctionnement de cette famille qui
ne savait pas qu’il y avait un monde
exterieur, ou Die Strasse (2013), une
rue théatrale, comme un décor avec
des facades blanches, dans laquelle

un personnage découvre les coutumes
d’un village. Il ne comprend pas bien
ce a quoi il assiste, cherche a intervenir
pour aider les habitants, mais échoue

a chaque fois: les problemes sont ceux
de la communauté, pas les siens.

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

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

YG — Tes films integrent souvent des
effets de distanciation, comme une
fagcon 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

1, j’aimerais que les personnes qui
accompagnent ce projet apparaissent
alimage. Que le film offre un miroir,
qu’'on se demande ce qu’est I'histoire,
parce que c’est quand méme une
fiction, mais pas uniquement.

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

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



Premierement, la présence de
shruti-box, un instrument de musique
derriere 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 I'espace
d’exposition, qu’elles jouent de fagon
automatisee, surtout quand les acteurs
ne sont pas la, pour faire entrer
différentes temporalités jusqu’a ce
qu’on arrive au film. Deuxiémement,
le fait que les acteurs vont avoir des
doubles - des poupées en tissu qui les
représentent - quand ils ne sont pas
physiquement dans 'espace. Cette idée
est venue d’un livre de Monika Ankele
sur la psychiatrie autour de 1900*.

Elle y décrit des femmes internées
qui confectionnaient des doubles
d’elles-mémes ou d’hommes a taille
réelle. Le livre parle aussi d’'une
femme, Marie Lieb, responsable

du linge a ’hopital psychiatrique

de Heidelberg. Elle volait des draps,
les déchirait en rubans et s’en servait
pour créeer des formes, des mots.

Je souhaite que I'espace d’exposition
se transforme dans le temps sur ce
meéme 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 a des
actions codifiées qui s’apparentent a
des archétypes, des rituels. Quel role
jouent ces rituels pour toi aujourd’hui?

UB — Nous n’avons pas assez de
rituels dans notre société. Cela me
manque, et jessaie d’en inventer pour
donner du sens a 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 ouliés a la
religion. Il est difficile de voir le sens
de cette vie, parce que seules certaines
transformations sont nommeées ou
ritualisées. La question des vétements
s’y rapporte également: quel habit,
quel chapeau porter ? Pour quelle
occasion? J’aime les rituels traités
comme des choses du quotidien. I

ne s’agit pas seulement de les répéter
mais de les questionner.

LF — C’est une maniére d’articuler la
solitude et le groupe, le rituel comme
outil pour recréer des liens. Je lisais

le livre sur le théatre de Bussang?.
L'une des difficultés de ce théatre «du
peuple » a été de traverser un siecle
avec deux guerres mondiales. Ilya eu
une perte de croyance en ’homme et
en sa capacité a 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 (Bohlau Verlag, Vienne, 20009).

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



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

YG — Ce rapport que tu as aux rites,
aux rituels, n’est-ce pas une maniére
de critiquer la société techniciste

ou technologique, cette croyance

en 'émancipation individuelle et
collective par la machine, le progres?

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 étre valable.
Mais qu’est-ce que cela signifie « étre
valable » ? On vit dans une société

de peur et on se jette dans un systeme
fonctionnaliste pour ne pas poser

de questions.

YG —J’ai assisté a ta premiére
rencontre avec les performeurs.

Tu leur as parlé d’Aby Warburg et de
son €tude du rituel du serpent chez
les Hopis — qui lui permet par ailleurs
d’échapper a I'internement.

UB — Pour vaincre leur peur, les Hopis
font un reenactment de ce quiles
effraie, et Aby Warburg fait exactement
pareil: revivre sa propre histoire devant
un public. Ce moment de catharsis est
un moment clé du théatre. Pourquoi le
théatre existe-t-il? Pour revivre quelque
chose. Rejouer est le fondement du
théatre. 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 'ordre de la reprise,
d’actions rejouées chaque samedi?

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

LF — Qui me semble aussi étre un
rituel parce qu’il s’agit de refaire,

d’étre 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
meémoire corporelle ?

UB — Le travail manuel est

important pour moi. Le corps etla
main fabriquent. C’est ce que dit
Richard Sennett dans Ce que sait la
main: il explique que la téte, le corps
et la main sont aujourd’hui séparés?.
On montre dans le film tout ce que
'on fabrique, par exemple les poupées
en tissu, doubles des acteurs, que
jévoquais 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 I'exposition, de

la mémoire des objets que tu utilises,
mais aussi des matériaux, notamment
ces pans de tissus recycles qui ont un
vécu par rapport a 'histoire de tes

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



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

UB — Le tissu est la matiere la plus
adaptée pour conserver les empreintes
du temps parce que, dans les fibres,
les informations, méme génétiques,
peuvent pénétrer profondément.

La lumiere défait les couleurs des
tissus. Une vibration se transpose,
invisiblement. Je crois a 'empreinte
du passé, de I'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 I'espace, ou plusieurs
temporalités viennent s’entrechoquer.

UB — Je dis souvent que mes installations
ne sont pas des expositions, mais des
mises en sceéne d’espaces. J'aime I'idée
du cirque: le chapiteau dans des boites,
la troupe va de ville en ville. Je réverais
de faire des expositions comme ¢a,
arriver avec les tissus, la tente que tu
peux plier et déployer. Faire des mises
en scéne la ol tu es, aucune exposition
ne ressemblant a 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 pieces existantes,
découds, recouds. Comme si un
sculpteur venait défaire sa sculpture,
puis la refaire. Tu travailles sur le méme
matériau mais de maniere différente,
comme une nouvelle composition.

LF — Tu parles de composition. Ca
résonne avec la pensée d’anthropologues
comme Philippe Descola ou Tim Ingold
et 'idée de « composer des mondes » 4.
C’est quelque chose qui pourrait
s’appliquer a ton travail, composer

a partir de I'existant, reprendre prise.
Tu parles de dehierarchiser, de mettre
sur un méme plan petit objet et grande
référence. Tu évoques de petites mises
en scéne: est-ce qu’elles seraient un
moyen de réunir, de recomposer? La
scene au sens structurel et symbolique,
au sens de ce que tu fais émerger.

UB — Mais surtout une scene ou les
spectateurs sont invités. Tout se passe
sur la scéne. C’est reconnaitre ou l'on
est et quel passé I'on a. Se dire: nous
sommes comme ¢a et nous vivons ici
comme ¢a parce que cette histoire

a eu lieu. Ne pas se dire je réinvente

le monde: le monde est 1a, 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
théatre font partie des codes que tu
emploies. En tant que visiteur,

on est en mesure de les reconnaitre.
On se trouve au sein d’un dispositif qui
permet I'invention de ce monde tout en
offrant une distanciation par rapport

a celui-ci. Par exemple, c’est ce qui se
passe dans la traversée des rideaux a
I'entrée de 'exposition: franchir ces
rideaux revient symboliquement a
entrer sur scene, a pénétrer dans une
fiction. Pourtant, une fois qu’ils sont

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



franchis, on se trouve face a des objets
du quotidien, d’otu cet état de trouble

quant a la nature de ce que nous voyons.

UB —1Ily a aussi la question du regardé
et duregardeur. L'état idéal serait de
n’étre ni objet ni sujet, mais les deux
en méme temps. Les roles ne sont plus
distribués.

LF — Pour revenir sur cette notion
de lentre: sans étre dans un
essentialisme, tu travailles quelque
chose du théatre mais pas au theatre,
du photographique mais sans
photographie, de 'image mouvante
mais avec des tableaux vivants...

UB — Je me suis demandeé si cela
m’intéresserait de faire une mise en
scene dans un théatre. Les regles y sont
déja établies et ce que je veux faire,
c’est justement montrer un nouveau
fonctionnement, une nouvelle facon
d’aborder les espaces. Au Palais de
Tokyo, je ne souhaitais pas utiliser

les murs, mais plutot traiter le sol et
l'utiliser pour faire émerger, « pousser »
des formes. Comme une ile, créer une
chose autonome qui ne réponde pas
forcément a l'architecture, un principe
qu’on pourrait imaginer n'importe

ou, comme une critique du white cube
dont la neutralité est un leurre. Chaque
lieu a une histoire. Soit on joue avec

et on I'inclut dans le récit, soit on se dit:
peuimporte ou je suis, j’ai ma tente de
cirque que je monte la ot je veux, la ot
je peux. Une fagon de proclamer des
espaces et de camoufler I'institution.

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

UB — Jai fait beaucoup de silhouettes

et avec la silhouette, c’est exactement ¢a:
je fais des sediments, des formes presque
abstraites qui restent. Ta question
évoque un peu la méme chose: comment
montrer au mieux la photographie?
Evidemment pas avec la photographie
parce que nous sommes dans des
fonctionnements, des mécanismes de
regard habituels et qu’il faut dépasser
I’habituel pour voir clair. Ca 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

a une histoire du théatre, mais on
peut les inscrire dans une histoire

de la peinture monochrome ou de

'art brésilien des années 1960. Les
formes que tu géneres dans les films
ou les aquarelles s’inscrivent dans

des conventions, mais en proposent
des traductions. Les rideaux perces
deviennent une métaphore de l'optique
photographique, de la fabrication d'un
cadre en méme temps qu'’ils invitent
aun engagement du corps.

UB — Ce n’est pas avec I'histoire de
I’'art que je travaille mais avec I'histoire.
Par exemple, les trous dans les rideaux
présentés a 'entrée du Palais du Tokyo,
c’est Phistoire de la photographie,

de la caméra, de '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
systemes de représentation.

UB — Une sorte de collage.



YG — J’aimerais qu’on aborde pour
finir la derniére partie de 'exposition.
Apres les rideaux, apres les cabanes

- ces scenes qui forment des mondes
clos méme s’ils sont poreux -, apres le
film tourné au théatre de Bussang, on
pénetre dans un labyrinthe de tissus
bleus délaves, face a 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 apres

le naufrage, face a des objets livrés a
eux-mémes.

UB — Ces signes, ces objets qui nous
entourent sont lachés dans la mer.

Ils plongent, ont une autre maniere
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 suggerent que les objets qui
sont lachés dans 'eau n’en auront plus.
Apres les objets comme outils a méme
de fedérer des activités communes,
I'exposition se termine sur quelque
chose de plus onirique dans notre
relation a ces objets, qui disparaissent
et qu'on ne pourra plus utiliser.

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

LF — Penser toutes les articulations,
ne pas mettre ’homme au-dessus du
reste. Icila vie continue par quelque

chose d’autre que ’humain.

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

caglisse et ce n'est pas fini. Ily a
peut-étre une meélancolie, un coté
inquiétant, mais pour moi c’est aussi
une grande curiosité, la mer profonde,
ces choses qu'on ne voit pas. Plonger
dans I'invisible comme dans notre
inconscient. La mer comme une forme
de quatriéme mur que 'on traverse, un
monde impénétrable, inaccessible ou
d’autres régles s’appliquent, que l'on ne
comprend pas forcément.

Paris, le 18 novembre 2019

Laure Fernandez est chercheure en arts du

spectacle. Son travail — a la croisée de I'esthétique,
de I'histoire et de la théorie des arts — porte sur les
scenes contemporaines et les transferts artistiques.
Associée au laboratoire Thalim (CNRS), elle codirige
le groupe de recherche NoTHx (Nouvelles Théatralités),
dont le séminaire a été accueilli par le théatre
Nanterre-Amandiers.

Yoann Gourmel est commissaire d’exposition au
Palais de Tokyo. Il est le commissaire de I’'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),
Editions du Palais de Tokyo, 2020, 112 pages, 17 €.

Le Palais de Tokyo dédie une exposition a I'artiste allemande
Ulla von Brandenburg, metteuse en scéne d’un art contextuel.

B Lors d’'un concours de peinture, rapporte Pline ’Ancien dans son Histoire
naturelle, Zeuxis avait si bien peint des grappes de raisin que les oiseaux,
sy étant mépris, senvolérent vers les fruits afin de les picorer. Son rival
Parrhasios n'avait quant a lui rien encore montré. Sommé par Zeuxis de
découvrir le tableau que cachait le rideau prés duquel il se tenait, Parrhasios
répondit quon 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 a
leur suite, durant nombre de siécles, les artistes en Occident, Iart est avant
tout question de mimeésis (« imitation »). La technique picturale qui consiste
a confondre le spectateur sappelle le trompe-lceil.

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

Mais la scene quelle met en scéne (une sublime mise en abyme, figure
de style on ne peut plus baroque) n’a ni c6té cour ni c6té jardin, ni devant
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Sean Rose, « Levers de rideau », in revue-etudes.com, avril 2020
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ni coulisses. Plutdt un envers aussi visible et accessible que son endroit: il
y a toujours chez l'artiste, née en 1974 a Karlsruhe et vivant depuis 2005 a
Paris, cette distanciation brechtienne qui nous susurre: « Attention, clest
du théatre! » On a affaire a un espace vide et plastique oi ondulent des
motifs esthétiques récurrents (rubans, tissus, courtepointes) et flottent les
fantomes de 'histoire de I'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 a ce dixiéme degré postmoderne, tarte
a la créme des vrais faux subversifs. Elle recouvre le white cube institution-
nel de bois ou d’étofte et nous ouvre un champ neuf, mais jonché d’objets
comme autant d’accessoires de son petit théatre intime. Nomade & travers
des siécles d’histoire et de théorie, arpentant sans reliche les sentes de ses
propres obsessions, elle plante sa tente au Palais de Tokyo, (dé)pose ses
images, ses bagages dans ces « scénes » en enfilade créées par I'accrochage
de rideaux, les mettant a disposition de notre imagination. Comme au tra-
vers de ces grandes nasses en osier, ouvertes, le vide et les réves circulent.
Cette exposition est pareille a un opéra qui entend méler tous les
arts et offrir une vision totale. Installation, peinture, film (sur une com-
munauté utopique réinventée ou des objets dansant sous I'eau comme
délestés de leur responsabilité
terrestre), la musique (que dif-
fusent des harmoniums indiens),
performance (le samedi, des dan-
seurs, reproduits a I’échelle 1 par
des poupées de chiffon, déplacent
les objets de l'exposition et les
réagencent a leur maniere)...
Ulla a créé une forme incluant
toutes les formes, une forme se
dépliant a envi. Il y a du trompe-
lceil dans ce « Milieu est bleu »
mais un trompe-I'ceil qui dessille
le regard: I’art imite le réel qui est
mystere; derriére le rideau, il y
aura toujours un autre rideau.

m Sean Rose

Ulla von Brandenburg, Le milieu est bleu, 2020. Vue de 'exposition « Le milieu
est bleu » d’Ulla von Brandenburg, Palais de Tokyo (février-mai 2020).
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ULLAVON BRANDENBURG
«NOUS AVONS BESOIN DE RITUELS »

Pour sa premiére exposition au Palais de Tokyo, & Paris, I'artiste allemande
a imaginé une promenade théatrale en forme de boucle.

Vous avez commencé vos Studes
par une formation théatrale.
Qulest-ce qui vous a par la suite
orientée vers les arts plastiques?
Jai d’abord fait beaucoup de théatre,
car je voulais devenir actrice, mais
Jje n'ai pas été prise dans les bonnes
écoles, ce qui m'a beaucoup dégue,
Un jour, quelqu’un m'a donné l'idée
de la scénographie, qui réunit Vart
et le théatre. J'ai done suivi un
cours & la nouvelle Hochschule Fiir
Gestaltung de Karlsruhe, qui est liée
au ZKM [Centre d'art et de techno-
logie des médias]. J'ai été assistante
& la mise en setne pendant trois ans,
J'ai aussi congu une scénographie.
Mais le monde du théitre me sem-
blait trés hiérarchisé, et le metteur
en scéne avait toujours le dernier
mot. Je ne voulais pas étre dans
cette position. Puis je suis partie
& Hambourg, ou j'ai rencontré les
artistes Anna et Bernhard Blume,
et Stanley Brouwn. Cela m'a entrai-
née vers l'art. Le théitre est revenu
dans mon travail indirectement ; je
le décontextualise en utilisant les
mémes mécanismes, mais avec une
plus grande ouverture,

Votre film Singspiel a été tourné
ala villa Savoye, de Le Corbusier.
Lexposition au Palais de Tokyo
&'inspire du Théatre du Peuple,
Bussang, dans les Vosges, un lieu
porteur d'unidéal humaniste

et écalogique, dont le fronton

indique « Par lart et pour
Uhumanité ». Construire

vos projets autour d'un lieu
toujours différent, est-ce

une méthade de travail ?

Oui, chaque fois, des spécificités
s'imposent. Singspiel fait une cri-
tique de l'architecture moderne,
notamment de Ludwig Mies van
der Rohe et de Le Corbusier qui,
dans leurs constructions, obligent
les gens a vivre selon leurs propres
principes. Cela rejoint des aspects de
mon histoire familiale. Le théatre de
Bussang touche aussi i certaines de
mes préoccupations personnelles :
aujourd’hui, j'habite & la campagne,
et ce qu'est la culture dans les petites
villes est une question qui m'inté-
resse b p. Maurice Pottect
[le fondateur du théatre] voulait
apporter Uart théitral dans ce petit
village. Le batiment est trés éton-
nant : un simple toit porté par des
piliers, qui s'est agrandi au fil du
temps, avec une magnifique ouver-
ture sur la forét en fond de scéne.

Le prologue de Uexposition,

qui est également son épilogue,
est un monumental déploiement
de panneawx en tissu peints,
suspendus parallélement dans
le hall. Chacun présente un trou
en forme de disque. Lalignement
de ces vides dessine comme

la lentille d'un appareil photo.

11 fait aussi penser a la forme

du théatre de Bussang, & travers
lequel on peut regarder. Une
Jugon d'inviter le visiteur @
Jabriquer ses propres images?
Clest en effet 'image d'une lentille
d'appareil photo, ce qui souléve la
question de la perspective. Selon
'emplacement ot 'on se trouve, on
voit différentes choses, On pour-
rait croire qu'il y a un endroit par-
fait pour regarder I'ceuvre, mais ce
lieu nexiste pas dans ces termes.
Les vides dessinent également une
image du quatriéme mur troué au
théatre: On peut enfin penser & une
seéne du film Le Charme discret de la
bourgeoisie, de Luis Buiivel, lorsque
des convives dinent sans se rendre
compte qu'ils sont sur la scéne d'un
théatre. Ces trous, que I'on peut
franchir, permettent de passer de
l'envers a 'endroit du décar.

« Je suis contre cette

folie du monde de I'art

qui consiste a produire

massivement des objets

éphémeéres en matériaux

polluants pour les

expositions et les foires, »
Les panneawx en tissu ont été
peints @ la main, avec des traces
irréguliéres de pinceau. Un peu
plus loin, on voit une meule
de foin dont la forme ancestrale
rappelle celle des tableaux

de Claude Monet. Est-ce une

Ulla von Brandenburg, C, 0, 1, T, H,
EAK.OGNBDFRMPL,

11, 2019, tissus teints, cordes, film
super-16, couleur, son. Fourtesy de Furtiste
et Ari:Cancept, Paris/Meyer Riegges, Berlin,
Karlsruhe/Pilar Corvias Gallery, Londres/
Produzenteagalerie, Hambourg,

Photo Kunstmusenm Bona/Dasid Ertl

toiles bleves de 'Opéra de Varsovie...
Ce recyclage est devenu important.
Je suis contre cette folie du monde
de l'art qui consiste & produire mas-
sivement des objets\éphémeres en
matériaux polluants pour les expo-
sitions et les foires,

Ni temples ni habitations,

ces cabanes peuvent faire penser

a des maisons rituelles, aux

liewx d'initiation ou aux refuges

spirituels que l'on trouwve dans

certains pays dAfrique pour les
ou aux «

des hommes » en Papouasie.

Est-ce que cela vous a inspirée?

Avec toute I'équipe, nous nous

sommes beaucoup inspirés de la

d'ouvrirl'e

sur Uhistoire de la peinture ?

Bien str. Diailleurs, je trouve I'envers
de ces panneaux beaucoup plus beau
que l'endroit. Ils ont une matéria-
lité visible : la couleur traverse les
tissus. Ensuite, un autre grand pan-
neau en tissu, qui imite le rouge des
galeries de peinture du musée du
Louvre, présente des empreintes de
tableaux disparus, et un seul dessin
appuyé contre le mur : un homme
portant une peau d'ours, qui crée un
lien avec le film projeté a la fin de
l'exposition.

Les cing cabanes qui se
succédent ont été construites
avec des toiles que vous
collectionnex et réutilisex
d'une exposition a l'autre.
Ces constructions évoquent
les chapiteaux de cirques
ambulants...

. un sujet trés important dans
mon travall Lidée est que ces lmlcs
apparti & une
nomade, que l'on voit daas le film. A
chaque fois que ces gens s'installent
quelque part, ils adaptent leurs
constructions au lien €l au moment.
Pour ce qui concerne les tissus : je
chine les coupons avece lesquels sont
faits les guilts, fai acheté les voiles
blanches, les toiles rouges viennent
du musée Jenisch, & Vevey, la voile
orange de la Biennale de Sydney, les

Pag i¢, mais aussi de beaucoup
d'autres cultures et des hétéroto-
pies de Michel Foucault. Il y a des
moments dans la vie ot 'on a besoin
d'endroits protecteurs qui favorisent
les transformations : les cabanes de
'enfance, les squats oil les jeunes
vont fumer..

Tous les samedis, des
performeurs interviennent

dans Uespace et le modifient
aprés leur passage. Est-ce

une maniére d'inscrirve
lexposition dans le temps ?

Tls activent surtout des objets. Les
spectateurs les voient performer
dans leur licu de vie et leurs diffé-
rentes activités : dormir, travailler,
avoir des rituels et danser, faire et
regarder de l'art... Ils déplacent les
accessoires qui sont a leur dispo-
sition, comme des nasses & pois-
sons en osier, des couvertures en
patchwork, un sablier, des craies
géantes, ete. L'exposition évolue
dans le temps. Les moments oit les
performeurs ne sont pas présents
sont un peu plus énigmatiques : des
poupées nues a l'effigie de chacun
d'eux les remplacent alors, comme
leurs doubles inanimés. 11 y a aussi
des shruti-box, boites & musique
indiennes que les performeurs
peuvent actionner et qui s'activent
automatiquement, a intervalles
réguliers, en leur absence,

& Jan Noethofl

Anaél Pegeat, « Ulla von Brandenburg : Nous avons besoin de rituels », in The Art Newspaper Edition Frangaise, #17, mars 2020



D'une ceuvre i lautre,

wvos coulenrs chaudes sont
reconnaissables. Powrrait-on
imaginer qu'elles vousviennent
de la pellicule 16 mm avec
laquelle vous réalisezvos filns ?
Ce sont surtout des couleurs que
Jjaime! Les costumes que portent
les édiens et les dans

filme toujours avee de la pellicule,
car ce matérian 4 quelque chose de
chimique : on le développe, on peut
le manipuler - cela rejoint la ques-
tion de l'artisanat.

A lafin du parcours,un
Sfilm raconte le départ d'une
dans la forét,

le film ont tous été teints dans mon
atelier. J'at repris les mémes cou-
leurs pour les panneaux de I'euvre
monumentale & l'entrée de Pexpo-
sition. Je voulais eréer une harmo-
nie d'ensemble. Si jaime réutiliser
les objets, c'est auvssi pour toutes les
empreintes et les traces que le temps
a posées sur les choses.'La notion de
nostalgie est souvent évoguée @ mon
propos, ce qui est justifié. Mais je
parle tout autant du présent et d'un
futur possible.

«Sij'aime réutiliser les
objets, c'est aussi pour
toutes les empreintes
et les traces que le temps
aposées sur les choses.»

A vor débuts, vos films étaient

en noir et blanc, et vosgrandes
installations théitrales

en couleurs. Puiz vous avex
commencé a réaliser des films

en couleurs. Pour quelle raison ?
Chague euvre est la suite de celle
qui précede. Lexposition au Palais
de Tokyo est un contrepoint & mon
projet pour le prix Marcel-Duchamp
[en 20167, qui était trés blanc, trés
aseptisé. Avant, je m'efforgals d'éue
beaucoup plus striete. je pensais
que la couleur risquait de détour-
ner lattention, alors que je youlais
réduire l'image & son minimum.
Aujourd’hui, je me dis simplement
que test dommage de renorncer a
la couleur; que jaime tell tJe

a la suited'un gourou. Ce film
semble cristalliser tous les
éléments qui précedent, comme
&i lexposition étail une sorte

de making of du film. En méme
tempes, ily a un ¢ffet de boucle
qui permet de repartir au

début duparcours, comme si
Pexposition était au contraire

la suite dufilm.

Cette exposition pourrait étre mon-
tée en sens inyerse, en mettant
le film au début du parcours : les
personnages quitteraient le thédtre
pour entrer dans le Palais de Tokyo.
Le personnage placé a l'extérieur
du théatre invite cette communauté
a sortir et suggére qu'il est bon de
prendre des risques, de ne pas avoir
peur - tous les textes sont chantés,
Le personnage de Bianca est alors
capable douvrir la porte, grice & un
rituel qu'elle vient d'effectuer. Clost
une forme d'interrogation sur ia
maniére dont on vit, en tant qu'in-
dividu et en société,

Comme depuis toyjours, vous
avez compogé la musique,

ici avec Anna Holveck. Avex-vous
une formation musicale ?

Jai fait du piano et j'ai aussi chanté
dans un cheeur. Cela me permet
d'avoir les idées claires sur ce que
je souhaite faire, mais je manque
malheurcusement d'une forma-
tion qui me permetirait d'écrire
la musique. Clest la raison pour
laquelle j'ai toujours besoin de
travailler avee quelqu'un. Anna et
moi parties de Meredith

Ulls von Brandenburg, Lfier do demain,
2019, tissus teints et peints, cuyres sur
papier et divers objets, tables en bois
suspendues. Courtesy de [artiste et Art:Concept,

Paris/Meyer Riegger. Berlin, Karlorshe/Pilar Corvias

Gallery, Londres/Produzentengalerie, Hambeary,
Photo Mrar, Sérignan/Aurélen Mole

Monk. Toute I'exposition est une
gigantesque collaboration : avee
les artistes qui ont fait les nasses
en osier, avec ceux qui ont peint les
poupées, aver Benoit Résillot, le
dramaturge, qui a congu les perfor-
mances, avec Giuseppe Molino qui
aimaginé les chorégraphies... Clst
pour moi un énorme plaisir que cha-
cun fasse sa part.

Le titrede Uexposition,

«wLe miliew est bleur, comporte
quelque chose de musical..

La derniére installation

est entitrement bleue, trés

atmosphérique, comme i elle
donnait son titre i Uexposition...
mais i lafin!

C'est vrai! Ces mots viennent du
texte du film. Le hleu, cest l'infini.
Donc la phrase ne fonctionne pas,
car il n'y a pas de milieu dans le bleu,
Dans cette derniére installation,
les objets que l'on a vus aupara-
vant, ainsi que dautres objets, sont
comine lichés, abandonnés ou ren-
dus 4 leur liberté dans la mer.

Le fait que ces objets s animent
au momentoitils cowlent est

paradoxal...

Ulla von Brandenbrarg; Lesoleil
{e regarde, 2018, siructure en bois,
tissus teints, corde. Courtes de Nartiste
ef Art:Concept, Paris/Meyer Ricgger, Bedtin,
Karlsmbe/Pilar Corri Gallery, Loadres/
Produentengslerie, tsmbourg,

idddbein Areee: &

Benoit Résillot, photo Tam Cornille
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Je leur donne la possibilité d'une
autre vie, dans une sorte de licher-
prise. Bertolt Brecht et William
Shakespeare ont chacun pratiqué
cette mise en abyme qui consiste
# se mettre & la fois a intérieur et
& l'extérieur : une maniére de dire
que tout eela n'est qa'une expo-
sition dans un musée, Je me suis
beaucoup inspirée du cinéma expé-
rimental : jai fait ces images avec
une caméra Bolex, comme la réa-
lisatrice Maya Deren, dans Meshes
of the Afternoon [1943] et comme
beaucoup d'autres : j'ai méme uti-
lisé du matériel qui peat aller sous
Peau pour filmer, avec un caisson
étanche et un hublot! On voit un
miroir tomber & plusieurs reprises,
je montre la maniére dont tout cela
a été fabriqué...

Cette salle est assex
réconciliatrice : les objets
terrestres plongent dans Uean,
les ch imées el inanineé

se confondent presque...

Clest la volonté de relativiser les
choses. La culture est une transfor-
mation que l'on imagine par peur
de la mort. Nous avons besoin de
rituels.

PROPOS RECUEILLIS PAR ANAEL PIGEAT

« Ulla von Brandenburg, Le milien
est blew o, 21 février-17 mai 2020,
Palais de Tokyo, 13, avenue du
Président-Wilson, 75116 Paris,
palaisdetokyo.com

Ullavon Brandenburg, Sweets,
Quilta, Sun,vue delinstallation au
Kunstmuseam, Bonn, 2018-2019,

vy e Tactivte 2
Riegger, Berlie. Karlsrabe/ Pilar Corrias Gallery,
Tondrex/Produsentenlerie, Humbour,

Photo Kunstrosenm Bona/Dayid Erth



Mais que se cache-t-il au bout
de cette enfilade de grands rideaux
colorés qui semblent vous ocuvrir les

bras 7 ll ne tient qu'a vous de le decou

VIir Si vous Osez vous aventurer aans

e dedale de tissus installe au Palais de
Tokya, ou Ulla Von Brandenburg prend
$€s quartiers pour queiques moss. L ar

iste allemande a concu speciatement

POUr vous une experience immersive gqu

convoque a la tois le textile, le mou

vement, la couleur, la musique, et au
cours de laquelle vous allez adorer vous
_()ur:f)‘h' lr,‘».M“'.‘it-"‘-!"‘x, scuiptures :J>:';Z]"
mances et films vous plongeront dans
différents univers colorés aux perspel
tves infinies, comme autant 1 autres

. y . . . n
mondes », De nombreux rideaux léege

« Ulla von Brandenburg », in Arts In The City, #58, 1er mars 2020

rement souieves n attenaent que vol

POUr passer en-g Ous. Une 1015 cet

obstacle franchi, aventurez-vous dans
des cabanes en tissu et vous decouvri
rez des objets en tout genre, morceaux
de craie surdimensionneés et cannes a
peche y cotoient poupées et bottes
tels les vestiges d'une societe
disparue entreposes dans un musee.
Perdez-vous enfin dans un labyrinthe de
tissu, sur les parois duquel sont projetes
des films tournes sous |'eau, proposant
ains: des visions subaquatiques eton
nantes. Le samedi soir, des danseurs

envanisseant cet espace '.\f‘{f)‘}"’\'!fiq;i‘,‘

N\ ' s 1y ~ . 1’ -~ T ¢
POUr proionger | expenence
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La magie d’Ulla von Brandenburg illumine
le Palais de Tokyo
L'artiste d'origine allemande, qui maitrise parfaitement les

codes de la scénographie, propose un parcours inspiré autant
par le théatre que les rites populaires.

ar Sophie De Santis
Publié le 29/02/2020 3 09:00

Happé par un diaphragme géant et multicolore, le visiteur est invité & pénétrer dans le maonde anirique
etthéatral d'Ullavon Brandenburg. Jocn Christophs WMARMARA/ & Figara

«Le tissu me permet de camoufler, de cacher, d’habiller le cube blanc du
musée et par lit de changer les systémes de valeurs et les cadres de
pensée», affirme Ulla von Brandenburg qui déploie tout son talent dans
les espaces vertigineux du Palais de Tokyo. ou elle est un peu chez elle.
Ln 2012, pour la réouverture du musée, elle avait tapissé 'Agora d'une
ceuvre psychédélique, comme un gigantesque skate park, qui avait
séduit le public. C’artiste de 46 ans d’origine allemande, et installée
depuis une quinzaine d’années & Paris, revient aujourd’hui par la
grande porte avec une exposition monographique trés ahoutie, dans
laguelle on retrouve toutes les composantes de son travail, et bien plus.

- ALIRE AUSS!: Le Louvre bat tous les records avec I'exposition Vinci
et son million de visiteurs

Happé par un diaphragme géant et multicolore, composé de panneaux
de tissu perforés d’'un immense cercle, le visiteur est invité & pénétrer
dans un monde onirique et thédtral. «C’est une ceuvre globale, dit Yoann
Gourmel, le jeune commissaire, comme un opéra.» De grands pans de
tissu rouge, bleu, jaune rythment les étapes de ce parcours hors du
comumnun, animé par des performances hebdomadaires (le samedi de
14h a 19h) de danseurs, On s'immerge totalement dans ces installations
géantes de textile recyclé et de quilts, qui abolissent les notions de
temps et d’espace. On imagine des tableaux décrochés d’une longue
cimaise, qui n'ont laissé que leurs empreintes sur un tissu rouge, en
face de grosses craies blanches au sol, comme celles d'un sculpteur. Ce
sont les coulisses de Part que nous donne a voir Ulla von Brandenburg.
Puis elle nous emmeéne au cirque avec ses cerceaux et sa musique
d’harmonium. Tout le chemin est habillé de parquet naturel au sol. La
nature n’est jamais loin. Une grande nasse, une meule de foin
surgissent derriére un rideau, «c'est son hommage @ Van Gogh ou
Monet», poursuit le commissaire. Les cannes & péche, les images
subaquatiques projetées sur des voiles bleu délavé accrochées dans un
labyrinthe... «Ulla abolit toute hiérarchie».

Processus onirigque

Dans son film tourné en 16 mm au Thédtre du Peuple de Bussang dans
les Vosges, I'artiste dévoile un peu plus le processus onirique qui est au
cceur de sa recherche. Avec les danseurs et comeédiens qui forment une
communauté paysanne, elle met en scéne une féte populaire comme un
cante ancestral. Assis sur de longs bancs de bois, le spectateur est
transporté dans un monde rural imaginaire, ol les protagonistes
chantent (en allemand) en découpant des rubans de tissu pour
fabriquer leurs costumes. A mille lieues du dédale de béton du Palais de
Tokyo.

Sophie De santis, « La magie d'Ulla von Brandenburg illumine le Palais de Tokyo », in Le Figaro, 29 février 2020
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Les rites imaginaires d’Ulla von Brandenburg

ARTS Lartiste allemande, installée en France depuis 2005, métamorphose le Palais de Tokyo en un labyrinthe de couleurs.

Le public découvrira vendredi cet univers a la fois théatral et cérébral qui illustre la vie humaine et ses réves.

VALERIE DUPONCHELLE
W @VDuponchelle

ceil est vert, le teint
, de rose, la meche
rousse comme ’hé-
roine de La Renarde
de Mary Webb, cet-

te anglaise romantique qui, au dé-
but du XXe¢ siecle, puisa force et
rébellion dans la nature. Artiste du
drapé théatral et du rite réinventé,
Ulla von Brandenburg a cette
connexion intuitive et féminine
avec le terroir, la forét, le cycle du
vivant dont I’homme n’est qu'une
partie. Méme la ville la plus miné-
rale ne lui résiste pas. La voici en
magicienne des lieux au Palais de
Tokyo ou cette habituée des bien-
nales d’art, de Lyon a Sydney,
adoucit la visite qu’elle transforme
en bain de couleurs et en expé-
rience immersive. « Le milieu est
bleu », dit-elle. Elle transforme
I’espace démesuré et froid en pa-
lais virtuel des contes et des récits
par son jeu de tentures qui se suc-
cedent, enclosent ou s’entrou-
vrent. A I'image des tapisseries
que les cours féodales transpor-
taient de chateau en chateau dans
leurs chariots branlants.

Cette téte pensante est née en
1974 a Karlsruhe, a la frontiére
franco-allemande, « dans une fa-
mille de la petite aristocratie alle-
mande mais de parents libéraux,
voire bohémes ». Apres une forma-
tion en scénographie a Karlsruhe
et une breve incursion dans le mi-
lieu théatral, Ulla von Bran-
denburg se forme a la Hochschule
fiir Bildende Kiinste a Hambourg.
Mais c’est en France qu’elle s’est
établie, a Paris, en 2005, puis, pour

regagner tout son espace vital et
par «réverie de la campagne »,
aux confins de I'lle-de-France,
dans son paysage le plus médiéval.

Dramaturgie du rideau

« La culture semble n’étre qu’a
Paris, je ne suis pas naive, la vie ru-
rale est rude. Mais I'art est un idéal.
Maurice Pottecher a créé en 1895 le
Théatre du Peuple, situé a Bussang
dans les Vosges, une scéne en plein
air, a flanc de montagne. Je trouve
magnifique cette idée d'un thédtre a
la campagne dont le fond de scéne
s’ouvre sur la forét et permet de voir
tres tres loin. » Afin, selon son
créateur, « d’assainir U'art par la
nature ».

Cet esprit fait de concret et
d’utopie, de terre et de matiere
grise, plane sur I’exposition oniri-
que et douce d'Ulla von Bran-
denburg, récit composé en cing
chapitres. C’est l'invitation au
voyage par la sensation et I'imagi-
naire. Dans son labyrinthe de cou-
leurs, sont disséminés quelques
objets et accessoires, cordes, can-
nes a péche, quilts, poupées jumel-
les, bols, bottes de foin, nasses, tis-
sus déchirés, parfois agrandis en
taille héroique, qui symbolisent
Paction et rappellent encore le
théatre. Des performances hebdo-
madaires y annoncent le film situé
au coeur de I’exposition, tourné en
pellicule couleur avec ce méme
groupe de comédiens-danseurs du
Théatre du Peuple de Bussang. Les
costumes de cette « communauté
de figurants », entre rudimentaires
chasubles de moines, uniformes
bohemes et tabliers d’écolier mul-
ticolores, sont dans I'héritage du
Bauhaus et des danses géométri-

ques d’Oskar Schlemmer.
Elliptique, lancinant comme un
opéra contemporain allemand, ce
film récitatif est une invitation
vers l'extérieur, d’ou la parenté
avec la forét. Il est projeté sur une
haute tenture bleue ou il crée
comme une impression de vagues.
« Couleur du ciel, couleur de l'infi-
ni », dit Ulla von Brandenburg qui
« souligne I’oxymore volontaire du
titre de son exposition, Le milieu est
bleu ». « Puisqu’il n’y a pas de mi-
lieu dans l'infini », disserte cette
jeune femme de bonne famille qui
a pratiqué piano et danse classique
avant de plonger tout entiere dans
le baquet de 'art et de la perfor-
mance. « La question du rituel a
toujours été au cceur de son tra-
vail, elle qui se dit athée mais
d’éducation et de culture protes-
tante. Nous avons tous le besoin de
nous sentir liés a quelque chose
d’invisible, d’inexplicable. Cela peut
étre la religion ou le spiritisme et les
fantomes... La domination des
sciences et du progreés n’apas effacé
ce besoin inné de I’étre humain. »
Ce rituel imaginaire est suggéré
par «la dramaturgie du rideau »
qu’elle sublime par I’échelle, la
suspension dans le vide, le travail
magnifique de la couleur artisana-
le, passée, associée. C’est le rideau
magistral, presque pompeux, du
théatre, déployé a la Sucriere pour
la biennale de Lyon 2011. Ou celui
de I’évasion, usé de soleil, avec la
succession de voiles de bateau sur
le site classé de Cockatoo Island,
sinistre ile pénitentiaire de I’his-
toire australienne, lors de la
19¢biennale de Sydney en 2014. 11
est aussi suggéré par ses films, sor-
te de messes décalées et poétiques

Valérie Duponchelle, , « Les rites imaginaires d'Ulla von Brandenburg », in Le Figaro, 20 février 2020



que les amateurs ont vu chez Art :
Concept et dans nombre d’institu-
tions, de la Tate Modern a Londres,
au Mamco de Genéve, du Centre
Pompidou au Mudam a Luxem-
bourg. Un sens du sacré, en som-
me, en nos temps si concrets. m

< Ulla von Brandenburg. Le milieu est
bleu >, du 21 février au 17 mai, Palais
de Tokyo (16¢), commissariat Yoann
Gourmel. Un livre monographique
bilingue francais/anglais sera edité
par le Palais de Tokyo.

Ulla von Brandenburg, jeudi dernier au Palais de Toky

, a Paris,

IEAN-CHRISTOPHE MARMARA/LE FIGARQ
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Marie-Emilie Fourneaux, « Ulla Von Brandenburg au Palais de Tokyo : Dame Nature», in Point de Vue, N°3736, 26 février 2020



evant l'objectif de la caméra 16 mm,
un curieux cérémoniel se joue. Vétus
d’une veste ample et d’un large pan-
talon de couleur, hommes et femmes
préparent des bandelettes de tissu,
cousent une grande poupée de chif-
fon et éralent des feuilles d’arbre sur du papier. Une
vieille dame est notre guide, déambulant de piéce en
picce et dialoguant de fagon chantée avec les membres
de cette drole de communauté. Un ours blanc I'ac-
compagne méme jusqu'a un grand théitre de bois,
celui de Bussang créé en 1895 dans les Vosges. « Par

'art pour 'humanité », peut-on
lire sur son fronton et en son sein,
la confrérie ceuvre comme dans
une ruche, au milieu des pat-
chworks étalés sur les bancs. L'élue
du jour, en jaune, est préte pour le
rituel. Depuis la nasse d’ot elle
sort transformée, elle se dirige
vers le fond de scéne et 'ouvre sur
les bois qui entourent le théatre.
Un appel de la forét auquel I'en-
semble de la confrérie répond,
laissant I'ours seul.

Ulla von Brandenburg tisse la le
début d’un récit qui se poursuit au
Palais de Tokyo, a Paris. Laissant la
forét derriére eux, les personnages
du film débarquent dans I'exposi-
tion composée par l'artiste allemande
comme une Gesamtkunstwerk, une
ceuvre d’art rotale mélant installa-
tions et performances. Chaque
samedi aprés-midi, cette mysté-
rieuse compagnie transformera
I'espace et s'adonnera i ses acti-
vités autour des tas de foin, des
nasses a poissons, des craies géantes
et des patchworks & composer. « Je
crois en la solidarité, en la commu-
nauté d’idées. On peurt ainsi faire
naitre de grandes choses, explique
Ulla. Je trouve aussi que nous
manquons de rituels. Il faudrait
en créer de nouveaux qui accom-
pagnent les étapes de notre vie et
ses transformations. » La musique y

a toute son importance, « comme dans le théatre de
Brecht oli chantent méme ceux qui ne pensent pas
avoir de talent en la matiere. J'aime cette authenticité
de la voix. On ne chante plus ensemble, alors que cela

nous lie, nous mene ailleurs. »

C’est dans sa maison de Nogent-I’Artaud, dans
I’Aisne, aupres d’une grande cheminée et d’un sapin
qui porte encore ses décorations de Noél, qu'Ulla nous
confie ces mots a quelques semaines de son exposition
baptisée Le milieu est blen, comme son film. « J’en ai
écrit les dialogues chantés avec la méthode de I'écriture
automatique. C'est un langage abstrait, associations de

. ! ;

B

= i
-

« Jaime lidée
de faire une exposition
comme on installe
un cirque. »

mots qui laissent les interprérations ouvertes. » Une
liberté a laquelle est attachée I'artiste qui apprécie par-
ticulierement de travailler le tissu, cette martiere
nomade. « On le transporte facilement, c’est écono-
mique et cela permet de créer des espaces mous
dans des architectures rigides. J’aime beaucoup l'idée
du cirque, on plante sa tente, on améne sa troupe, puis
on repart. Ce que je fais n'est jamais perdu. » Rideaux
de théatre des années 1970, toiles de bateau, uni-
formes italiens teintés A la main, poupées faites de
vieux draps entreposés au grenier, et nasses tressées
au sous-sol de sa maison et dans la tente installée dans

le jardin: le fait main est essentiel a
I'art d’Ulla. « Cela nous connecte,
aussi bien avec la téte, le corps que
I"ame, aux choses que I'on fait. »

Il y a six ans qu'Ulla et sa famille
ont quitté Montreuil pour vivre
dans cette maison au bord de la
Marne, ayant appartenu au pro-
priétaire de la scierie attenante,
environnée par les vignobles de
champagne. Au XIX® siecle, des
bateaux en acheminaient le bois
vers Paris. Ulla s’est installée la pour
étre plus proche de la nature. La
ligne de train 'emmeéne en moins
d’une heure i la gare de I'Est, la ot
elle a son petit studio parisien et
d’ot elle peut regagner Karlsruhe,
sa ville d’origine. La-bas, dans sa
jeunesse imprégnée de romantisme
allemand, elle s'intéressait a I'in-
visible, aux mondes paralleles,
inconscients et imaginaires. Leau,
tout comme la forét, se prétent
pour Ulla a ces réveries en tant que
licux de transformation et de lacher-
prise comme le montre un second
film réalisé 2 Ouessant. « Lidée est
que le rural et le maritime enva-
hissent le Palais de Tokyo, ce lieu
tres parisien. Avant, nous étions liés
aux quatre saisons, et le carnaval,
largement fété, chassait hiver et
célébrait le printemps. » Le « monde
a I'envers », I'inversion des valeurs
propres a ces mascarades infusent

aussi la démarche d’Ulla. Elle I'a d'ailleurs d’ores et déja
montré au &ais @ 'M), en 2012, dans son installa-
tion Death of a King: dans I'agora au sous-sol, sur une
estrade a deux niveaux évoquant la structure d’une

rampe de skate, elle a peint des motifs ultra-colorés.

« Ce sont les losanges du costume d’Arlequin, I'envers
du roi. Le public pouvait entrer dans I'ceuvre et en faire
donc totalement partie, devenir en quelque sorte un
Arlequin et ne plus avoir besoin de roi... » ®

Voir Ulla von Brandenburg, le milieu est bleu,
jusqu‘au 17 mai au Palais de Tokyo, 75016 Paris.
palaisdetokyo.com



Dans sa maison de Nogent-I"Artaud, a quelques
i i ion, Ulla préparait les
toiles de bateau, les poupées de chiffon, les patchworks,
les sérigraphies et les uniformes de ses performers,
qui se produisent ici au Palais de Tokyo.




Ulla von Brandenburg,
[¢tofte des rétros

Dans son expo

«Le milieu est bleu»,
l'artiste allemande
emmene le visiteur

es troubadours ont &u do-
D micile au Palals de Tokyo

-attention, le samedi seu-
lement. Hablllés de vareuses en
épaisse tolle de couleur, chaussés
de chaussons chinois en velours
et ficelés dans des cordelettes Ji-
ches, les saltimbanques, Indifré-
rénts au passage des visiteurs,
vaquent & leurs énigmatiques oc-
cupations: ils chantent, enrou-
lent des bandelettes, attrapent
des cerceaux en cuivre et pren-
nent soin de grosses poupées
molles qui leur ressemblent. Des
pots en terre culte et des hampes
en bols trainent ¢a et lh. Débar-
qués d'un autre ige ou d'une au-
tre planéte -on ne salt pas -, ces
performeurs ont germé dans |'es-
pritd'Ulla von Brandenburg pour
cette exposition prévue il y a
trols ans. Offrant un miroir in-
versé A nos vies urbaines trépi-
dantes, l'artiste allemande, née
en 1974 & Karlsruhe et installée a
Paris, nous transporte dans un
monde au ralentl, anachronique
et réversible, ol les frontiéres
s'estompent entre les éléments,
Se jouant de I'endroit et de I'en-
vers, des échelles et des perspec-
tives, Ulla von Brandenburg, for-
mée i lascénographie et inspirée
par l'univers du clrque, brise le
quatriéme mur, cette cloison in-
visible qui d’ordinaire sépare la
scéne du spectateur.

Diaphragme. Dés l'entrée, elle
aspire le regard, rlen qu'avec des
tentures. Dans le hall, une trés
belle enfilade de tissus troués au
centre offre une perspective qui
rappelle celle du diaphragme

d'un appareil photo ou l'ceso-
phage d'un animal en chiffons.
Trés vite, le corps du visiteur est
avalé par une succession de toiles
peintes grossiérement. S'ouvre
alors un théitre dont le décor
souple et mobile est percé comme
les architectures asiatiques qui
dolvent laisser passer les flux
d’énergle etles dragons. Al'inté-

rieur du labyrinthe d'étoffes, des
morceaux de craie gigantesques,
un mur vidé de ses tableaux et,
dans un coln, une unique toile re-
présentant un homme vétu d'une
peau d’ours rappellent que nous
sommes blen dans une expo aux
repéresbousculés. Sommes-nous
Al'Intérieur d'un tableau? Ou se
niche I'art aujourd’hui? Sous la
peau de l'ours?

Anti bling-bling, Ulla von Bran-
denburg a délibérément renversé
les codes hype du Palais de Tokyo
poury introduire la mer et lacam-
pagne sous des formes absurdes et
surprenantes, un peu hippies. De
grandes nasses de polssons déme-
surées s'imposent comme des
sculptures artisanales. Ca sent le
foin. Une meule comme on n'en
voit plus de nos jours évoque les
toiles impressionnistes. C'est au
son d'une shruti box, un harmo-
nium indien, que les performeurs
se déplacent.

Utopie perdue. Au centre de
I'expo, on retrouve ces mémes ac-
teurs dans Le milieu est bleu, un
film tourné au théltre du Peuple
de Bussang en pleine pampa vos-
glenne. Ouvert sur la nature, ce
théatre en bols, créé au XIXeslécle
et encore actif aujourd'huli, enten-
dait renouveler l'art & l'écart des
villes. Sorte de conte d'émancipa-
tion naif et étrange, inspiré de ri-
tuels folkloriques, le court-métrage
new age d'Ulla von Brandenburg
aété tournéen 16mm,

Dans sa bulle, le thédtre branden-
burgien - et son reflet (le film)~
apparait décalé, un peu suranné.
Le bouquet de tonalités Jaune,

C. Me, « Ulla von Brandenburg, l'étoffe des rétros»,, in Libération, 25 février 2020

bleu, orange, rouge, blanc cassé,
est presque fané comme les échos
assourdis d'une utopie perdue.
Les étoffes, rapiécées, sont &
peine repassées - Ulla von Bran-
denburg les recycle au furetd me-
sure de ses expositions. Onest la
hors du temps, face A une panto-
mime d'&res qul se touchent,
communiquent sans technologies
et se bercent de chants bourdon-
nants, dans un tableau qui ades
alrs de viellle dlapositive dont les
couleurs passent avec le temps.
CMe.

LEMILIEUEST BLEU
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Les jeux de tentures d’Ulla von Brandenburg

L'artiste allemande, installée en France, présente une exposition immersive au Palais de Tokyo, a Paris

RENCONTRE

CHATEALCTHIERRY JAISNL) -
enpupse eciiie

a, tout est mékange, lar? ¢t la

vie; Cest un peu Mo speclaling

de la malson!s DEs ks pro-
miers Instants, Ulls von
Brandenburg donne le fa: elle
st pas de oes artistes qui 'iso-
lent darss le secret de Jeur atelier
pour se couper de toute influenoe
extéricure. Dans sa  maison
grande ouverte sur les boeds de
Marne, pres de Chiteau-Thierry
|Alsne), les amis comme les éner-
gles passent, et ce n'est pas elle qui
va dresser des murs. L'art et la vie,
Vartiste allemande, née enigg o
Installée en France deguais quinze
#ns des mile avee maestria dans la
grande  exposition qui vient
d'ouvrirauPalais de Tokyo, i Paris
Nul hasard i cette delle fememe
rousse, LOUOUns yelue en appari-
tion. travaille & tenture comme
d'autres Ja peinture: dans son art,
il est guestion de traversée, et de se
laisser traverser, Par les esprits, les
sensations, Jes fantdmes du passé
Des tentures, Je Palais en est done
plein, Anclenne voile 3 batean on
décoration thédrale recycke, tou
tesont ew plusieurs vies, et celana
riendancdinaue yeux de artiste
w e s est do markire n plus
adapide pour conzerver les em-
preintes du temps, sssure-t-elle
Dony les fibres, les informations,
méme Qeénétigues, peuvent peng-
trer profondément. La lamidre dé-
Salt les couleurs. Une vibvation se
transpase, irsiblement. fe arais a
Vempreinte du passe, de Phistoire
s les obfers » Ces tissus en laby-

rinthe lul permettent aussl » das-
souplls architecture du Palals de
Tokyo toks (nspirde de Lezihitigae
Sasceste; cest easentiel powr mol

car o bouge et on pevse i l'imaoge
tle lespace dans feguef on @2 »

Identité trouble

Cette exposition, elle I'a révée
ncomme quelque chose gui pousse
W peu comme un champignon, un
VARSI GYeS 20 propre viey,
suggere celle qui se serait bien

vue naturopathe, sl Jes musdes

n'avaient acclame san takent. Dol
son cholx de towmer be film qul
forme le dimax de l'exposition au
Thédtre du Peuple de Bussang -« e
WO wn e ol calluee of natire
sofent fiwce o foce. Cefa auralt py
Elre aussi i théxitee grec en Siale,
Mais jui &0 touchée par Vidée ié-
JSendue ¢ Bussang, de procuire de la
Qelture pour Ihumanitd, au caeur
e S forée des Vosges #

Lirbas, & finaliste malheurcuse
du prix Cuchamp 2016 a travaillé
avec une troupe d'amateurs du
oru, ainsl gu'aver ses fidéies, filant
avec cux Je récit d'une commu-
nauté recluse qui hante Bussang
avant de partie poar le Pakais de

Tokyo, En choeur, ils ont esssye de
répordre 3 Mune des questions qui
Fobséde | o Peut-on inventer des -
tuels qui ne scient pas religieux ? ¢
afe me suls tooours pessionnée
pour ke comaval, les rituaals Biés aux
salsons, @ nos propres méamor
phoses, dit-elle. Toate notre vie est
un vayage des dlements, de e rerre
@ la terre, Je vowlals oéidheer cette
drergie qui vienr de fa nature » Ses
ACTRUYS 2N SONL Comme bes madia-

teurs, @ 'dentité trouble, » Peut:
dtre formend {fs une communauréd
dont on ne savolt pas guielle exis
tair, cor elfe reflsalr fe contact 7 Ou
(il veiat prdserver certaines ohases,
er e rrhet i Mcart, car elle g trouve
raacun sens dans ce qui ve fait dans
fe monde ? Avex feurs castumes un
peu bizarres, on pe sail plus ¥'ily
viennent di passe ou du futar, v
Elle Jes a filmés, comme tou-
jours, en argentigue, car elle alme
A cette contrainte de temips ef de Ju-
miére de la pelicule 16mm; les
gens sont vraiment ia, ke film est Je
temps de la révflation. En méme
ternps, e les filme aver une Stead)-
cam lsysteme stabilisateur de ca-
miéra poetie] ui permet un regavd
Siottant, comme el du fantdme
QUi visiterall cefte communaid
pawr \a documentey. » Entro mrgc;
ratlon de salntsimeniens, bhal
Bauhaus séanoe de spiritisme, elle
atoujours mis en scene dvtranges
colbectifs dans ses films, <ar cest
ainsi quielle vit. « e travaille beou-
coup avec ke plaisir des gens, o
Fimproasation collective, résume-
t-elle, évoquant ses vidéos chom
les et Jes moments de perfor
mance quelle met en scéne au
Palals de Tokyo. Ma seale pratique
11 SONEaITE, O Sont ey aquarelies.
Tout ke reste est colabararion. Une
sorume dEnenies ef de Copacies »
De ce projed, elle sime parler
comme d'une caravane de cirgue,
yui pourrait aller de ville en ville
# e réverais de faire des expositions
CONIME {Y. GrrIver avec ia temle fue
tu pewx pler &t déployer. Faire des

Emmanuelle Lequeux, « Les jeux de tentures d'Ulla von Brandenburg », in Le Monde, 25 février 2020



mises en scéne la ou tu es, aucune
exposition ne ressemblant a une
autre.» Les chants entonnés dans
le film, comme des priéres cathar-
tiques, elle les a écrits seule. En
s'inspirant de Marieluise Fleisser,
«une proche de Brecht, adorée de
Fassbinder, qui écrivait dans un ba-
varois tres dur et direct, comme un
coup de marteau». lls résonnent
dans les espaces du Palais comme
la mélodie du joueur de flite de
Hamelin, hypnotisant les visi-
teurs. Sa facon a elle de montrer
que « tout art est éducatif, pas seu-
lement pour les enfants. Clest
comme un conte, ou le visiteur
passe des seuils, se demande tou-
jours s'il est dans ou hors de cet
autre monde auquel je voudrais lui
donner accés. Montrer quautre
chose est possible ? Je réve d'une ex-
position qui soit un lieu de transfor-
mation non seulement de l'espace,
mais aussi du visiteur.» @

EMMANUELLE LEQUEUX

«Le tissu est
la matiére
la plus adaptée
pour conserver
les empreintes
du temps»
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Ulla ameéne le théatre au musée, la campagne a la ville

Guy Duplat

X Abonnés Publié le lundi 24 février 2020 a 12h51 - Mis a jour le lundi 24 février 2020 & 12h51

Ulla améne le théatre au musée, la
campagne a la ville

Premiére grande exposition d'Ulla von Brandenburg, immersive, colorée, utopique, au
Palais de Tokyo . C'est une expérience immersive que nous propose le Palais de
Tokyo a Paris avec la premiére exposition muséale de I'artiste Ulla von Brandenburg.
On traverse des draperies, des suites de grands voiles suspendus, on franchit des
portes trouées dans des lourdes piéces de tissus, on souléve des rideaux comme si on
était invité & marcher sur la scéne d'un théatre sans fin.

Elle agence ces tissus comme une peintre, confrontant les couleurs vives, les noirs
moirés, les bleus teintés de mauve. Comme si on plongeait dans un tableau de Paul
Klee ou de Kandinsky.

Née a Karlsruhe en 1974, habitant prés de Paris, elle a déia montré partout ses
installations de tissus si typiques. « Le tissu, dit-elle, me permet de camoufier,de cacher,
d'habiller le cube blanc du musée et par |a, de changer les systémes de valeurs et les
cadres de pensée. J'utilise des tissus pour créer des espaces dans lesquels on peut
prétendre se trouver ailleurs, tomber pour ainsi dire dans d'autres mondes. Dans un
espace ol sont suspendus des rideaux, la séparation entre intérieur et extérieur, ou
entre différents mondes, devient floue. Et ce flou améne & se demander ou I'on est. »

Pour le Palais de Tokyo , elle a inventé une fiction, un conte, dans lequel elle nous
propose de pénétrer, de devenir acteur, découvrant de salles en salles, au sol, des
objets trés agrandis: des craies blanches, des nasses a poissons en osier, des cannes a
péche colorées, des cordes, une meule de foin, des personnages endormis, en tissus et
grandeur nature. Chaque samedi, des performeurs s'emparent de ces objets, jouent et
dansent. Les visiteurs peuvent les contourner, passer a d’autres choses.

Vue de I'exposition «Le Milieu est bleu » d'Ulla von Brandenburg, Palais de Tokyo ©
Aurélien Mole

Le théatre de Bussang

L'expo Le milieu est bleu, veut amener la campagne a la ville, la nature dans la culture,
le théatre au musée. Pour cela, elle a travaillé avec le théatre de Bussang prés de la
frontiére franco-allemande (comme I'est sa double nationalité).

Le Théatre du Peuple (quel formidable nom déja !) est une institution unique au monde,
située dans les collines des Vosges, au village de Bussang, avec comme slogan "Par I
art, pour | " humanité". Et "Pour le peuple et par le peuple". Au milieu des bois, a été
construit, il y a 125 ans déja, un théatre tout en bois de 800 places par Maurice
Pottecher (I'oncle du chroniqueur radio Frédéric Pottecher qui couvrit les procés Pétain
et Eichmann). Ce fut le premier théatre frangais créé en décentralisation. Le théatre
lui-méme ressemble a une grande grange de bois ou on découvre une vieille croix de
Lorraine.

Guy Duplat, « Ulla améne le théatre au musée, la campagne a la ville », in_La Libre.be, 24 février 2020



Chaque été, il attire des milliers de spectateurs venus de loin pour « sa » création par
des metteurs en scéne invités. Le moment trés attendu & Bussang, c'est quand la scéne
du théatre s'ouvre a l'arriére sur les bois et les acteurs vont jouer dans les sous-bois.
Tout un théatre se prolonge ainsi dans les arbres. Maurice Pottecher révait "d’ assainir |’
art au contact de la nature”.

C'est aussi 'ambition d’Ulla von Brandenburg. Dans un film projeté a I'expo, elle montre

ses performeurs jouer, chanter et danser, en amateurs, a Bussang, un spectacle comme
une fable. Et quand les portes s’ouvrent a8 Bussang, les performeurs se retrouvent ... au

Palais de Tokyo . Ce sont eux qu’on revoit chaque samedi a Paris et qui ont laissé ces

objets au milieu des espaces crées par les rideaux.

Ulla von Brandenburg veut montrer une micro-société comme s'il s'agissait de la
derniére de son espéce qui vient témoigner de « sa capacité a changer et & s’ouvrir sur
I'extérieur ». Une pensée sur ce qui est commun pour nous tous, de ce qui brouille les
distinctions entre privé et public, entre professionnels et amateurs, acteurs et
spectateurs, nature et culture.

Une expérience poétique qui n'a pas d'autre objet qu’elle-méme et c'est déja beaucoup.

Ulla von Brandeburg, au Palais de Tokyo , Paris, jusqu’au 17 mai. Le Palais propose
aussi I'expo passionnante Notre monde brile dont nous parlerons dans de prochaines
editions.

© Aurélien Mole



Ulla von Brandenburg

Art, Artcontemporain @ Palais de Tokyo, Chaillet  [*] Jusqu'au dimanche 3 janvier 2021 Recommandé % & % K &

Time Out dit * * A x %

Attention les amis ! Nous nous efforcons d'etre précis, mais |a situation particuliere nous oblige a
quelques ajustements. Alors verifiez que les événements sont bien confirmés avant de vous y
rendre.

L'artiste allemande installée a Paris déploie un labyrinthe poétique au Palais de Tokyo.

Pour qui ? Ceux qui n'ont pas peur du tomber de rideau
Voir quoi ? Un ahri doux et colore

On entre dans l'exposition d'Ulla von Brandenburg comme dans la focale d'un immense appareil
coloré ; c'est le début d'une caressante traversée. Scénographe de formation et passionnée de
theatre, I'artiste allemande fait le pari d'assouplir I'architecture bétonnée du Palais de Tokyo pour y
installer son monde de tentures et sa petite communauté de poupées. Pari réussi.

Chague samedi a partir de 14h, I'installation et les poupées qui I'habitent prend vie, animée par
cing performeurs. Pendant tout un apres-midi, ils s'emparent des objets et instruments qui
jonchent le parquet pour initier des moments de danse, de chant et de déambulation sous le regard
fasciné du public. Leur présence instaure un climat particulier, presque cérémonieux ; un silence
respectueux s'installe, les instagrammeurs rangent peu & peu leurs portables, des enfants arrétent
de courir pour venir s'asseoir autour d'une petite chorale improvisee. Au gré des pérégrinations des
danseurs, on traverse les différents espaces, on s'arréle, on revient sur nos pas, interpellés par un
chant mystérieux et intrigant.

L'expo prend tout son sens dés lors qu'on refuse de se soumettre au sens de la visite : il faut se
laisser prendre au jeu, comme dans un théatre immersif, pour voir se déployer toutes les
possibilités de cet espace labyrinthique, a I'image d'une matiére textile qui se plierait et se
déplierait & volonté, Au bout du chemin, on tombe sur le véritable joyau de I'exposition, un film de
28 minutes tourné a |'argentique au théatre du Peuple a Bussang, dans les Vosges. On y retrouve
les performeurs rencontrés plus haut, ainsi que d'autres membres de leur microcommunauté
poétique, quasi mystigue, installée dans ce théatre en pleine nature. C'est assez rare pour étre
souligné : le public reste scotché par cette vidéo d'art qu'on aurait presque envie de regarder en
boucle. On en ressort émerveillés.

PAR ALIX LERIDON
PUBLIE : MERCREDI 26 FEVRIER 2020

Alix Leridon, « Ulla von Brandenburg », in TimeQut Paris, 26 février 2020



Habiter L’'Intime:
Creating Paper Links
Between Belgium’s
Private Collectors

Focus on Brussels

[ Living with Art & Design | Nov S, 2019

Including the works of over 80 artists, Fondation Thalie’s most recent exhibition is a
cabinet of curiosities filled with paintings and drawings from Brussels’ biggest private
collectors and collections.

Text by TLmag
Photographs by Laetizia Debain for the Fondation Thalie

Through a multidisciplinary program that crosses visual arts, performance and writing. Fondation
Thalie's exhibitions have aimed to provide a space in which visual artists, designers and authors can
compare their practices in & collaborative and transversal way since 2014. In their most recent
exhibition, titled ‘Habiter L'Intime’ (or ‘Inhabiting intimacy’ in English), the foundation applies their
multidisciplinary approach to the collections of some of Brussels’ biggest art collectors. The over
100 paper-based works on view are a selection resulting from lists made by and conversations
between collectors such as Isabelle Bourne, Yolande De Bontridder, Frédéric de
Goldschmidt,Cédric Lienart de Jeude and Nathalie Guiot under the supervision and curatorial
guidance of curator and art critic Anne Pontegnie.

The result, a self-described “cabinet of curlosities”, includes the works of over 80 artists
{IncludingFrancis Alys, Jo8l Andrianomearisoa, Louise Bourgeois,Ulla von Brandenburg, Isabelle
Cornaro, Wim Delvoye,Mark Dion, Lionel Estéve, Paul-Armand Gette, Camille Henrot,Fabrice
Hybert, Plerre Le~Tan, Karine Rougler, George Segal,Jim Shaw and Franz West) and offers a
playful lock at how new confrontations, assoclations and connections can be made between vastly
different works as they're hung on the foundation's walls alongside each other. What is also not
forgotten here is that most of these works hang within the setting of the homes of their collectors,
as the "white cube” space becomes imbued with the personalities of not only the artists, but the
people who ¢choose to have their works in their Immediate, intimate surroundings.

Habiter L'Intime will be on view ot Fondation Thalie until December 7, 2019

https:/www.fondationthalie.org/

« Habiter L’Intime: Creating Paper Links Between Belgium'’s Private Collectors », tlmagazine.com, November 5, 2019
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LA SCENE
FRANCAISE (ENFIN]
AUX MARCHES
DU PALAIS

PAR ANNE-CECILE SANCHEZ

o

«Futur,ancien,
fugitif »,du 16 octobre
2019aubjanvier 2020.

Palais de Tokyo,

13,avenue
duPrésident
Wilson, Paris-16¢.
De 12haminuit
touslesjours sauf
lemardi. Tarifs: 12 et
9€.Commissaires:
Franck Balland, Daria
deBeauvais, Adélaide
BlancetClaire

Mouléne. www.

palaisdetokyo.com

haque présidence du
Palais de Tokyo aura été
marquée par une grande
exposition autour de la
scéne artistique fran-
caise. Apres « Notre
Histoire », en 2006, et
«Dynasty », en 2010, voici cet automne
«Futur, ancien, fugitif », une initiative
de Jean de Loisy que I'ancien président
du centre d’art, parti depuis a 'Ecole
des beaux-arts de Paris, n’a pu accom-
pagner jusqu’a son terme. Programmeée
apartirdu 16 octobre 2019, I'exposition
emprunte son titre a un ouvrage de
I'écrivain Olivier Cadiot. « Futur », pour
I'idée d'un «horizon projeté », «ancien »
pour « ce qui le nourrit » et « fugitif »
enfin, renvoyanta «un présent difficile
acerner » explique Franck Balland, I'un
des quatre co-commissaires.

UNESCENEA «UNINSTANTT»

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, Adélaide
Blanc et Claire Mouléne) préfere pour
sa part mettre 'accent sur les liens sug-
gérés, parfois invisibles, entre ces diffé-
rents univers artistiques, qui dessinent

Le Palais de Tokyo consacre son exposition
de rentrée aune scene francaise
dynamique, mais sans doute encore
méconnue. Une initiative trop rare ?

par capillarité les contours d'une scéne
«auninstant T ». L'inscription territo-
riale a cependant moins défini le péri-
métre de recherche que la volonté de
rassembler plusieurs générations d’ar-
tistes, de Jean Claus, né en 1939, a Agata
Ingarden, la benjamine de I'exposition
agéede 25 ans. Une certaine discrétion,
voireun gotitdelamarge, estcommune
alamajorité d’entre eux :lamoitié n'ont
pas de galerie.

Alors qu’en 2006 « Notre Histoire »,
orchestrée par Nicolas Bourriaud et
Jérome Sans, se voulait tournée vers
l'avenir et qu'en 2010, « Dynasty », col-
laboration entrele 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 »

Anne-Cécile Sanchez, « La scéne Frangaise (enfin) aux marches du Palais », in L'eil, #727, Octobre 2019
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3_JeanClaus,
Vaisselier aucheval
quibande, fibre de
verre polyester,
236x155x65¢cm,
courtesyde lartiste
etdelaGalerie
JeanBrolly, Paris.

© Photo Jean Mathis.

4_Agatalngarden,
Like Mushrooms
After Rain (détail),
2018, acier peint,
sucre carbonisé,
mousse acoustique
cristallisée dans

le sel, coquilles
d’huitres, miroirsans
tain, 1000x450x
3000cm, courtesyde
l'artiste et Berthold
Pott, Cologne. ©Photo
AlexanderBohle.

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

DESMUSEES ALAPEINE

Cette fonction de vitrine, voire de trem-
plin, est-elle suffisamment assurée par
les musées francais ? Non, déplorent
certains professionnels de l'art, en par-
ticulier les galeristes, qui estiment quela
préférence accordée aux créateurs étran-
gers se fait aux dépens du rayonnement
delascene hexagonale. Le soutien insti-
tutionnel ferait-il défaut a nos artistes ?

C’est plutot « le défaut d’institutions »
dontil est question, selon Jean de Loisy.
D’aprés l'actuel directeur de I'Ecole
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
pasvous contenter de montrer des objets
déja vus sur les foires ou les biennales.
Vous devez lui donner les moyens de
produire. » Jusqu'a réinventer parfois la
notion méme d’exposition, comme ce
fut le cas avec Neil Beloufa et la scéno-
graphie complexe déployée au Palais de
Tokyo dansle cadre de son projet « 'En-
nemi de mon ennemi », ol ceuvres,
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 méme quand le Centre Pompidou
choisit de consacrer une rétrospective
a Pierre Huyghe, on peut se demander
pourquoi celle-ci, remarquablement
réussie, se tient dansla galerie Sud etnon
au cinquieéme étage du musée.

11 est vrai que le modele 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 a travers le mécénat d’entre-
prises, mais aussi grace a la location

événementielle. Ce a quoi viennent
s'ajouter les concessions des restaurants,
de la librairie et du club Yoyo. « Cette
capacité a 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 doncétélachance
du Palais. Quand a contrario, souligne
son ancien président, « les lourdeurs
du systeme administratif francais et le
handicap infligé aux institutions faute
de créativité juridique sont stupéfiants.
Nous leur devons une partie de nos
échecs ».

Reste que, depuis ces dernieres années,
«la scéne artistique frangaise est ultra
dynamique », commel'observe Daria de
Beauvais, qui évoque la multiplication
des artists run spaces et des espaces non
commerciaux, mais aussila présence de
nombreux artistes internationaux qui
viennent s'installer en France. II faut
sans doute voir dans cette attractivité
unsigne positif.




I I EN COUVERTURE

de la scéne hexagonale. Entre-temps,
en effet, les objectifs assignés au Centre
d’art ont changg, le mandat de Jean de
Loisy spécifiant qu'il s'agissait 'y mon-
trer « 'ensemble de la scéne nationale
dansun paysage international ».

LEPALAISDETOKYO, VITRINE
DELARTENFRANCE?

Pourquoi avoir attendu si long-
temps — pres de dix ans — pour organi-
ser une nouvelle exposition dédiée a
la scene francaise ? « Cela me semblait
nécessaire, mais pas urgent », répond
Jean de Loisy, qui rappelle les dispositifs
mis en place parl'établissement, et dont
ont bénéficié, selon lui, de nombreux
artistes travaillant dans ’'Hexagone, ou
yayant étudié etvivant al'étranger. Créé
par Marc Olivier Wahler, le programme
des « Modules » aainsi consisté a inviter
chaque mois deux ou trois artistes de la
jeune sceéne 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 connaitre
des nouveaux talents tels que Mimosa
Echard, Clément Cogitore, Hicham
Berrada, Clément Rodzielski, Laétitia
Badaut Haussmann, etc. Jean de Loisy
instaura quant a lui une politique d’ex-

positions « hors les murs » ayant pour
vocation «d’exporter » les jeunes artistes
francais, en parallele de grandes mani-
festationsinternationales eten dialogue
avec les scénes locales. Par exemple, en
2018, pendantla Biennale de Gwangju;
en 2017, en off dela Biennale d’architec-
ture de Chicago ; mais aussi a Athénes
au moment de la Documenta ; a Hong
Kong pendant Art Basel...

Dans les espaces du centre d’art, les
monographies consacrées a des artistes
en début de carriere ont par ailleurs
contribué a 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 a deux
reprisesades Frangais : Philippe Parreno,
puis Camille Henrot. Ou encore les solo
shows d’artistes en milieu de parcours
qui ont mis a I'honneur Fabrice Hyber
en 2012, Michel Francois I'année sui-
vante. Les « Anémochories », enfin,
programme d’ceuvres in situ dans le
batiment, se sont traduites elles aussi
par plusieurs invitations dans ce sens,
comme celle faite a Ulla von Bran-
denburg. Sa peinture au sol évoquant en
trompe-1'ceil unrideau a motif Arlequin

(Death of a King) a constitué une étape
importante de son parcours ; le Palais
de Tokyo accueillera d’ailleurs bient6t
sa premiere rétrospective. Les autres
invités comptent des artistes tels que
Isabelle Cornaro, Emmanuelle Lainé,
ou '’Américaine Sheila Hicks, qui vit a
Paris depuis la fin des années 1950. En
2014, son intervention dans la Grande
Rotonde avec une installation a base de
fibres tissées, colorées et sculptées suscita
unregain d'intérét pour sa démarche. A
défaut de quotas donc, c’estun équilibre
«intuitif » entre scéne nationale etinter-
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 misles pleins phares surl'ceuvre
deJulio Le Parc. L'artiste argentin installé
de longue date en France était alors agé
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 a ceux
quiy exposent une visibilité accrue. Pas
stir que cela ait rendu service a Camille
Henrot, dont 'exposition figée recut 1w

1_UllaVon
Brandenburg,
DeathofaKing, 2012,
Agora, Palaisde
Tokyo, courtesyde
l'artiste et Galerie
Art:Concept, Paris.
©PhotoAndréMorin.

2_DouglasGordon
etPhilippe Parreno,
Zidane:a21stCentury
Portrait,2006.Vue
de l'expositionde
Philippe Parreno,
«Anywhere,
Anywhere, Out of
the World», Palais
de Tokyo, 2013,
courtesyde l'artiste.
©PhotoAurélienMole.
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ULLA VON BRANDENBURG EN 5 TEMPS

Aquarelles vaporeuses, accrochages fantomatiques et espaces oniriques : Ulla von Brandenburg est & I'nonneur au MRAC a Sérignan.
L'artiste allemande, finaliste du Prix Marcel Duchamp 2016 et dont la Collection posséde I'éthéré "Freunde”, y a en effet élaboré “L'hier de
demain", une exposition & I'échelle du lieu. Trajet en cing étapes dans une ceuvre protéiforme et résolument théatrale.

B\ N\ _\ | [ [/ /4

Lever de rideau

Tentures, voiles frémissants d'un mouvement invisible, toiles de fond, rideaux : comme une invitation & passer de 'autre coté du miroir et &
entrer dans I'imaginaire, le textile est un fil rouge dans I'ceuvre d’Ulla von Brandenburg. Grace & sa malléabilité et sa richesse symbolique, on
le retrouve dans tous les médiums gu'elle mobilise ; installations, peintures, films, sculptures et découpages. Transportable, modulable et
métamorphosé par les usages et le temps, il trace des limites mouvantes, des seuils & passer, un aller et retour permanent entre illusion et
réalité.

Coulisses

Car ce sont bien les rapports entre ces deux polarités qu'Ulla von Brandenburg interroge. Nourrie des réflexions de la psychanalyse et de la
littérature tout comme des explorations de I'nypnose, de la magie et du spiritisme, elle évoque et floute les frontiéres jusqu'a ce gu'elles
fondent, pareilles aux couleurs et aux coulures des portraits a I'aquarelle de femmes célébres ou d'artistes de cirque qu’elle présente en séries.
On les outrepasse, aussi, pour accéder aux coulisses, que ce soit celles de l'inconscient ou, plus littéralement, celles du théatre et de la
création.

« Ulla von Brandenburg en 5 temps », in collectionsocietegenerale.com, 13 février 2019




Scéne d'exposition

Scénographe de formation, Ulla von Brandenburg met en effet & profit cette expérience en multipliant les allusions au monde du théatre, ses
conventions et ses symboles, et a la scéne, ce lieu ou fiction et réalité se superposent. Ainsi, dans l'installation Eigenschatten, le visiteur se
trouve pris entre une série d'objets hétéroclites, accessoires — cordes, costumes, batons, cerceaux — attendant leur entrée en scéne, et leurs
ombres portées imprimées sur des tentures sombres par décoloration & |a chlorine ; entre la matiére et I'image, le réel et son double.

Décor

Comme sur la scéne du théatre, la frontigére entre ce qui fait partie de I'ceuvre et le reste de la salle disparait dans le travail de I'artiste. Le lieu
qui accueille I'exposition se métamorphose. Livres, objets-talismans et cartes postales trouvent leur place parmi les dessins et les sculptures.
Des tentures colorées recouvrent le white cube désormais en vigueur et font allusion aux couleurs franches de la muséographie du XIXe
siécle. De ce méme passé semblent subsister les traces fantomatiques de tableaux désormais décrochés... Totalisante, la démarche d'Ulla
von Brandenburg rejoint celle de la quéte de I'ceuvre d'art totale menée par les artistes romantiques puis tout au long du XXe siécle.

Final

Et c'est peut-étre danslefimC, U, I, T, H, E, A, K, O, G, N, B, D, F, R, M, P, L exposé a la toute fin de I'exposition que cet idéal est exprimé
dans son essence, offrant une synthése du travail de I'artiste, de ses médiums et de ses thémes de prédilection. Etoffes ondoyantes comme
autant de jupes, voix ensorcelante et présence spectrale : Ulla von Brandenburg y joue de la présence et de I'absence — présence de la voix
qui récite la suite de lettres qui donne son titre & |a piéce, elles-mémes seuls vestiges d'un poéme de Wislawa Szymborska ; absence du corps
qui pourrait mettre le tissu en mouvement — et y représente le monde liminal ou elle situe toute son ceuvre.

A voir > au Musée régional d'art contemporain Occitanie/Pyrénées-Méditerranée, 146 avenue de la plage, Sérignan
Du 17 février au 2 juin 2019 de 10h & 18h du mardi au vendredi et de 13h a 18h le week-end
www.mrac.laregion.fr

Visuel :
Ulla von Brandenburg, Innen ist nicht Aussen, 2013, 1400 x 1400 cm. Credit : Wolfgang Thaler
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A Art Paris, un foisonnant
parcours de femmes artistes

LA foire, qui n'avait pas « bonne réputation » jusqu'a present ,
attire cette année de nouvelles galeries au Grand Palais

O murrns Ge Uartiste Vils ves Besadenburg sar e stand de D galeche Arts Coneegt & ba fodre At Peobe, au casnd Palals, «
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Emmanuelle Jardonnet, « A Art Paris, un foisonnant parcours de femmes artistes » in Le Monde, 6 avril 2019, p. 23
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evant l'objectif de la caméra 16 mm,
un curieux cérémoniel se joue. Vétus
d’une veste ample et d’un large pan-
talon de couleur, hommes et femmes
préparent des bandelettes de tissu,
cousent une grande poupée de chif-
fon et éralent des feuilles d’arbre sur du papier. Une
vieille dame est notre guide, déambulant de pitce en
pitce et dialoguant de fagon chantée avec les membres
de cette drole de communauté. Un ours blanc I'ac-
compagne méme jusqu'a un grand théatre de bois,
celui de Bussang créé en 1895 dans les Vosges. « Par
Iart pour 'humanité », peut-on
lire sur son fronton et en son sein,
la confrérie ceuvre comme dans
une ruche, au milieu des pat-
chworks étalés sur les bancs. Lélue
du jour, en jaune, est préte pour le
rituel. Depuis la nasse d’ot elle
sort transformée, elle se dirige
vers le fond de scene et 'ouvre sur
les bois qui entourent le théatre.
Un appel de la forét auquel I'en-
semble de la confrérie répond,
laissant 'ours seul.
Ulla von Brandenburg tisse Ia le
début d’un récit qui se poursuit au
Palais de Tokyo, a Paris. Laissant la
forét derriére eux, les personnages
du film débarquent dans I'exposi-
tion composée par l'artiste allemande
comme une Gesamtkunstwerk, une
ceuvre d’art rotale mélant installa-
tions et performances. Chaque
samedi aprés-midi, cette mysté-
rieuse compagnie transformera
I'espace et s'adonnera i ses acti-
vités autour des tas de foin, des
nasses a poissons, des craies géantes
et des patchworks & composer. « Je
crois en la solidarité, en la commu-
nauté d’idées. On peut ainsi faire
naitre de grandes choses, explique

manquons de rituels. Il faudrait comme on installe
un cirque. »

en créer de nouveaux qui accom-
pagnent les érapes de notre vie et
ses transformations. » La musique y
a toute son importance, « comme dans le théatre de
Brecht oli chantent méme ceux qui ne pensent pas
avoir de talent en la matiére. Jaime cette authenticité
de la voix. On ne chante plus ensemble, alors que cela
nous lie, nous mene ailleurs. »

C’est dans sa maison de Nogent-I’Artaud, dans
I’Aisne, auprés d’une grande cheminée et d’un sapin
qui porte encore ses décorations de Noél, qu'Ulla nous
confie ces mots a quelques semaines de son exposition
baptisée Le milieu est blen, comme son film. « J’en ai
éerit les dialogues chantés avec la méthode de I'écriture
automatique. Cest un langage abstrait, associations de

« Jaime lideée
Ulla. Je trouve aussi que nous de faire une CXpPOslI (1on aux quatre saisons, et le carnaval,

mots qui laissent les interprétations ouvertes. » Une
liberté a laquelle est attachée I'artiste qui apprécie par-
ticulierement de travailler le tissu, cette martiere
nomade. « On le transporte facilement, c’est écono-
mique et cela permet de créer des espaces mous
dans des architectures rigides. J’aime beaucoup l'idée
du cirque, on plante sa tente, on améne sa troupe, puis
on repart. Ce que je fais n'est jamais perdu. » Rideaux
de théatre des années 1970, toiles de bateau, uni-
formes italiens teintés A la main, poupées faites de
vieux draps entreposés au grenier, et nasses tressées
au sous-sol de sa maison et dans la tente installée dans
le jardin: le fait main est essentiel a
I'art d’Ulla. « Cela nous connecte,
aussi bien avec la téte, le corps que
I'ame, aux choses que 'on fait. »

Il y a six ans qu'Ulla et sa famille
ont quitté Montreuil pour vivre
dans cette maison au bord de la
Marne, ayant appartenu au pro-
prié¢taire de la scierie attenante,
environnée par les vignobles de
champagne. Au XIX® siecle, des
bateaux en acheminaient le bois
vers Paris. Ulla s'est installée la pour
étre plus proche de la nature. La
ligne de train 'emmeéne en moins
d'une heure a la gare de I'Est, 1a ot
elle a son petit studio parisien et
d’ot elle peut regagner Karlsruhe,
sa ville d’origine. La-bas, dans sa
jeunesse imprégnée de romantisme
allemand, elle s'intéressait a I'in-
visible, aux mondes paralleles,
inconscients et imaginaires. Leau,
tout comme la forét, se prétent
pour Ulla & ces réveries en tant que
licux de transformation et de lacher-
prise comme le montre un second
film réalisé 2 Ouessant. « Lidée est
que le rural et le maritime enva-
hissent le Palais de Tokyo, ce lieu
tres parisien. Avant, nous étions liés

largement fété, chassait I'hiver et
célébrait le printemps. » Le « monde
a I'envers », I'inversion des valeurs
propres A ces mascarades infusent
aussi la démarche d’Ulla. Elle I'a dailleurs d’ores et déja
montré au &ais d_e m, en 2012, dans son installa-
tion Death of a King: dans I'agora au sous-sol, sur une
estrade & deux niveaux évoquant la structure d’une
rampe de skate, elle a peint des morifs ultra-colorés.
« Ce sont les losanges du costume d’Arlequin, I'envers
du roi. Le public pouvait entrer dans I'ccuvre et en faire
donc rotalement partie, devenir en quelque sorte un
Arlequin et ne plus avoir besoin de roi... » ®

Voir Ulla von Brandenburg, le milieu est bleu,
jusqu’au 17 mai au Palais de Tokyo, 75016 Paris.
palaisdetokyo.com
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Ulla von Brandenburg « L'hier de demain », vue de U'exposition au Mrac, Sérignan, 2019. © Photo : Aurétien Mole.

ENVOUTANTE ULLA
VON BRANDENBURG

Apres la Whitechapel Gallery a Londres et avant le Palais de
Tokyo en 2020, c'est au Musée régional dart contemporain
Occitanie, a Sérignan, qu Ulla von Brandenburg met en scene,
au sens propre et figuré, son imaginaire

Anne-Cécile Sanchez, «Envodtante Ulla von Brandenburg », in Le Journal des Arts, #519, 15 - 28 Mars 2019, p.24




ART CONTEMPORAIN

Sérignan (Hérault). Ulla von Brandenburg est
née en 1974 a Karlsruhe, une ville du sud-ouest de
I’Allemagne ou elle a d’abord suivi une formation en
scénographie. Bien des années plus tard, I'artiste,
installée en France depuis 2005, puise toujours une
partie de son inspiration aux sources du théatre et
des conventions dramaturgiques — masques, cos-
tumes, tentures et autres accessoires. Cette approche,
tout en usant d'une grande économie de moyens, lui
permet de déployer dans 'espace un univers ou il est
aisé de pénétrer comme dans un divertissement, fat-
il aussi sérieux qu'un protocole. Ainsi, pour surmon-
ter I'apparente contradiction du titre de I'exposition
et passer d'« hier » a « demain », il faut emprunter la
métaphore d"un escalier de fortune composé de boites
meétalliques vintage, comme on franchit une volée de
marches pour monter sur scéne. Les murs du Musée
régional d'art contemporain (Mrac) sont tendus de
toile, évoquant le chapiteau ou la salle de musée,
rouge — ce pourrait étre le Louvre. Dans cette premiére
salle, les ombres portées de tableaux fantomes ont
laissé leurs empreintes pales, au sol sont posés quatre
portraits de danseurs travestis, tandis qu'au centre
une planche, suspendue par des cordes, sert de plateau
aux documents de I'artiste (cartes postales, journaux
d'exposition...). Tout semble figé dans I'équilibre d'une
attente, Rudolf Noureev se fait maquiller en coulisses
—c'est une aquarelle aux coulures fraiches —, le spec-
tacle va bientot commencer.

Spiritisme, danse macabre et mascarade

La deuxieme salle, drapée de vert, livre un nouveau
theme, de nouveaux codes, ici ceux du spiritisme,
tarots et images de corps en lévitation. C'est un jeu
dont la regle est claire, comme dans le film de Jean
Renoir, mais plusieurs indices laissent penser qu'elle
est susceptible d'étre renversée — comme lors d'un
carnaval ? Et I'on comprend que chaque objet, chaque
forme, peuvent étre activés a la fagon d'une marion-
nette que I'on manipule, d'un déguisement dont on
se pare. Si ¢'était une piece de tissu, ce serait a coup
sir un patchwork, une collection de courtepointes
dépliées face caméra. Car les vidéos font partie du

dispositif imaginé par Ulla von Brandenburg, qui
offre ici de plonger plus avant dans son imaginaire.
On la suit dans une maison habitée par une accu-
mulation de vétements anciens, et dans les ruines
d’une architecture moderniste rattrapée par la vie
proliférante d'une nature ayant repris ses droits.
Révolution silencieuse. Dans un coin, un squelette
fait des entrechats, c'est une danse macabre, bien
sur, allusion a I'étrangeté des premiéres captations,
photographies et radioscopies ot le corps se donnait
avoir de l'intérieur — on pense a La Montagne magique
(Thomas Mann).

Plus loin, la salle jaune est gaie comme une mas-
carade, un sac de confettis prét a étre crevé par Gui-
gnol. Elle précede I'installation Eigenschatten, terme
qui peut étre traduit par « ombre propre », en l'occur-
rence celle des objets aux formes simples (cerceau,
batons, bonnet d'ane trigone...) pendus sur cintres
et dont les contours semblent projetés sur des toiles
réches aux allures de suaires. Pour remplacer I'effet
d'effacement des couleurs que produit une longue
exposition a la lumiére du soleil, I'artiste a usé d'un
spray au chlore appliqué au pochoir. Une musique
se fait entendre qui guide la déambulation vers la
derniere salle, aménagée en cinéma ou est projeté
un des films récents d'Ulla von Brandenburg : C, U,
ILTHEAK,O.GN,B,D.ER, M,PL.C'estle clou
du spectacle. A I'écran se succédent des pans de tex-
tiles, certains monochromes, d'autres bariolés de
motifs, dans une lente parade hypnotique. La bande-
son, entétante, enregistrée par |'artiste accompagnée
au chant par deux autres voix, égréne les paroles
d’'un poéme de la Polonaise Wislawa Szymborska.
Cette polyphonie limpide a des accents de musique
sacrée, et le theme du dévoilement fait lui-méme
référence a la mystique de la révélation. Les paroles
du poéme, elles, disent : « je frappe a la porte de la pierre,
laisse-moi entrer/ Je n'ai pas de porte, dit la pierre. » Il
n'y a pas d'autre vérité a atteindre ni a attendre que
celle du cheminement suivi, suggere Ulla von Bran-
denburg. Mais ce chemin-la, a coup sur, mérite le
détour.

@A.-C.S., ENVOYEE A SERIGNAN

ULLA VON BRANDENBURG, Lhier de demain, jusqu‘au 2 juin,
Mrac, 146, av. de la Plage, 34410 Sérignan, mrac.laregion.fr
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ULLA VON BRANDENBURG, LES
COULISSES DU REGARD A SERIGNAN

Llartiste allemande a transformé I'étage du musée régional d’art contemporain de
Sérignan en scenes de théatre convoquant le passé pour formuler des futurs possibles.
Par Cédric Aurelle

Bordeaux, vert anglais, jaune moutarde,
gris perle, bleu pastel... Les espaces du
musée régional d'art contemporain de
Sérignan ont été transformés par Ulla
von Brandenburg en une succession de
pieces tendues de draperies aux couleurs
rappelant plus le musée du XIX*siécle
que le « white cube» contemporain.
Entrer dans ces espaces s'apparente a
un voyage dans le temps, mais un temps
dont les images se seraient effacées. Les
marques de tableaux disparus, empreintes
dans les voiles servant de cimaises, en
sont les seules traces, muettes, comme
ce qu'on laisse derriére soi aprés un
déménagement. Le travail d'Ulla von
Vue de l'exposition « Ulla von Brandenburg. Lhier de demain », au Mrag, Brﬁndenburg est étroitement lié au théatre
Sérignan, 2019. Photo: Aurélien Mole et chacune des huit salles s’apparente i
une scéne dont le visiteur pourrait étre
ENTRER DANS l'acteur. L'ensemble du matériel qui jalonne le parcours, qu'il sagisse des portraits

CES ESP ACES de figures historiques, aquarelles posées au sol contre les cimaises, ou d'objets
issus des archives personnelles de U'artiste, ressortissent du vocabulaire théztral.
‘APPARENTE En effet, les masques, costumes et autres éléments carnavalesques fournissent une
UN VOYAGE panoplie & l'usage théorique du visiteur traversant des lieux qui semblent avoir é1é
DANS LE habités hier et qui s'offrent comme porteurs d’hypothéses pour demain. Des espaces

intermédiaires donc, dans une suspension
TEMPS, MAIS physique et métaphorique que soulignent

UNTEMPS t(l)lutes Ifs tables de r:lmns'crati(l)nf d'odbjets,d
elles-mémes suspendues au plafond par des V7
IDMO AN.GI ELSEgE cordes. Quand ce ne sont pas les objets eux- ‘ ﬁ\
mémes qui sont retenus par une machinerie ) f
SER.AlE'NT de cordes: dans une salle non drapée qui /|
EFFACEES pourrait étre les coulisses de I'exposition, une S

chaise en bois, un ensemble de cerceaux, un
bonnet d'ine, une veste pendouillent & des
cordes. Au mur, ce thédtre de marionnettes
se fait théatre dombres: les formes détourées
de ces objets, tels des photogrammes mais
réalisés au chlore y apparaissent comme des
spectres noirs sur fonds bruns délavés.

q

Ces espaces formulés par I'artiste sont aussi LTy s s
: 305 % Z Vue de 'exposition « Ulla von Brandenburg.
ceux du jeu, ainsi que le soulignent les divers 1 'hier de demain », au Mrac, Sérignan, 2019.

Photo: Aurélien Mole

« Ulla von Brandenburg, Les Coulisses Du Regard a Sérignan », in The Art Newspaper, #219, 28 février 2019




Vie de 1'exposition « Ulla von Brandenburg. L'hier de demain »; au Mrac, Sérignan, 2019, Photo:
Aurélien Mole

ensembles de cartes & jouer, dans lequel le hasard et la divination tiennent une place
primordiale. Les craies géantes en plitre disposées au sol sont ici les instruments
improbables d'une écriture de scénarios qui se pensent par leur effacement.

La traversée méme de 'exposition interroge la place du corps du visiteur dans son
rapport physique a la mise en scéne: on se baisse pour passer sous les rideanx -
pour entrer en scéne — ou on s'en saisit pour les écarter. Le film réalisé par lartiste
a Memphis et dans lequel se succédent un ensemble

de courtepointes réalisées par des femmes des

communautés locales redit bien ceci: 'histoire I.ATRAVERSEE DE LEXPOSITION
du tissu est celle des corps qui les habitent et les INTERROGE LA PLACE DU CORPS

transforment dans des processus d'individuation
toujours plus élaborés, de projection ou de DU VISITEUR
dissimulation de soi dans la matiére.

Au fur et & mesure que 'on s’enfonce dans le labyrinthe de voiles colorés, une
musique entétante se fait plus intense. Dans la derniére salle, le regard plonge dans
une valse d’étoffes accompagnée d'un chant envoiitant.

Danscefilm C, U/, 1, T, H, E,A, K, O,G,N, B, D, F, R, M, P, L., l'effeunillage textile
comme ['énoncé des lettres de I'alphabet ne produit aucune révélation mais conduit le
regard & s'enfouir dans le puits sans fond des plis et replis des surfaces de projection
du désir.

« Ulla von Brandenburg. L'hier de demain », jusqu’au 2juin,

Mrac-Musée régional d’art contemporain Occitanie / Pyrénées-Méditerranée,
146 avenue de la Plage, 34410 Sérignan, http://mrac.laregion.fr

& 28 FEVRIZR 2019/ THE ART NEWSPAPER DAILY [£0. FRANCAISE) # 219



Ulla von Brandenburg, Elisabeth Dmitrieff, 2018, watercolor on assembled paper, 39 38 x 31 12".

Ulla von Brandenburg
PRODUZENTENGALERIE

The title of Ulla von Brandenburg’s recent show —eighteen letters in seemingly random
order, neither alphabetically arranged nor legible as a unit another way —was also that of the
film shown there: C, U, I, T, H, E, A, K, O, G, N, B, D, F, R, M, P, L, 2017. While one
wondered what this might be an abbreviation for, and how it might relate to the other works
in the space, the series of vowels and consonants subliminally leaked into one'’s
consciousness, as a sung melody that quietly filled the gallery as the soundtrack of the ten-

«Ulla von Brandenburg», in Artforum, février 2019



minute-long (looped) 16-mm film. The film was projected onto one of the sections of fabric
with which the artist had clad the gallery’s walls: One room was bedecked in pale green-
gray, another in warm orange. Rectangular, darkened fields on this dyed fabric (applied
using ink in matching colors) created an impression of vacancy, as if paintings had once
hung there for years. In keeping with this theatrical staging, a loosely arranged group of
framed watercolors leaned against these cloth-covered walls, among them the

portraits George Balanchine, Anita Augspurg, and Elisabeth Dmitrieff, all 2018 —depicting,
respectively, the choreographer, the activist from the early phase of the women’s movement
in Germany, and the revolutionary of the 1871 Paris Commune. They belong to a kind of
imaginary ancestral portrait gallery of mostly female personages who were historically
significant but are largely forgotten today. Rounding off this mise-en-scéne were various
objects, also arranged along the walls.

The film is von Brandenburg’s second in color—previously she worked in black-and-white—
and shows a sequence of close-ups of extremely diverse textiles: skirts and dresses, all
choice pieces from the 1920s to today, and all from the artist’s private collection. Their
sumptuous textures burst into bloom one after the other, each garment filling the frame
almost completely before gliding out of view, by turns to the left or the right, in an
uninterrupted sequence of entrances and exits of textile actors, as if curtains were opening
one after the other, allowing the gaze to penetrate deeper and deeper, without ever
revealing anything final. The gliding motion, so strangely driven in its regularity, elicited the
sense of a ghostlike floating; one saw the most various patterns, fabrics and arrangements
of folds, but no bodily forms to fill them. The film was an abstract, endlessly developing
ballet of planes of color. In fact, the artist made the work by having pairs of performers carry
items of clothing hanging from poles in front of them; in turn each duo approached the
camera and then disappeared out of the picture before lining up again with another
garment.

The series of letters in the title, dissolved into mantra-like song, seemed like a riddle posed
in parallel to the images. Starting out from a German translation of the poem “Conversation
with a Stone” by Polish Nobel Prize winner Wistawa Szymborska, von Brandenburg
rearranged the letters used in it as if they were building blocks —extracting its essence, so
to speak. The artist assigned each of the letters a pitch to create a score that she then
performed with two other singers. In the poem, a first-person narrator knocks “at the
stone’s front door” only to get the answer, “I don’t have a door.” While this scenario of
contrariety speaks of a fundamental inaccessibility, the film evoked an endlessly unfulfilled
process of moving farther and farther into pictorial space, curtain after curtain: Here it was
an exit, rather than an entry, that was denied. As so often with von Brandenburg, everything
thus ultimately led back to the staging itself—to a theater of images, each of which refers
only to another behind it, ad infinitum.

Translated from German by Alexander Scrimgeour.

— Jens Asthoff



La plasticienne
allemande
Ulla von
Brandenburg,
dans son atelier,
a Nogent-
I'’Artaud, dans les
Hauts-de-France,
le 25 janvier.




Lou Andreas‘Sanme LOUISG"MIChel
Avec ses portraits de féminis
emblématiques, Partiste alleln

Ulla von "
Brandenburg

poursuit un travail qui melange

les genres et les techiques. Et

fait 'objet d’une expositionau
Musée régional d’art contemporain
de Serignan, dans I’Hérault.

Par Roxana Azimi — Photos Elliott Verdier

« Ulla von Brandenburg », in M Le Magazine du Monde, 9 février 2019
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L’ECRIVAINE ALLEMANDE LOU ANDREAS-SALOME, LA PASIONARIA
FRANCAISE LOUISE MICHEL, ANARCHISTE RUSSE EMMA GOLDMAN... Depuis
quelque temps, Ulla von Brandenburg dessine inlassablement des
portraits de femmes. Et pas n'importe lesquelles. Celles qu’elle
expose a partir du 17 février au Musée régional d’art contemporain
Occitanie/Pyrénées-Méditerrannée, a Sérignan (Hérault), sont
savantes et militantes. Un sursaut féministe chez I'Allemande de
45 ans qui avait habitué le monde de l'art a une exploration diffé-
rente, celle du théatre, de l'artifice et des faux-semblants a travers
des films et des installations.

Quelqgues indices auraient dd, bien slr, nous alerter : les courte-
pointes gu’elle coud depuis dix ans a partir de cravates et de che-
mises d’homme. Ou ces vestons associés les uns aux autres for-
mant une rosace, tel 'embléme d’'une confrérie secrete. Rose aux
levres et carré Hermés aux couleurs tendres autour du cou, Ulla
von Brandenburg ne répugne certes
pas a la féminité. Mais le mot l'indispose
des qu'il est plagué sur son travail. «Le
tissu, la couture, le patchwork, ce n'est
pas particulierement féminin. Tailleur,
c’est un métier d’homme, rappelle-
t-elle. Quand l'artiste Franz Erhard
Walther utilise des tissus, personne ne
dit que c’est féminin, alors pourquoi le
dire dans mon cas?» Son ceuvre pose
d’ailleurs la question du roéle, celui gu’on
Vous assigne et celui gu'on se construit,
parfois dans la lutte. «// faut toujours se
battre, dit-elle calmement. La situation
n'est pas la méme pour les femmes et
/les hommes. » Bien sar, Ulla von
Brandenburg fait partie des chan-
ceuses (en 2018, elle a bénéficié de cing
expositions personnelles, et en 2020
elle investira le Palais de Tokyo, a Paris),
Mais, précise-t-elle, « quand on monte
des expositions qu'avec des hommes,
personne ne le releve. Quand il n'y a
que des femmes, on le met en avant.
Les gens aiment les cases. C'est plus
facile de lire le monde... ».

Vivant depuis treize ans en France, Ulla
von Brandenburg a tout fait pour
échapper aux étiquettes, celles du
genre, du médium comme de la natio-
nalité. « Au début, je voulais absolu-
ment étre intégrée, mais jai arrété de
souhaiter I'lassimilation codte que
codlte, confie-t-elle. Jai cultivé la dis-
tance avec les deux cultures. Je suis
toujours dans l'entre-deux. » Entre le
théatre et I'art, la comédienne contra-
riée n'a su que choisir. A défaut d’étre
acceptée dans un conservatoire, cette native de Karlsruhe se lance
dans des études de scénographie. Mais déchante trés vite : le scé-
nographe n’'a jamais la main. « On doit suivre les directives du met-
teur en scene, or javais envie de décider», avoue-t-elle.

Dans l'atelier du peintre GlUnther Forg, puis aux Beaux-Arts de
Hambourg, un monde plus libre s'ouvre a elle. « Au théatre, l'acteur
ou le scénographe dépend des autres, poursuit-elle. Un artiste a
plus de choses entre ses mains. Il peut réaliser des ceuvres sans
attendre d’y étre invité. » Avec un appétit qui n’a d’égal que sa
curiosité, elle embrasse tous les médias, du dessin a la couture, en
passant par le film et la performance. A la solitude de I'atelier, elle

Quand

Photos Elliott Verdier pour M le magazine du Monde — 9 férier 2019
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préfére le travail en équipe. « Mes ceuvres ne tombent pas du ciel,
ironise-t-elle. On vit avec une histoire. Tout ce qu'on fait est la fin
d’une chaine d’histoires. »

Une histoire qui se noue au tournant des xix® et xx® siecles et dont
les avancées innervent son ceuvre : la psychanalyse et I'incons-
cient, les tests psychologiques de Max LUscher et de Rorschach,
le cinéma, le spiritisme — elle en est slre, sa vieille maison a
Nogent-I'Artaud, dans l'Aisne, est hantée. Réactivant les tableaux
vivants comme les techniques d’antan — elle filme en super-8 ou
en 16 mm «pour se rappeler la simplicité d'avant» —, elle s’inspire
autant du romantisme allemand gque du théatre de Tchekhov.
écriture automatigue joue aussi son role, tout comme l'improvi-
sation. Ses installations dépendent d’ailleurs du bon vouloir du
spectateur, invité a traverser une succession de rideaux de scéne
monumentaux (Biennale de Lyon en 2011), a grimper sur un esca-
lier blanc et a jouer avec des couver-
tures chamarrées (Centre Pompidou
en 2016) ou a emprunter des espaces
de pause inclinés (Whitechapel Gal-
lery, a Londres, en 2018). « Je crois
beaucoup a la question du mouve-
ment et de la pause, explique-t-elle.
On n’entre vraiment bien dans une
ceuvre que lorsquon la pénétre, quand
le corps s’échauffe. » Et quand le
regard se chauffe. Pour mettre le visi-
teur en confiance, elle pare les espaces
de couleurs chaudes, celles du man-
teau d’arlequin et du nuancier Pan-
tone. Pour la réouverture du Palais de
Tokyo, en 2012, elle avait créé un lieu
d’attente et de pause chamarré, d’em-
blée plébiscité par les visiteurs. Les
lecteurs de Michel Pastoureau, auteur
de Bleu. Histoire d’une couleur (Seulil,
2000), le savent déja : les teintes agis-
sent sur nos humeurs, remuent les
eaux troubles de notre inconscient et
s’y incrustent, durablement. « Je veux
créer des espaces ou l'on ne se sent
pas en danger, confie-t-elle. Les tissus
comme la couleur, c’est réconfortant,
c’est une matiére que l'on touche tous
les jours, qui assouplit I'espace. C'est
enveloppant, indéfini.» Au MRAC, les
salles ont été tapissées de tissus par-
tiellement décolorés. Du bleu, du
rouge, du vert, de I'orange. Et aussi du
jaune, « couleur du soleil et de l'or, un
signal pour étre vu et remarqué et qui
vise un meilleur futur».

Une teinte on ne peut plus symbolique
par les temps qui courent. Les «gilets
jaunes», Ulla von Brandenburg en croise sur les ronds-points de
I’Aisne, 'un des départements francgais les plus défavorisés. Elle
entend leurs revendications. Et a sa maniére discrete y répond.
Ainsi a-t-elle accepté l'invitation d’un centre d’art modeste, confi-
dentiel et peu doté, le Silo U1, a Chateau-Thierry, qui présente
jusgu’au 2 mars plusieurs films reliés par une installation de tissus.
«Cest important de le faire, dit-elle. Ca l'est d’autant plus dans un
pays comme la France, ou la culture semble élitiste. » @

il N’y

«L’hier de demain», d’Ulla von Brandenburg, Musée régional d’art
contemporain Occitanie/Pyrénées-Méditerranée, 146, av. de la plage,
Sérignan (Hérault). Du 17 février au 2 juin. mrac.laregion.fr
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Ulla von Brandenburg
investit le Musée Jenisch
jusqu'a fin mai

—
A

Un des dessins d'Ulla von Brandenburg exposés au Musée Jenisch de Vevey jusqu'au

27 mai.
Ulla von Brandenburg

(sda-ats)



Etablie a Paris, I'artiste allemande Ulla von Brandenburg investit le Musée Jenisch. Ses
oeuvres sont a voir a Vevey (VD) a partir de vendredi et jusqu'a fin mai.

Aquarelles, collages, objets-talismans et tentures sont réunis au sein d'une exposition
de 80 dessins qui dévoile un pan moins connu de |'oeuvre d'Ulla von Brandenburg.
L'artiste est déja célébre pour ses films, explique le musée.

Scénographie de l'artiste

Avec "A Color Notation", Ulla von Brandenburg s'interroge sur I'acte d'exposer.
L'accrochage s'articule selon des thématiques qui parcourent son oeuvre: danse,
théatre, I'univers du cirque ou le monde sous-marin.

Les dessins sont montrés de diverses maniéres et intégrés a la scénographie imaginée
par l'artiste. lls sont tantdt posés sans protection a I'horizontale sur des supports en
bois, tantot encadrés, placés au sol contre les murs. lIs dialoguent toujours avec leur
environnement.

Hambourg

L'exposition, divisée en six sections thématiques, rend hommage aussi au Musée Jenisch
et a sa méceéne Fanny Jenisch (1801-1881). Celle-ci apparait sur des aquarelles et sert
d'inspiration a un film réalisé spécialement a la Jenisch Haus de Hambourg. Le musée de
Vevey publie en outre la premiére monographie consacrée aux dessins de |'artiste.

Née en 1974, Ulla von Brandenburg travaille depuis une dizaine d'années sur la
performance filmée et chantée. En 2014, le Mamco a Genéve a présenté l'intégralité de
ses films.

«Ulla von Brandenburg investit le Musée Jenisch jusqu'a fin mai», in swissinfo.ch, 7 mars 2018
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‘Encounters’ at Art Basel Hong Kong

Isabel and Alfredo Aquilizan, "Left Wing: Belok Kiri Jalan Terus," 2017-18.
o (Courtesy: The artists)

RELATED “Encounters,” curated by Alexie Glass-Kantor, will exhibit 12
— ambitious projects at the 2018 edition of Art Basel in Hong Kong.
Hong Kong Convention and  The exhibition will take place at the Hong Kong Convention and
Bxtibicion Centre Exhibition Centre (HKCEC) from March 29 through March 31,

2018.

The exhibition will present institutional-scale installations and site-specific projects, with nine
new works created specifically for this year’s show. Participating artists include Isabel and
Alfredo Aquilizan, Chou Yu-Cheng, Toshikatsu Endo, Ryan Gander, Subodh Gupta, Ivan
Navarro, Ramesh Mario Nithiyendran, Shinji Ohmaki, Jorge Pardo, Erwin Wurm, Ulla von
Brandenburg, and Nyapanyapa Yunupingu. Glass-Kantor’s focus for this year’s exhibition
centers on inviting the audience to make contact with objects, artists, and ideas. While some
artworks will require the viewer’s participation to activate the work, others will reflect or mirror
the body of the audience, directly implicating them into each work.

Individual presentations will include Ulla von Brandenburg’s new site-specific work titled “7
Curtains” (2017); Erwin Wurm’s iconic series “One Minute Sculptures”; Cuban artist Jorge
Pardo’s “Untitled” (2009, 2017); Subodh Gupta’s “Start. Stop” (2008); a new performance by
Chou Yu-Cheng titled “Refresh, Sacrifice, New Hygiene, Infection, Clean, Robot, Air,
Housekeeping, www.agentbong.com, Cigarette, Dyson, Modern People” (2017); British artist
Ryan Gander’s “Potent motif of ambition (Dramaturgical framework for structure and
stability)" (2018); a new site-specific installation by the artist duo Isabel and Alfredo Aquilizan
titled “Left Wing Project (Belok Kiri Jalan Terus)” (2017-2018); Nyapanyapa Yunupingu’'s
“Gana (self)” (2018); Ramesh Mario Nithiyendran’s “Mud Men Volume II” (2017); Mona-ha
artist Toshikatsu Endo’s “Void — Wooden Boat, Hong Kong” (2009-2018); and Ivan Navarro’s
“Compression” (2018).

«'Encounters’ at Art Basel Hong Kong», in Blouin Artinfo, 5 février 2018
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Arario Gallery
Subodh Gupta, Start. Stop, 2008
Courtesy of the artist and the gallery

Yavuz Gallery Mind Set Art Center
Isabel and Alfredo Aquilizan, Left Wing, n/d Shinji Ohmaki, n/d

Courtesy of the artist and the gallery Courtesy of the artist and the gallery

Encounters: 12 progetti ad Art Basel Hong Kong

Art Basel Hong Kong € in programma dal 29 al 31
marzo. L’edizione 2018 di Encounters durante la
fiera sara curata per la 4" edizione consecutiva da
Alexie Glass-Kantor (Executive Director
di Artspace a Sydney) e presentera 12 installazioni e
progetti site-specific,c dei quali nove creati
appositamente per la fiera di quest’anno.

Gli artisti provengono da 11 Paesi, Australia, Austria, Cile, Cuba, Germania, India,
Giappone, Filippine, Sri Lanka, Taiwan e Regno Unito. Anche I|'edizione 2018
di Encounters si snodera tra quattro corridoi che corrono lungo gli spazi espositivi delle
gallerie. Le opere di questa sezione sono generalmente su larga scala e ad Hong Kong si
potranno vedere quelle di Isabel e Alfredo Aquilizan, Chou Yu-Cheng, Toshikatsu Endo,
Ryan Gander, Subodh Gupta, Ivan Navarro, Ramesh Mario Nithiyendran, Shinji Ohmaki,
Jorge Pardo, Erwin Wurm, Ulla von Brandenburg e Nyapanyapa Yunupingu.



Il focus ideato da Alexie Glass-Kantorper quest’anno si concentra sull’invito al pubblico a
mettersi in contatto con gli oggetti, le idee e gli artisti. Mentre alcuni

richiederanno una partecipazione attiva dei visitatori, altri rifletteranno i loro corpi,
inserendoli dunque nelle opere.

Pilar Corrias, Meyer Riegger
Ulla von Brandenburg, Two Times Seven, 2017
Courtesy of the artist and the gallery

Art Basel Hong Kong
Hong Kong Convention and Exhibition Centre (HKCEC)
29 - 31 marzo 2018

www.artbasel.com

«Encounters: 12 progetti ad Art Basel Hong Kong», in artslife.com, 2 février 2018
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LE QUADRILATERE | BEAUVAIS
23 FEVRIER 2018 - 19 AOUT 2018

MURALLNOMAD

23.02>19.08 2018

UNE EXPOSITION COLLECTIVE
SUR LA TAPISSERIE )
CONTEMPORAINE ET L'ART TISSE

Artistes:Caroline Achaintre,
Olga cde Amaral, Michel Aubry,
Karina Bisch, Alighiero Boetti,
Ulla von Brandenburg, Jagoda
Buic, Le Corbusier, Patrick
Corillon, Josep Grau-Garriga,
Benjamin Hochart, Chloé Jarry,
Philippe Mayaux, Mathieu Mercier,
Isa Melsheimer, Otobong Nkanga,
Mai-Thu Perret,Gianni Pettena,
Bernard Piffaretti, Laure
Prouvost, Klaus Rinke, Franz
Erhard Walther..

I-E\
LE QUADRILATERE /BEAUVAIS QUADRJ:

22, rue Saint-Pierre, LATERE
60000 Beauvais,/Entrée libre

du mardi au vendredi 12h-18h
samedi et dimanche 10h-18h
contact-quadri@beauvais.fr
www.culture.beauvais.fr
HISTOIRE, PATRIMOINE /ARTS/CREATION

23.02 >19.08 : Muralnomad, une exposition collective sur la tapisserie contemporaine et {'art tissé
Caroline Achaintre, Olga de Amaral, Michel Aubry, Karina Bisch, Alighiero Boett, WIERIY-IERlENRI B, Jagoda Buic, Le Corbusier, Patrick Corillon, Josep Grau-Garriga, Benjamin Hochart, Chloé
Jarry, Philippe Mayaux, Mathieu Mercier, Isa Melsheimer, Otobong Nkanga, Mai-Thu Perret, Gianni Pettena, Bernard Piffaretti, Laure Prouvost, Klaus Rinke, Franz Erhard Walther

«Le Quadrilatére | Beauvais», in artpress.com, février 2018
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Das Ausstellungsjahr auf der
Mathildenhohe

Von Johannes Breckner

DARMSTADT - Die Ausstellung von Gregor Schneider liegt bald drei Jahre zuriick.
Seitdem hat es keine zeitgendssische Kunst mehr auf der Darmstidter
Mathildenhohe gegeben, aber im Juni wird das anders. Dann er6ffnet Ulla von
Brandenburg ihre Prisentation im Westfliigel des Museums Kiinstlerkolonie. Die in
Paris lebende, als Professorin in Karlsruhe wirkende Objekt- und Medienkiinstlerin
schafft Gesamtinszenierungen, in denen Skulptur, Installation, Performance,
Wandzeichnungen und Film aufeinandertreffen konnen. Dass sie sich besonders fiir
die Zeit um 1900 interessiert, macht sie zum idealen Gast des Jugendstil-Ensembles.
In Darmstadt kniipft sie direkt an die Idee der Kiinstlerkolonie an, erlduterte Stefanie
Petruno, Kuratorin und stellvertretende Direktorin des Instituts Mathildenhche, am
Mittwoch bei der Vorstellung des Jahresprogramms, Ulla von Brandenburg, die
gerne mit historischen Versatzstiicken arbeitet, macht die Ausstellungsfiache zur
Biihne, wenn sie im Westfliigel — dort, wo gerade noch die Otto-Bartning-
Ausstellung zu sehen ist — eine Wohnung einrichtet. Dabei wird sie selbst entworfene
Gegenstinde und die Ausstellungsstiicke der Jugendstilsammlung
zusammenbringen. In den Bildhauer-Ateliers laufen zudem ausgewihlit Filme von
Brandenburgs, die eng mit der Ausstellung korrespondieren. ,,Wir werden auch
Fragen der Inszenierung, Wahrnehmung und Vermittlung thematisieren®, verspricht
Patruno. Und Institutsdirektor Philipp Gutbrod verweist auf den experimentellen
Charakter des Vorhabens: ,Wir wissen noch gar nicht, was wir uns ins Haus holen.*



Bei der zweiten groBen Ausstellung des Jahres ist das anders. Sie ist dem Mann
gewidmet, ohne den es die Mathildenhdhe in ihrer heutigen Form nicht giabe und der
am 25. November vor 150 Jahren geboren wurde. GroB8herzog Ernst-Ludwig soll
jedoch nicht durch eine biografische Prisentation gewiirdigt werden. Gutbrod will
vielmehr die vielfach unbekannten Ergebnisse seiner groBen Kreativitit vorstellen:
surreale Zeichnungen und Gedichte, Entwiirfe fiir Kunsthandwerk und
Kompositionen, dariiber hinaus viele weitere Projekte, die der letzte GroBherzog
angeregt hat. Der Mann hatte viele Begabungen, von denen auch die
Geburtstagsfeier in der Ausstellung profitieren soll.

Auch dariiber hinaus beschiftigt sich das Institut Mathildenh6he weiter mit der
eigenen Geschichte - so werden die Forschungen an der virtuellen Visualisierung
des urspriinglichen Zustands fortgesetzt. Besonders die Farbgebung ist eine
schwierige Aufgabe, denn iiberliefert sind fast nur schwarz-weie Abbildungen.
Auch die Provenienzforschung werde mit Nachdruck weiter betrieben, berichtete
Gutbrod. Die regelmifiigen Kinderfithrungen gehen weiter, die Aktivitidten in Social-
Media-Kanilen wie Facebook und Instagram finde grofe Resonanz, zum
Weltfrauentag am 8. Mirz soll die Aufmerksamkeit auf Kiinstlerinnen der
Mathildenhche gelenkt werden.

SchlieBlich liiftete Gutbrod das Geheimnis um die Farbe der Illumination bei den
ndchsten Jugendstiltagen: Thr Hohepunkt am 19. Mai wird eine ,,Nacht in Rot" sein.
Das rote Licht wird die Sanierungsbaustelle des Ausstellungsgebdudes beleuchten.
Gutbrod geht davon aus, dass er die Hallen 2019 wieder beziehen kann: ,,Das ist der
von der Stadt kommunizierte Termin.*

Noch mehr Nachrichten aus der Region lesen? Testen Sie kostenlos 9 Tage das
Komplettpaket Print & Web plus!

Von Johannes Breckner, «Das Ausstellungsjahr auf der Mathildenhohe», in buerstaedter-zeitung.de, 1er février 2018
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Encounters: 12 ambitious projects at this
year's Art Basel show in Hong Kong

Curated for the fourth consecutive year by Alexie Glass-Kantor, Executive Director of Artspace in Sydney, Encounters will
present institutional-scale installations and site-specific projects, with nine new works created specifically for this year's
show. The 2018 edition, which again will be installed along the four boulevards that run through the two exhibition floors
of the show, will feature work by Isabel and Alfredo Aquilizan, Chou Yu-Cheng, Toshikatsu Endo, Ryan Gander, Subodh
Gupta, lvdn Navarro, Ramesh Mario Nithiyendran, Shinji Ohmaki, Jorge Pardo, Erwin Wurm, Ulla von Brandenburg and
Nyapanyapa Yunupingu. Art Basel, whose Lead Partner is UBS, takes place at the Hong Kong Convention and Exhibition
Centre (HKCEC) from Thursday, March 29 to Saturday, March 31, 2018.

Bringing together 12 artists from 11 countries and territories including Australia, Austria, Chile, Cuba, Germany, India, Japan,
the Philippines, Sri Lanka, Taiwan, and the United Kingdom, Alexie Glass-Kantor’s focus for this year's curation centers
around inviting the audience to make contact with objects, artists and ideas. While some artworks will require the
viewer’s participation to activate the work; others will reflect or mirror the body of the audience, directly implicating them
into each work.



Information on individual presentations:

7 Curtains’ (2017), a new site-specific work by Ulla von Brandenburg (b. 1974) will be presented jointly by Pilar Corrias and
Meyer Riegger. Interested in theatre and absurdity, von Brandenburg's installation consists of a sequence of seven
monumental stage curtains, inviting the audience to perform by stepping into the color field.

Erwin Wurm's (b. 1954) iconic series ‘One Minute Sculptures’ will be jointly showcased by Lehmann Maupin, Galerie
Thaddaeus Ropac and Konig Galerie. First performed in 1997, the ongoing series instructs the audience to "make one
minute sculptures”, questioning and reflecting on sculpture itself and limiting the sculptures’ lifetime to 60 seconds.

neugerriemschneider will present ‘Untitled’ (2009, 2017) by Cuban artist Jorge Pardo (b. 1963). Inspired by medieval
manuscripts, Pardo has choreographed a series of objects that intersect architecture, sculpture and design, challenging
our expectations of these categories.

‘Start. Stop’ (2008) by Subodh Gupta (b. 1964), who has received international attention for his large-scale monuments
exploring subjects of Indian life and culture, will be presented by Arario Gallery. The installation consists of a large and
slowly moving sushi belt with scores of tiffin boxes and gleaming pots, recalling the fate of the "dabbawallas" who
transport tiffin boxes filled with home-cooked lunch on wheelbarrows in a rapidly changing urban environment.

Edouard Malingue Gallery will premiere a new performance by Chou Yu-Cheng (b. 1976) titled ‘Refresh, Sacrifice, New
Hyagiene, Infection, Clean, Robot, Air, Housekeeping, www.agentbong.com, Cigarette, Dyson, Modern People’ (2017).
Blurring the boundaries between public and private spaces, Chou Yu-Cheng explores the concept of hygiene, technology
and the distribution of labor through sculpture, performance and recital.

Lisson Gallery will showcase ‘Potent motif of ambition (Dramaturgical framework for structure and stability)’ (2018) by
British artist Ryan Gander (b. 1976), which considers technology and mechanics to rethink the body through new
anthropomorphic forms.

Exposing invisible forces, Japanese artist Shinji Ohmaki’s (b. 1971) ‘Liminal Air Space-Time' (2018), presented by Mind Set
Art Center, takes a once solid object and dissolves it into kinetic sculpture, creating an illusion of air as form.

‘Left Wing Project (Belok Kiri Jalan Terus)’ (2017-2018), a new large-scale, site-specific installation by the artist duo Isabel
and Alfredo Aquilizan (b. 1965, b. 1962 respectively) will be presented by Yavuz Gallery. Also activated by air, Isabel and
Alfredo Aquilizan’s installation is concerned with the mass migration of people and the complex social and political
realities of contemporary agrarian societies in Asia.

‘Géna (self)’ (2018) by Nyapanyapa Yunupingu (b. 1945), one of Australia's most celebrated Aboriginal artists, will be
presented by Roslyn Oxley9 Gallery. This sculptural installation comprises powerful and totemic bark paintings and larrakitj
poles, which were traditionally used as hollow coffins created to hold the bones of the dead.

Sydney-based Sri Lankan artist Ramesh Mario Nithiyendran (b. 1988) will create '"Mud Men Volume II' (2017) for this year’s
show. Presented by Sullivan+Strumpf, Nithiyendran’s large-scale ceramic works are rough-edged New Age symbols that
reference Hindu and Christian imagery and gender fluidity.

Presented by SCAI The Bathhouse, Mona-ha artist Toshikatsu Endo (b. 1950) will display “Void - Wooden Boat, Hong
Kong’ (2009-2018), an 11-meter-long boat carved out of a single timber soaked in tar. Born to a family of shrine architects,
Endo is interested in ritual involving the classical elements fire, water, earth and air.

Paul Kasmin Gallery will debut New York-based Chilean artist lvdn Navarro's (b. 1972) ‘Compression’ (2018). The new work
transforms the globe of the Earth’s surface into a cube, essentially rendering its surfaces flat, challenging the notion that
the globalisation offers a level playing field and that all things are equal.

The Encounters sector is supported by MGM Resorts Art & Culture.

«Encounters: 12 ambitious projects at this year's Art Basel show in Hong Kong», in arteporexcelencias.com, 31 janvier 2018
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Darmstadter Institut Mathildenhohe zeigt
Ausstellung iiber GroBBherzog Ernst Ludwig

-
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Symbolifoto: Guido Schiek

Von epd

DARMSTADT - Das Institut Mathildenhhe in Darmstadt zeigt in diesem Herbst eine
Jubildumsausstellung zum 150. Geburtstag des Griinders der Kiinstlerkolonie, GroBherzog Ernst Ludwig
von Hessen und bei Rhein (1868-1937). Dabei werden erstmals seine Gedichte, musikalischen
Kompositionen, ein Theaterstiick, expressive Aquarelle sowie Zeugnisse seiner mdzenatischen Projekte
im Museum Kiinstlerkolonie gezeigt, wie Direktor Philipp Gutbrod am Mittwoch ankiindigte sagte. Diese
Werke seien bisher kaum bekannt. 1899 griindete Ernst Ludwig die Kiinstlerkolonie und berief die ersten
sieben Kiinstler, darunter Joseph Maria Olbrich (1867-1908).



Die Jubildumsausstellung "Das Neue frisch wagen" ist vom 21. Oktober bis 27. Januar 2019 zu sehen. Am
150. Geburtstag von Ernst Ludwig am 25. November ist eine Feier mit musikalischem Programm geplant.
Der in Darmstadt geborene GroBherzog war von 1892 bis 1918 der letzte GroBherzog von Hessen-
Darmstadt. Er starb in Schloss Wolfsgarten bei Langen.

Bereits im Sommer widmet das Institut der Bildhauerein Ulla von Brandenburg eine Ausstellung. Die in
Hamburg, Karlsruhe und Paris lebende Kiinstlerin verkniipfe verschiedene Gattungen wie Skulptur,
Installation, Film, Performance und Wandzeichnungen zu symbolreichen Gesamtinszenierungen, sagte die
stellvertretende Direktorin und Kuratorin Stefanie Patruno. Vom 10. Juni bis 16. September wird die
Objekt- und Medienkiinstlerin im Westfliigel eine Wohnung entwerfen, die sie mit selbst kreierten
Mobeln und anderen Kunststiicken ausstattet.

Die laufende Ausstellung "Raumkunst - Made in Darmstadt” werde auch nach dem eigentlichen Ende im
Februar dieses Jahres weiter gedffnet sein, sagte Gutbrod. Prisentiert werden mehr als 150 Mdbel,
Raumensembles, Biicher, Textilien, Gemilde und Zeichnungen unter anderen von Olbrich, Peter Behrens,
Hans Christiansen und Albin Miiller. Die Ausstellung "Otto Bartning (1883-1959) - Architekt einer
sozialen Moderne" lauft noch bis zum 18. Mirz.

Das Ausstellungsgebaude ist dieses Jahr im Zuge der Sanierung weiterhin geschlossen. Es soll
voraussichtlich 2019 wieder eroffnet werden. In dem Gebéude soll unter anderem ein neues Café
entstehen. Zur Er6ffnung plant das Institut eine groBe Sonderausstellung.

«Darmstadter Institut Mathildenhohe zeigt Ausstellung iber GroBherzog Ernst Ludwig», in Echo Online, 31 janvier 2018



Ulla von Brandenburg
How We Live and What We Share

“How much do we need the other?” Watch German artist Ulla von Brandenburg on her
colourful installation and film ‘it Has a Golden Sun and an Elderly Grey Moon’, which -
through seven dancers — explores how people interact in a community.

The architecture of the institutions where the film is shown reflects the architecture of the
film: “My aim — not only for this project — is to involve the public and the people looking at
the film, so that they are at the same position as the dancers.” There are five topics in the
film, which Brandenburg feels are very important: the stairs as a way of showing hierarchy
and elevation, “movement without any words” as a form of communication through body
language, rituals in a non-religious sense, fabric and the theme of colours: “This is my first
colour film, so | wanted to make it very precise about colour... But also questioning the
different senses of colour, because the meaning of colours also has a social or cultural

background.”




Through the seven dancers living on the “antique architecture of stairs,” Brandenburg
explores what a community or society is, as well as the role of the individual. Born in the
1970s, she grew up with the idea of social democracy and solidarity, which she feels is
fading: “l think we are about to lose a lot of these really important thoughts, which are so
important to make a society liveable for all of us.” In connection to this, she also examines
power — whether we need a leader “and what happens if the leader falls down the stairs.”

For the installation, Brandenburg has brought the original dancers from the film back to
activate the displayed objects and to improvise on the question of exchange: “Our capitalistic
system of exchange is a very specific one, but there could be many other systems of course
of how we could live and exchange - things, work, time.” Moreover, because she finds it
important that the visitors are invited to take part, the objects in the installation are also
available to the audience without restriction: “That means that you are also in a way
responsible and activated.”

Ulla von Brandenburg (b. 1974) is a German artist, whose multifaceted practice is realised
through a combination of film, installation, performance, drawing and painting. She often
draws on the methods of the theatre, engaging with cultural or social issues from different
moments in history. Major solo exhibitions of her work include venues such as Pérez Art
Museum Miami in Miami, ACCA in Melbourne, Contemporary Art Museum St. Louis in St.

Louis and Irish Museum of Modern Art in Dublin. She has also participated in group
exhibitions at Centre Pompidou and Palais de Tokyo in Paris, ICA in Boston and Tate Modem
in London. She lives and works in Paris.

Ulia von Brandenburg was interviewed by Jeanett Stampe at Kunsthal Aarhus in Aarhus,
Denmark in November 2017.

In the video, extracts are shown from the 16 mm-film ‘it Has a Golden Sun and an Elderly Grey
Moon’ (2016) by Ulla von Brandenburg. The film recreates a performance originally played
out across a staircase installed on the stage of the Amandiers Theatre in Nanterre, France.
Film and installation are paired with a new performance, unfolding the architecture of the
film’s staging as well as the film’s choreographies into the exhibition space.

Camera: Jakob Solbakken

Edited by: Klaus Elmer

Produced by: Marc-Christoph Wagner

Copyright: Louisiana Channel, Louisiana Museum of Modern Art, 2018

Supported by Nordea-fonden

«Ulla von Brandenburg, How We Live and What We Share», in channel.louisiana.dk, 24 janvier 2018
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“How much do we need the other?” Watch German artist Ulla von Brandenburg on her colourful
installation and film ‘it Has a Golden Sun and an Elderly Grey Moon'’, which - through seven dancers
- explores how people interact in a community.

The architecture of the institutions where the film is shown reflects the architecture of the film: “My
aim - not only for this project - is to involve the public and the people looking at the film, so that
they are at the same position as the dancers.” There are five topics in the film, which Brandenburg
feels are very important: the stairs as a way of showing hierarchy and elevation, “movement without
any words” as a form of communication through body language, rituals in a non-religious sense,
fabric and the theme of colours: “This is my first colour film, so | wanted to make it very precise
about colour... But also questioning the different senses of colour, because the meaning of colours
also has a social or cultural background.”

Through the seven dancers living on the “antique architecture of stairs,” Brandenburg explores what
a community or society is, as well as the role of the individual. Born in the 1970s, she grew up with
the idea of social democracy and solidarity, which she feels is fading: “I think we are about to lose a
lot of these really important thoughts, which are so important to make a society liveable for all of
us.” In connection to this, she also examines power - whether we need a leader “and what happens
if the leader falls down the stairs.”




For the installation, Brandenburg has brought the original dancers from the film back to activate the
displayed objects and to improvise on the question of exchange: “Our capitalistic system of
exchange is a very specific one, but there could be many other systems of course of how we could
live and exchange - things, work, time.” Moreover, because she finds it important that the visitors
are invited to take part, the objects in the installation are also available to the audience without
restriction: “That means that you are also in a way responsible and activated.”

Ulla von Brandenburg (b. 1974) is a German artist, whose multifaceted practice is realised through a
combination of film, installation, performance, drawing and painting. She often draws on the
methods of the theatre, engaging with cultural or social issues from different moments in history.
Major solo exhibitions of her work include venues such as Pérez Art Museum Miami in Miami, ACCA
in Melbourne, Contemporary Art Museum St. Louis in St. Louis and Irish Museum of Modern Art in
Dublin. She has also participated in group exhibitions at Centre Pompidou and Palais de Tokyo in
Paris, ICA in Boston and Tate Modern in London. She lives and works in Paris.

Ulla von Brandenburg was interviewed by Jeanett Stampe at Kunsthal Aarhus in Aarhus, Denmark in
November 2017.

In the video, extracts are shown from the 16 mm-film ‘it Has a Golden Sun and an Elderly Grey
Moon’ (2016) by Ulla von Brandenburg. The film recreates a performance originally played out

across a staircase installed on the stage of the Amandiers Theatre in Nanterre, France. Film and
installation are paired with a new performance, unfolding the architecture of the film's staging as

well as the film's choreographies into the exhibition space.

Camera: Jakob Solbakken

Edited by: Klaus Elmer

Produced by: Marc-Christoph Wagner

Copyright: Louisiana Channel, Louisiana Museum of Modern Art, 2018

Supported by Nordea-fonden

«Ulla von Brandenburg: How We Live and What We Share», in rtbabble.org, 24 janvier 2018
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Les ceuvres du frac ile-de-France se font la malle au Par: Geneviéve Dominois
lycée Jean Monnet Publié : 24 janvier

Un projet itinérant réalisé en partenariat avec la Région lle-de-France

» Pour la deuxiéme année, le frac ile-de-France lance un projet congu pour les lycées de la région lle-de-France, a
partir d’un module itinérant réalisé par ’artiste Olivier Vadrot (présent dans la collection du frac ile-de-France
avec l'ceuvre Le Kiosque électronique, 2004), contenant une sélection d'ceuvres de petit format issues de la
collection du frac. Avec des ceuvres de : John BALDESSARI, Roxane BORUJERDI, Julien CREPIEUX, Richard
FAUGUET, Morgan FISCHER, Aurélien FROMENT, Vincent GANIVET, Loris GREAUD, Véronique JOUMARD, Joachim
KOESTER, Antoine MARQUIS, Ralph Eugene MEATYARD, Pierre PAULIN, Richard PRINCE, Till ROESKENS, Stuart
SHERMAN, Ulla VON BRANDENBURG, John WOOD & Paul HARRISSON, Erwin WURM

» Ce projet itinérant réalisé en partenariat avec la Région fle-
de-France compléte le large programme d’actions de médiation
élaborées par le service des publics du frac ile-de-France, qui,
depuis 2002, diffuse 'art contemporain dans les lycées et
congoit des accrochages d’ceuvres de sa collection sur les trois
académies franciliennes : Créteil, Paris et Versailles.

- Cette « malle » contenant 6 ceuvres - ainsi qu'un mini vidéo-
projecteur pour un choix d’ceuvres filmiques propose ainsi, sur
un mode ludique, une découverte plus immédiate de la
création contemporaine en désacralisant son mode de
présentation.

- Un partenariat annuel a été conclu entre le frac et notre
lycée.

En février, une journée de rencontres dans le lycée, au CDI, aura lieu autour de la malle Flash Collection
contenant une sélection d’ceuvres : avec les classes de 1 ES1, 1 L1 Arts plastiques, TPS Arts appliqués/1L2
/Secondes Arts plastiques.

» A cette occasion, la réalisatrice Laure Charrier ainsi que le photographe Martin Argyroglo, viendront capter |’
intervention au CDI.

» La vidéo choisie pour étre exposée durant plusieurs semaines au lycée est celle de John BALDESSARI. Six
Colorful Inside Jobs
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Geneviéve Dominois, «Les ceuvres du frac ile-de-France se font la malle au lycée Jean Monnet», in lyc-monnet-lgly.ac-versailles.fr,
24 janvier 2018
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Staatliche Akademie der Bildenden Kiinste Karlsruhe

Antrittsvortrag von Prof. Ulla von
Brandenburg

Antrittsvortrag von Prof. Ulla von Brandenburg

Staatliche Akademie der Blldenaen Kiinste Karlsruhe

Vortragssaal Reinhold-Frank-Str. 81/Vordergebaude

Eintritt frei

Ulla von Brandenburg ist seit dem Wintersemester 20176/17 kunstlerische
Professorin an der Staatlichen Akademie der Bildenden Kinste Karlsruhe
und Leiterin einer Klasse. Am Dienstag, 23. Januar, stellt sie sich und ihr
Werk in einem Antrittsvortrag der Hochschule und der Offentlichkeit vor.



“It has a golden sun and an elderly grey moon" Part I, 2017, Performance
with 4 dancers and 192 objects, Kunsthall Aarhus

In ihren Filmen, Installationen, Performances und Zeichnungen verwendet
Ulla von Brandenburg Methoden und Vorgangsweisen des Theaters, um
sich mit gesellschaftlichen, sozialen und historischen Fragen
auseinanderzusetzen, Facetten des Bu hnenhaften und Theatralischen
oder die Regelhaftigkeit des Spiels werden zu Metaphern des
menschlichen Zusammenlebens, in denen die Trennung zwischen
Zuschauerlnnen und Akteurinnen sowie Realitd t und Illusion immer
wieder aufgeld st wird.

Die zeitliche Unbestimmtheit und die Konzeption von Raumen an der
Schwelle zwischen der realen Welt und dem geistigen Reich des
Unterbewussten und Unausgesprochenen za hlen ebenso zu den
wichtigen Aspekten ihrer bildnerischen und insbesondere filmischen
Arbeiten wie auch die Produktionsbedingungen, der Inszenierungs-
Charakter und die vielfach gesungenen Texte.

Ulla von Brandenburg (geb. 1974 in Karlsruhe) begann ihre kinstlerische
Ausbildung 1996 bis 1998 an der Hochschule fur Gestaltung (HfG) in
Karlsruhe und setzte ihr Studium von 1998 bis 2004 an der
Kunsthochschule in Hamburg fort. In den Kunstsammlungen NRW zeigt
Ulla von Brandenburg noch bis 31. Marz ihren Raum ,Two Times Seven”
(2017). Im Juni vergangenen Jahres wurde das von ihr gestaltete Denkmal
fur die im Nationalsozialismus verfolgten Lesben und Schwulen in
Miinchen prasentiert.

FOCUS NWMI-OFF/Staatliche Akademie der Bildenden Kinste Karlsruhe

«Antrittsvortrag von Prof. Ulla von Brandenburg», in Focus Online, 23 janvier 2018



TALKING-ART

Kunstmuseum Bonn prasentiert Ausstellungsprogramm 2018

Von Peter Koster

Bonn. Von Hans Hartung, Thomas Scheibitz, Giber Heidi Specker, Matthias
Wollgast, Ulla von Brandenburg, Frauke Danert, Christine & Irene
Hohenbuchler, bis hin zur jungen Kunst aus Danemark und dem ,Flaneur vom
Impressionismus,” spannt sich der Ausstellungsbogen 2018 im Kunstmuseum
Bonn.

Von ganz besonderem Interesse durfte dabei sicherlich die Ausstellung von Hans
Hartung sein, die das Bonner Haus vom 24. Mai bis zum 19. August zeigt. Titel: ,Hans
Hartung Malerei als Experiment - Werke von 1962-1989.” Hartung (1904-1989)
gehort zu den herausragenden Malerpersonlichkeiten des 20. Jahrhunderts. In
Leipzig geboren, verliel8 er Deutschland frah, um in Spanien und Frankreich zu
leben. Als Uberzeugter Antifaschist nahm er auf franzdsischer Seite am 2. Weltkrieg
teil, den er schwer verwundet Uberlebte.

Protagonist der Ecole de Paris’

Nach dem Krieg wurde er schnell einer der gefeierten Protagonisten der
,Ecole de Paris’, deren informelle Bildsprache die Malerei der spaten
1940er- und 1950er-Jahre pragte. Hartungs Beitrag zum Informel war eine
Malerei der expressiven Gestik. Sie wurde zu einer Art Markenzeichen des
Klnstlers und pragte in der Folge sein Bild in der Kunstgeschichte. Wirklich
kiihn und avantgardistisch wird sein Schaffen aber erst in den 1960er-
Jahren, in denen sein Stern auf dem Kunstmarkt zu sinken begann. 1973
zieht sich Hartung nach Antibes (Cote d'Azur Sudfrankreich) zurtick, wo
sein hoch experimentelles Spatwerk entsteht. Hartung |ost sich von den
prazisen Entwurfszeichnungen, die bis dato die gestalterische Leitlinie fur
seine Gemalde waren. Mit Hilfe von selbstgebauten oder konstruktiv
modifizierten Geraten wie Spritzpistolen, Reisigbesen oder
Gummipeitschen wirft und schleudert Hartung die Farbe nun auf die
zunehmend groBer werdenden Leinwande. Auf diese Weise entstand das
furiose Finale fiir ein reiches, in manchem noch unerforschtes
Kiinstlerleben. Das Kunstmuseum Bonn prasentiert mit uber 40 Gemalden
die groBRte Malereiausstellung Hartungs seit mehr als 30 Jahren, die sich
exklusiv auf das Spatwerk, die Jahre von 1962 bis 1989, konzentriert. In
Kooperation mit der Fondation Hans Hartung et Anna-Eva Bergman,
Antibes.




.Masterplan/Kino” mit Thomas Scheibitz

Bereits am 1. Februar startet der ,Masterplan/Kino” mit Thomas Scheibitz. Der
Kunstler, der bis zum 29. April gezeigt wird, bewegt sich zwischen den Polen
Malerei und Skulptur. Seit seinem ersten grof3en internationalen Auftritt im
deutschen Pavillon auf der Biennale Venedig 2005 hat Scheibitz stetig an
Aufmerksamkeit und Bedeutung gewonnen. Heute gehort der 1968 in Radeberg
geborene Kinstler zu den international wichtigen Positionen seiner Generation.
Im Zentrum sowohl des malerischen wie auch des objektbezogenen Werks steht
die Frage nach einem neuen Verhaltnis zwischen Figuration und Abstraktion. Ein
groBes Bildarchiv, aus dem Scheibitz, in geistiger Verwandtschaft zu Aby
Warburgs Mnemosyne-Atlas, unterschiedlichstes Bildmaterial kombiniert, dient
als Grundlage fur Skulpturen und Gemalde, in denen der Kunstler direkt lesbare
Gegenstandlichkeit solange reduziert und umformuliert, bis die Arbeiten zu
Kippfiguren zwischen autonomer Setzung und gerade noch herstellbarem Welt-
und Wirklichkeitsbezug werden. Mit rund siebzig Arbeiten ist dies eine der
umfangreichsten Ausstellungen, die der Kiinstler in den letzten zehn Jahren
entwickelt hat, wobei mehr als die Hélfte aller gezeigten Werke neu fir die
Ausstellung in Bonn entstanden ist. Gefordert durch die Stiftung Kunst der
Sparkasse in Bonn.

Bekanntheit durch Speckergruppen erlangt

Mit den Speckergruppen (1995/96) und anderen Werkreihen, die Betonbauten in
den Mittelpunkt stellten, wurde sie bekannt. Nun widmet das Kunstmuseum
Heidi Specker (geboren 1962 in Damme, lebt und arbeitet in Berlin) eine
Einzelausstellung. (Dauer: 22. Februar bis zum 27. Mai). Neben der Architektur
gehort die Digitalfotografie zu ihrem kunstlerischen Arbeitsfeld. Beinahe all ihren
Werken ist gemeinsam, dass sie einer kunstlerisch-visuellen Untersuchung
historischer Werke und Gegebenheiten dienen, indem sie mit dem Blick der
Kamera deren Strukturen erforschen. Dabei sind Heidi Speckers Bilder auch
immer eine Reflexion des Mediums, in dem sie arbeitet, und seiner Rezeption.

Aus einer Zusammenstellung von acht Werkgruppen hat die Kinstlerin eine lichte
Ausstellung entworfen, in der die verschiedenen Werkgruppen miteinander
verschrankt werden. Die Betrachterinnen sind eingeladen, auf eigenen Wegen
den motivischen, formalen oder auch intuitiven Linien in Speckers Werk zu
folgen. So wie ihre Fotografie auch immer die Reflexion Giber Fotografie
beinhaltet, so wird die Bonner Ausstellung auch die Reflexion tber das Ausstellen
von Fotografie sichtbar machen. Heidi Specker lehrt an der Hochschule fir Grafik
und Buchkunst in Leipzig. hre Projekte wurden in zahlreichen
Einzelausstellungen prasentiert, beispielsweise im Sprengel Museum (Hannover)
2005, der Pinakothek der Moderne (Minchen) 2015 und der Berlinischen Galerie
2016. Die Ausstellung im Kunstmuseum Bonn ist die erste Uberblicksschau zum
Werk von Heidi Specker und wird wichtige Werkgruppen der letzten 20 Jahre
vereinen.

Junge Kunst aus Danemark

Zum 18. Mal prasentiert das Kunstmuseum Bonn die Teilnehmenden des
neukonzipierten und im zweijahrigen Turnus stattfindenden Dorothea von
Stetten-Kunstpreises, der nach Tschechien und den Niederlanden nun junge
Kunst aus Danemark in den Blick nimmt. Wie in der Vergangenheit auch, richtet
sich der Preis an Kunstlerinnen und Kunstler, die das 36. Lebensjahr noch nicht
vollendet haben und noch keinen internationalen Bekanntheitsgrad besitzen.

Von danischen Kunstexperten wurden neun Kinstlerinnen und Kinstler
nominiert, die ihr Werk einer Jury, bestehend aus Johan Holten (Intendant der
Kunsthalle Baden-Baden), Doris Krystof (Kuratorin der Kunstsammlung NRW),
Jutta Mattern (Kuratorin am Arp Museum), Hans-Gerd Riemer (Bonner Sammler)
und Dan Walwin (Teilnehmer des Dorothea von Stetten-Kunstpreises 2016)
prasentierten. Die drei Finalistinnen und Finalisten, die aus der Jurysitzung
hervorgingen, sind Masar Sohail, Amalie Smith und Amitai Romm. In einer
Gruppenausstellung, die vom 21. Juni bis 30. September lauft, werden ihre Werke
gezeigt und dem Gewinner oder der Gewinnerin wird der mit 10.000 Euro
dotierte Preis Uberreicht.

Bonner Kunstpreis flir Matthias Wollgast

Der Bonner Kunstpreis wurde 2009 neu konzipiert und ist seitdem an ein drei-
bzw. sechsmonatiges internationales Atelierstipendium gekoppelt. Er wird im
Rahmen einer Ausstellung und einem begleitenden Katalog alle zwei Jahre
vergeben und ist mit 10.000 Euro dotiert. 2017 wurde der Preis zum fiinften Mal
nach der Neukonzeption in Kooperation mit der in Bonn ansassigen IVG-Stiftung
ausgeschrieben. Die Jury flr den diesjahrigen Kunstpreis kirte aus 31
Bewerbungen als Preistrager Matthias Wollgast (1981geboren in Bonn, lebt und
arbeitet in DUsseldorf).

Wollgasts intensive Auseinandersetzung mit unterschiedlichen
Darstellungsformaten und das stete Hinterfragen von
Vergangenheitskonstruktionen haben die Jury ebenso lberzeugt wie seine kluge
Einbeziehung der jeweiligen Ausstellungsbedingungen. Wollgast arbeitet mit
Malerei, Zeichnung und kameraloser Fotografie sowie konzeptuell. Zentral fir
sein Schaffen ist die Annahme, dass Kunst von ihrem Kontext abhangig und damit
einer fortlaufenden Umdeutung unterworfen ist. Wollgasts Projektvorhaben in
London umfasst das ,Making of” eines Films. Fotografien, Film-Stills, Interviews,
Zitate und reproduzierte Gemalde erzahlen seine Entstehungsgeschichte und
werden im Rahmen einer Einzelausstellung und als Publikation vom 19. April bis
zum 24. Juni zu sehen sein.

Der Flaneur ist das Auge der Stadt

»Der Flaneur ist das Auge der Stadt, das auf die Stadt schaut und durch das die
Stadt auf sich schaut.” Die Ausstellung mit dem Titel: Das Auge der Stadt - Der
Flaneur vom Impressionismus bis zur Gegenwart” stellt den ersten umfassend
angelegten Versuch dar, das literarisch entwickelte Phanomen des Flaneurs flr
den Bereich der Bildenden Kunst fruchtbar zu machen. Die Figur des Flaneurs
und die Entwicklung der urbanen Metropolen sind eng miteinander verschrankt.

Das flieBende, schweifende und immer auch distanzierte Sehen des Flaneurs, der
ziellos Uber StraBen und Platze streift und Eindriicke sammelt, kann nicht nur fir
das 19. Jahrhundert, sondern gerade auch flir unsere heutige komplexe, urban
gepragte Wirklichkeit als adaquate und asthetisch produktive
Wahrnehmungsform begriffen werden. Entsprechend verfolgt die Schau ihr
Thema nicht nur aus einer historischen Perspektive, sondern entwickelt es mit
zahlreichen Beispielen bis in die Gegenwart. Werke von Vincent van Gogh und
Camille Pissarro, von August Macke, Ernst Ludwig Kirchner und George Grosz
zeigen Paris und Berlin als das erste Terrain des Flaneurs. Seit dem friihen 20.
Jahrhundert wird auch die Fotografie zu einem zentralen Medium der Erfahrung
der Stadt. In der Gegenwart nutzen Kiinstler neben den Mdglichkeiten der
Malerei Film und Audiowalk, um verdichtete und zugleich ephemere Raume der
Collage und der Passage zu erzeugen. Ausstellungsdauer: 20.September bis 13.
Januar 2019.



Ausgezeichnet #3 Stipendiaten

+Ausgezeichnet” ist ein gemeinsam mit der Stiftung Kunstfonds konzipiertes
Ausstellungsformat. Funf Jahre lang bespielen jeweils im Herbst ehemalige
Stipendiatinnen und Stipendiaten des Kunstfonds einen Raum in der Sammlung
im Kunstmuseum Bonn. Den Auftakt bildeten 2016 Mischa Leinkauf und Matthias
Wermke, die per Foto und Video ihre Aktionskunst dokumentierten.

2017 reflektierte die Fotografin Viktoria Binschtok im zweiten Teil der
Ausstellungsreihe das Medium Fotografie und 2018 wird die Kiinstlerin Frauke
Dannert ihre installativen Arbeiten zeigen. Dauer der Ausstellung vom 18.
Oktober bis 9. Dezember.

Frauke Dannerts zentrales Medium ist die Collage. In ihren Installationen aus
Projektionen, Wand- und Bodenarbeiten tberfiihrt sie fotografische Fragmente in
einen erlebbaren Raum. In ihren komplexen Collagen aus Papier greift sie auf
Alltagsmaterialien zurtick. lhre Werke wurden unter anderem im Museum MARTa
Herford (2013), dem Pori Art Museum Finnland (2014) und den
Kunstsammlungen der Ruhr-Universitat Bochum (2014) gezeigt. Das Markische
Museum Witten richtete ihr 2014 und das Museum Kunstpalast Dusseldorf 2016
eine Einzelausstellung aus, ebenso im selben Jahr das Kunstmuseum Luzern.
2015 waren ihre Werke im Sprengel Museum Hannover zu sehen.

Commedia dell’'arte

Ein Raum als Netzwerk vieler Raume

Die Kunstlerinnen Christine und Irene Hohenblchler (geb. 1964 in Wien) sind
bekannt flr ihre Installationen, die das Publikum im Sinne einer multiplen
Autorenschaft miteinbeziehen. Interessiert an sozialen Prozessen und
Handlungsraumen, fordern sie die Ausstellungsgaste zu kinstlerischen Aktionen
heraus. Eigenmachtige Eingriffe sind erwlnscht. Im Ausstellungsraum befindet
sich das Material fur die Raume im Raum: Stabe aus Holz, Fligelschrauben,
mobile Tafeln und Zeichenkreide. Die Arbeit von Christine und Irene
Hohenbdichler ist noch nicht fertig, sie muss von den Museumsgasten noch
entworfen, gezeichnet, aufgebaut und verandert werden. In Workshops planen
und gestalten Kinder und Jugendliche gemaR ihren Wiinschen variable Raume.
Daneben bietet die Ausstellung (Dauer: vom 6. Mai bis zum 26. August)
Besucherinnen und Besuchern jederzeit die Moglichkeit, Raume zu errichten, zu
verandern und zu bewohnen. Im Laufe der Ausstellungszeit entstehen
Konstruktionen, Architekturen, Raume, Hauser, Wohnstatten und Spielorte. Ein
Raum wird zu einem Netzwerk vieler Rdume. Und dies mitten im Museum.

Jahresubergreifend lauft die Ausstellung ,Ulla von Brandenburg.” Sie wird vom 1.
November bis zum 24. Februar 2019 gezeigt. Die motivische Verdichtung im Werk
Ulla von Brandenburgs, die sich aus der Formsprache von Folklore, Theater und
Zirkus speist, korrespondiert mit einer aulRergewohnlich hohen medialen Vielfalt.
Malerei, Scherenschnitt, Aquarell, Film und raumgreifende Installationen werden
miteinander verzahnt und werden zu Buhnen eines anderen Selbst. Trotz des
ephemeren Charakters der Werke, die wie ein Zirkuszelt nur far die Dauer der
Prasentation arrangiert werden, lasst sich eine Faszination der Kunstlerin fur die

erstarrte Geste nicht leugnen.

Das Tableau Vivant, das lebende Bild, kam Ende des 18. Jahrhunderts in Europa in
Mode und stellte bekannte Kunstwerke mit lebenden Menschen nach. Fur wenige
Minuten entfaltet sich in der angehaltenen Bewegung der eigentliche theatrale
Effekt der Szenerie. Ulla von Brandenburg geht es allerdings weniger um die
Ubernahme konkreter Inhalte oder Vorbilder aus der Kunstgeschichte als
vielmehr um die rein formale Inszenierung. Assoziativ greift sie auf Motive zuruck,
die an Hypnose, Tarot und die Commedia dell'arte erinnern, um die Grenze
zwischen Schein und Sein, Buhne und Zuschauerraum aufzulésen. Sie gewahrt
uns einen Blick hinter die Kulissen des Lebens, ohne die Faszination des eigenen

Spiels zu zerstoren.

Von Peter Koster, «Kunstmuseum Bonn prasentiert Ausstellungsprogramm 2018, in talking-art.de, 20 décembre 2017



CTUART by Erlc SIMON

UALITE DES EXPOSITIONS D'ART CONTEMPORAIN A PARIS ET

La 448™M€ gdition de la FIAC se déroulera a Paris du 19 au 22 octobre. Les espaces du Grand
Palais accueilleront 193 galeries parmi les plus importantes de la scéne internationale, couvrant
les périodes modemes et contemporaine.

La FIAC maintient son engagement auprés des galeries émergentes au travers d'une promotion
2017 du Secteur Lafayette d'une diversité et vivacité inédites.

L'événement rassemblera 193 galeries issues de 30 pays sous la Nef du Grand Palais, dans les
Galeries Supérieures, le Salon d'honneur et le Salon Jean Perrin (ouvert en 2016). 41 nouveaux
exposants rejoignent cette année la FIAC ;

parmi eux Cardi (Milan, Londres), Pedro Cera (Lisbonne), ChertLidde (Berlin), Downs & Ross
{(New York), Selma Feriani (Tunis, Londres), Green Art Gallery (Dubai), Gypsum (Le Caire), Ma-
gnus Karisson (Stockholm), Karma (New York), Peter Kilchmann (Zurich), David Kordansky Gal-
lery (Los Angeles), David Lewis (New York), LambdalLambdal.ambda (Prishtina), Maisterraval-
buena (Madrid, Lisbonne), Martos Gallery (New York), Mezzanin {Genéve), NoguerasBlanchard
(Barcelone, Madrid), Queer Thoughts (New York), SCAl THE BATHHOUSE (Tokyo), Instituto de
Visién (Bogota), Truth and Consequences (Genéve), ou encore Waldburger Wouters (Bruxelles).

En 2017, la FIAC se dépioie également au Palais de la découverte a travers le festival de performan-
ces Parades for FIAC.

Cette année, la FIAC donne carte blanche a I'artiste américain Oscar Tuazon pour présenter un projet
in situ sur la prestigieuse Place Venddme, en collaboration avec les galeries Chantal Crousel (Paris),
Eva Presenhuber (Zirich) et Luhring Augustine (New York).



“Margot und Rudolf*, 2017 de Ulla VON BRANDENBURG - Courtesy ART : CONCEPYT, Paris © Photo
Eric Simon

La FIAC 2017 en bref : 193 galeries issues de 30 pays (Allemagne, Autriche, Belgique, Brésil, Canada,
Chine, Corée du Sud, Colombie, Egypte, Emirats arabes unis, Espagne, Etats-Unis, France, Hongrie,
Hong Kong, Inde, Israél, lalie, Japon, Kosovo, Mexique, Norvége, Pays-Bas, Portugal, Roumanie,
Royaume-Uni, Singapour, Suéde, Suisse, Tunisie) ; 41 nouveaux exposants ; 7 pays entrants (Egypte,

Kosovo, Norvége, Portugal, Suéde, Singapour, Tunisie).

Eric Simon, «FIAC 2017», in actuart.org, 20 octobre 2017
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Ulla von Brandenburyg.
Sculpture animée

Anne-Lou Vicente

MUSEE DES BEAUX-ARTS DE RENNES
10 JUIN -
3 SEPTEMBRE 2017

En 1576, Ferdinand de Médicis acquiert le domaine de la Villa Médicis
a Rome. Dans ses jardins, encore en cours d'aménagement, il fait
installer les Niobides, un ensemble de sculptures datant du 4° siécle
av. J.-C. et découvert lors de fouilles archéologiques & Rome. Sujet
de prédilection des sculpteurs a 'époque hellénistique, le groupe des
Niobides représente le massacre des enfants de Niobé assaillis par
les fléches d'Artémis et d'Apollon dont elle s'était attiré les foudres
en osant se vanter d’avoir plus d'enfants que leur mére Leto!. Envoyées
a Florence vers 1770, restaurées puis conservées a la Galerie des Offices,
elles disparaissent définitivernent du site. Deux siecles plus tard, dans
les années 1970, 'artiste Balthus, alors directeur de I'Académie de
France a8 Rome, entreprend de restaurer les jardins de la Villa Médicis
et dy reconstituer le « Carré des Niobides », fontaine réalisée a partir
de moulages en platre des statues originales. Le cas des Niobides se
révele particuliérement éloquent, non seulement en regard du pouvoir
de représentation et d’expression de I'art statuaire et de son rapport
& IHistoire et a la mythologie, mais encore des notions de réplique,

Ajouté a cela le caractére théatral — et méme tragique — de la scéne,
on comprend aisément ce quia amené Ulla von Brandenburg a s’en
inspirer pour concevoir son exposition au musée des beaux-arts

de Rennes.

de reprise, de retour et autres déplacements a travers les plis du temps.

On connait I'art de la mise en scéne que la quadragénaire allemande
basée en France déploie a I'echelle internationale, depuis une quinzaine
d’années, a travers une ceuvre qui ne néglige pratiguement aucun
médium (film, dessin, peinture, installation, performance) et entraine,
physiquement ou mentalement, & franchir les seuils que matérialisent
des piéces textiles telles des rideaux. C'est un immense pan de tissu
rouge de 14 m? qui se (re)trouve dans le patio du musée des beaux-arts
de Rennes. Suspendu par P'un de ses cotés a la corniche, soulignant la
partie inférieure des fenétres qui encadrent le premier étage, maintenu
au sol par un ensemble de statues de l'autre, il forme une rampe souple et
légére jalonnée de carrés d'un rouge variablement — et artificiellement
— décoloré, rappelant ainsi le motif de la verriére qui surplombe cette
installation intitulée Tobleau vivant, Cet élément textile, que 'on
pourrait croire fait sur mesure, a en réalité été produit et montré
(cette fois davantage comme un rideau de scéne de théatre) lors d'une
exposition de l'artiste, en 2013, & la Secession de Vienne qui disposait
aussi d’un patio et d'une verriére de méme envergure. En important ce
rideau précongu, l'artiste opére un premier déplacement spatiotemporel
auquel vient s'ajouter celui des neuf statues extraites des collections
du musée qui, descendues de leur socle, peuplent ce qui devient une
scene sur laquelle semble se jouer quelque chose. Imposant une présence
fantomatique et sourde, ces sculptures anthropomorphes, datant du
19° siécle, auxquelles viennent se méler deux moulages en platre de
piéces plus anciennes?, convoquent ['histoire et la mémoire du musée
tout en projetant les possibles. Lors des bombardements survenus

la nuit du 4 ao(it 1944, |le patio, o il était alors d'usage de présenter

la collection de sculptures, fut détruit, et les ceuvres présentes furent
endommagées par la chute de la verriére brisée. Le projet d'Ulla von
Brandenburg a été I'occasion de mener 3 bien la restauration de cette
collection de sculptures amenée a regagner les espaces d'exposition
du musée et, ainsi, redevenir visible. En les mettant habilement en
scéne, l'artiste les rendait presque audibles, laissant sous-entendre et
imaginer, par leur posture et leur agencement, les conversations et les
liaisons secrétes qu'elles semblent tisser.

Projeté en paralléle dans l'auditorium du musée, le film noir et blanc en
16 mm Lebende Bilder/images vivantes (Lesbie, La Réverie, La Vierge folle,
Amour retirant une épine de son pied, Nopoléone-Elisa et son chien)
prolonge et incarne, en gestes et en images, comme le suggére son
titre, lequel reprend celui de cing des neuf sculptures présentées dans
Iinstallation Tableau vivant, ce second souffle qui leur est ici donné.
Pendant les dix minutes que dure le film tourné en plan fixe que I'on
pourrait qualifier littéralement de « film d'animation », la danseuse
Pauline Simon foule pieds nus I'nerbe d'un jardin, postée devant un linge
blanc, tendu entre deux arbres, qui évoque autant un rideau de scéne
qu’un écran de projection, reprenant les positions desdites sculptures
dans une sorte de performance animiste® qui vient renverser leur
caractére mimétique et anthropomorphique. Par son langage non
verbal, c'est ici le corps humain qui performe la sculpture, en adopte
les poses pétrifiées tout en prolongeant et en interprétant les
mouvements fictifs.

Produisant un écho mutigue chargé d’histoire(s), Tobleou vivant et
Lebende Bilder (..) participent a une méme volonté illusionniste de mise
en scéne et en (&)motion de la sculpture; de mise en perspective des
conditions intellectuelle, psychique, sentimentale et féminine & travers
les personnages que réunit lartiste?; de mise en abyme d'une histoire

de Fartiste et Art : Concept, Paris. Photos : Wolfgang Thaler / Secession, Vienne.

Avecl’

Ulla von Brandenburg, Innen ist nicht Aussen, 2013, Vues de 1



de art — des arts, de la sculpture au théatre en passant par la danse et
le cinéma muet — hantée, tout comme son ceuvre, par les dialectiques
de |a fixité et du mouvement, du passé et du présent, du réel et de la
fiction, de I'original et de | copie, du visible et de l'invisible.

1. Asa propre demande, du fait d'un malheur trop grand, Niobée aurait été changée
en statue par Zeus — a linverse de Galatée qui, elle, fut transformée par Aphrodite
en étre de chair, exaugant ainsi le vaeu de son amoureux de créateur, le sculpteur
Pygmalion, comme le raconte Ovide dans ses Métamorphoses,

2. L'artiste introduit ainsi, de maniére subliminale, une réflexion sur I'histaire et les usages
de la pratigue de la sculpture, et les notions d'eriginal et de copie, voire de leurre

3. On peut rappeler, a ce titre, la performance Yesterday Is Also Tomorrow and Today Is
Like Here qui a eu lieu, en 2016, & Astérides, a Marsellle, ou était présentée au mur
une collection de costumes issus de différentes pratiques (thédtre, danse, cirque) et
Epoques. Deux danseurs étaient invités a les revatir st a les faire revivre, en quelque
sorte, a travers des séquences gestuelles, Si la question des gestes et du corps
enmouvement — celui des personnages de ses films comme des visiteurs de ses
installations — a toujours été présente dans le travail d’Ulla von Brandenburg, la danse,
filmée ounon, I'a intégré de maniére plus récente et manifeste, notamment avec le
film présenté lors du Prix Marce! Duchamp 2018, It Has @ Golden Sun and an Elderly
Grey Moon, montrant une série de danseurs évoluant sur une sorte de pyramide
blanche devenue gradins pour regarder la prejection du méme film.

4, Ala courtisane romaine Lesbie et les autres personnages déj mentionnés s'ajoutent
la Madeleine repentante, le philosophe grec présocratique Anaxagore, le lanceur de
disque (Discobole) et le joueur d'onchets.

Anne-Lou Vicente est critique d'art, éditrice et
commissaire d'exposition indépendante. Elle a
notamment cofondé la revue d’art contemporain
sur le son VOLUME (2010-2013). Elle a également
cofondé et codirigé la plateforme éditoriale et
curatoriale What You See Is What You Hear. Ses
recherches et ses travaux portent essentiellement
sur des pratiques et des ceuvres qui relévent de
systémes perceptifs et cognitifs, et mettent en
résonance (in)visible, (in)audible, (iDlisible et/ou (in)
dicible (cargocollective.com/annelouvicente).

Anne-Lou Vicente, «Ulla von Brandenburg. Sculpture animée», in Espace, septembre 2017




COMMENT COMMENCER ?

La question de la transmission a l'intersection
des arts, de la littérature et des sciences
humaines et sociales

Comment commencer ?

La question de la transmission a l'intersection des arts, de la littérature et des sciences humaines et sociales

Ulla von Brandenburg au musée des Beaux-Arts de Rennes :
histoires de musées et « vie des formes »

Une grande tenture rouge, composée d'un quadrillage proche du trompe-I'ceil puisque chaque
partie évoque a la fois des marbrures et les plis d'un tissu, est suspendue au premier niveau du
patio du musée de telle sorte qu'a partir du sol se forme une courbe devant laguelle prennent
place neuf sculptures en platre ou en marbre, de part et d'autre de la largeur du tissu. Ac-
cueillies par ce grand carré d'étoffe dont la couleur a pali suite a une précédente exposition
dans un autre patio muséal au carroyage identique (celui du Palais de la Sécession, construit a
Vienne, en Autriche, a la fin du XIX® siecle, pour soutenir un courant artistique désireux de
rompre avec l'art officiel dominant), les sculptures blanches sont rassemblées de telle maniére
que si chacune d'entre elles prend un relief singulier, lequel est amplifié par I'absence du tradi-
tionnel socle, ce sont aussi les relations entre elles qui simposent. Paradoxalement le fait que
chaque personnage soit attaché a une activité — par exemple une femme dans la réverie (ou
bien réfléchissant), un joueur d‘onchets, le penseur grec Anaxagore méditant, un Amour reti-
rant une épine de son pied — confére une autonomie a chaque figure tout en l'associant au
groupe, de sorte que I'ensemble prend un aspect théatral : la scéne pourrait se transformer en
tableau vivant — ce genre fort apprécié aux XVIII® et XIX® siécles, qui donne le titre de la pré-
sente installation — pour qui veut bien laisser la place au récit, au conte, a la fable. Les sculp-
tures sont comme déposées aux pieds du visiteur, en découle un sentiment d'étrange familiari-
té, de douce étrangeté.

Ce changement de registre, du socle a la scéne, est souligné par le fait que le spectateur ne
peut tourner autour des sculptures et qu'il n‘en obtient donc qu'une vue partielle de sorte que
I'effet-tableau simpose. Nous pouvons tout de méme varier les points de vue de part et d'autre
de la scéne, d'ou résulte la mise au jour de relations différentes entre les figures. L'on songe
ainsi a certains discours d'ordre critique et théorique que la sculpture a suscités. Au XIX® siécle,
lui était par exemple reprochée limpossibilité de I'apprécier d'emblée, dans une unité, preuve
en est le morceau de Baudelaire dans lequel le poéte soutient que la peinture est « exclusive »
tandis que « c'est en vain que le sculpteur s'efforce de se mettre a un point de vue unique ; le
spectateur, qui tourne autour de la figure, peut choisir cent points de vue différents, excepté le
bon » (Salon de 1846). Songeons aux propos du philosophe et critique d'art Michael Fried : celui-
ci fustige la théatralité de I'art minimal, puisque le spectateur est conduit a se mesurer a ces
« objets » en situation en arpentant le lieu d'exposition. C'est la question de la distance qui
semble davantage mise en évidence dans l'installation d'Ulla von Brandenburg : celle que nous
instaurons face aux ceuvres dans l'espace physique du musée ainsi qu‘a I'égard de l'art et de
I'appréciation esthétique en général, celle qui détermine les relations entre les ceuvres d'art
dans l'espace d'exposition d'une part, et dans I'histoire, d'autre part.



L'installation tisse de maniére fine des liens entre des
époques de l'art, sans jamais céder ni a un culte du passé
ou a son contraire, la posture présentiste, ni au relativisme
absolu qui annihile la profondeur historique et soutient
que tout vaut tout. Linstallation d'Ulla von Brandenburg
n‘est pas non plus dotée de la fonction morale qui in-
combe parfois aux expositions qui prénent le « dialogue
entre des ceuvres de I'art ancien et de I'art contemporain »,
celles-ci étant sommées de « réactualiser » ou de « dépous-
siérer » celles-1a. Issues de la collection du musée des
Beaux-Arts, les sculptures du XIX® siécle[1] rendent compte
de 'académisme. Si ce terme désigne en mauvaise part de-
puis le XIX® siécle un type d'ceuvre conventionnelle, ol la
technique, maitrisée, prime l'inventivité, il désigne en outre
une forme d'enseignement, lié aux académies, fondé sur des hiérarchies et des régles for-
melles. La transmission est également figurée par des moulages en platre issus de I'Ecole des
Beaux-Arts de Rennes qui prennent leur source dans des sujets de I'Antiquité ou du Moyen Age,
en témoignent le Discobole de Myron ou la Vierge folle de la cathédrale de Strasbourg qui furent
d'abord destinés, en tant que modeles, a 'apprentissage des étudiants. L'académisme est haus-

sé a hauteur d'humanisme de par les sujets antiques bien sOr mais aussi par le biais d'une
aventure artistique dont s'inspire Ulla von Brandenburg : le groupe des Niobides, cet ensemble



de sculptures datant du IVE siécle avant J. C. qui sera d'abord installé dans les jardins de la Villa
Médicis, a la Renaissance — en formant le « Carré des Niobides » —, pour ensuite prendre place
au musée des Offices a la fin du XVIII® siécle, et retrouver son emplacement initial par I'entre-
mise de moulages dans le jardin de la Villa Médicis alors restauré au cours des années 1960[2].
L'impression premiére donnée par linstallation prend en épaisseur : c'est que le « Carré des
Niobides » rassemble des sculptures dont lindépendance est comme suspendue par une
méme stupeur, celle qui les saisit dans une attaque (pour se venger de Niobé, les dieux tuérent
ses enfants, elle fut ensuite transformée en un bloc de marbre d'oU, tels des pleurs, jaillit une
fontaine). A Rennes, le patio, dont la fonction est & l'origine, comme dans la plupart des autres
musées du XIX® siécle, de présenter |a collection de sculptures, est en outre chargé d'histoire :
suite a sa destruction par 'armée nazie, le plafond de verre viendra briser les sculptures.

L'exposition ferait-elle la part belle au narratif et au discursif
(d'ordre critique, théorique, mythologique ou historique) ?
Rien n'est moins s@r. En effet, c'est sans compter, d'une part,
I'absence manifeste du texte et du son, et d'autre part, la
deuxiéme ceuvre présentée dans I'exposition, un film en noir
et blanc (16 mm) intitulé Lebende Bilder / Living pictures (Les-
bie, La Réverie, La Vierge folle, Amour retirant une épine de son
pied, Napoleone-Elisa et son chien). Devant un tissu tendu
entre deux arbres, une jeune femme[3] donne vie, dans la
nature, aux sculptures de Tableau Vivant, entre danse et pan-
tomime. Elle s'attache a la « vie des formes[4] », a leur dé-
ploiement. L'on retrouve le goQt d'Ulla von Brandenburg pour
ces dispositifs simples qui mettent en scéne drames et
formes jouées, comme l'atteste le trés beau film Singspiel
(2009). La jeune femme incarne plusieurs réles et réunit, a sa maniére, par l'art du geste, cer-
taines des figures exposées dans le patio. Elle offre une cohérence a cet ensemble, a cette plu-
ralité, par la mémoire, l'interprétation et I'imagination. Le spectateur est lui aussi conduit a une
expérience qui méle ces trois domaines. Il tente d'identifier les sculptures qui prennent vie de
sorte que plusieurs liens s'établissent : d’'une part, |'espace physique du patio est relié a I'espace
filmique, et d'autre part, I'appréciation subjective est associée a la mémoire des ceuvres qui in-
combe a l'institution muséale dont le réle est de conserver et de restaurer celles-ci.

La sculpture, la danse, le théatre, le cinéma... qu'en est-il de la peinture ? La grande tenture Ié-
gérement déteinte que l'artiste a congue en 2013 pour |'exposition a Vienne ne viendrait-elle
pas figurer la plasticité de la toile dans I'art moderne et contemporain ? Ainsi, a sa maniére,
avec Tableau vivant et Images vivantes l'exposition figure d'une part, 'dge des musées propre a la
modernité, c'est-a-dire la réunion organisée d'ceuvres de différentes époques dans un méme
lieu ouvert au public et, ce faisant, l'instauration de « I'Art au singulier[5] » qui prend le pas sur
les « beaux-arts », et d'autre part, la pluralité propre a l'art contemporain (qui préne 'hybridité
et I'association des médiums) laquelle se réalise toutefois ici dans la séparation des espaces liés
a des formes artistiques distinctes, d'ols découle un espace intermédiaire offert au visiteur.

Nadia Fartas



Ulla von Brandenburg, musée des Beaux-Arts de Rennes, 10 juin-3 septembre 2017 :
https.//

nba.rennes.fr/

Slgnalons également Camille Godet (1879-1966). Peintre, dessinateur et pédogogue en Bre-
tagne, exposition rds riche dans laquelle on peut notamment apprécier les uvres consacrées
aux chantiers et les dessing centrés sur la Premiére Guerre mondiale & travers la représentation
de soldats (c: sariat @ Guilk s i, responssble des collections d'art ancien, Be:
noft Qllier, historien de fart).

(11 De Lorenzo Bartoionl, Emmanuel Dolivet, Jullen-Charies Dubois, Julien-jean Gourdel, Frang-
ols-Gaspard-Aimé Lanno, Charles-joseph Lenolr, Plerre Travaux.

(2] Voir le texte de Blandine Chavanne écrit pour Foccasion dans la plaquette de présentation

de Vexposition. Nous tirons également de ce texte les informations relatives & I'histoire du patio

[3] Lz danseuse Pauline Simon.

[4] Nous reprenons le titre de |'ouvrage de I'historien de fart Henri Focillon (1881-1943), publié
en 1934,

[5] Carole Talon-Hugon, Modernité, Paris, PUF, 2016, p. 9.

Crédit des visuels : Ulla von Brandenburg, Tablecu vivant, 2017 - tissu (14 x 14 m), @ sculptures
© MBAR

Nadia Fartas, « Ulla von Brandenburg au musée des Beaux-Arts de Rennes : histoires de musées et “vie des formes” », Carnet de
recherche Comment commencer ?, aolt 2017
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Les artistes femmes du Prix Marcel
Duchamp a la Fondation Fernet-
Branca de Saint-Louis

Zineb Sedira, Sugar Silo (Diptych), 2013, impression sur Dibond, 160 x 200 cm ® Courtesy de l'artiste et Piutschow Gallery,
Zurich

Quelle belle idée de réunir les ceuvres d'artistes femmes dont le dénominateur
commun est d'avoir remporté ou avoir été nommées pour l'un des plus prestigieux
prix d'art contemporain : le prix Marcel Duchamp, créé en 2000 pour « mettre en
lumiére le foisonnement créatif de la scéne artistique francaise ».

S'il reste encore beaucoup a faire, cette initiative permet de montrer que le domaine
de l'art contemporain se « civilise » petit a petit, se féminise, certes légérement, mais
sGrement, puisgue sur soixante-dix récompensés, vingt sont des femmes. Elles ont
pour nom, parmi les plus connues : Farah Atassi, Yto Barrada, Valérie Belin, Carole
Benzaken, Rebecca Bournigault, Valérie Favre, Joana Hadjithomas, Va