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« Avec ‘Océan sentimental’, Vidya Gastaldon s’installe aux Capucins », in Le Dauphiné Libéré, 21.09.2022 



C’est un homme masqué, qui regarde au loin. Le 
visage pris dans un totem coloré, le corps dans un 
costume jaune éclatant, planté dans un espace 
sans fond. Salar d’Uyuni, Bolivie. Pas d’horizon, 
pas de repère, de ciel ni de mer, toutes perspectives 
confondues dans une immensité blanche, poudrée 
– du sel, de la glace, de la poussière ? Une 
aquarelle intense, aux doux camaïeux des levers 
ou couchers de soleil. Cet homme va marcher, tout 
au long de cette vidéo (Un Hombre que Camina), 
en psalmodiant des chants, des prières, chaman 
pris dans une traversée entre les mondes, a mort 
et la vie, le passé, le futur, là où la poésie – les 
mots qui s’enchaînent et se fondent, les souvenirs 
et légendes de l’Altiplano, la musicalité de la 
pensée – suspend tout, et demeure. Présentée au 
Fresnoy - Studio National des Arts Contemporains 
dans le cadre de l’exposition « Jusque-Là », cette 
œuvre emblématique d’Enrique Ramirez – artiste 
central et commissaire associé de l’exposition – 
dialogue avec une trentaine de créations de la 
Collection Pinault. 

Dix artistes, dont Latifa Echakhch, Jean-
Luc Moulène, Danh Vo ou Vidya Gastaldon, 
explorent la question de la traversée, métaphore 
de l’évolution de notre humanité. Vidéos, 
photos, sculptures, installations végétales ou 
textiles, lithographies sont autant de moyens 
d’interrogation, d’appropriation de ce que serait 
un passage, un cycle de vie animal ou végétal, 
une métamorphose. Petites histoires dans 
l’histoire, c’est une réflexion sur l’acte créateur au 
sens politique mais qui témoigne aussi de l’œuvre 
comme trace spirituelle, capable de déplacer les 
points de vue.

« Jusque-Là », jusqu’au 30 avril, au Fresnoy-Studio National des 
Arts Contemporains, en co-production avec Pinault Collection.
lefresnoy.net

Caroline Boudehen, « Rites de passage », in Le Quotidien de l’art, 3 avril 2022
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fonction que de permettre à la peinture de ne parler que d’elle-même. Elle a
pour but ultime de se libérer de toute histoire et de toute contextualisation.
Pourtant, il semblerait qu’il existe une autre vérité que celle-ci. C’est en tout
cas ce qu’annonce la Fondation Ricard, en proposant une vision plurielle et
historique de ce mouvement artistique. L’exposition réunit seize artistes, qui
s'opposent d’une manière ou d’une autre à la vision quelque peu genrée et
occidentalo-centrée de Greenberg. Parmi eux, l’activiste LGBT Ulrike Müller,
Serge Alain Nitegeka, artiste engagé qui raconte son passé de réfugié, ou
encore Ad Minoliti, dont les peintures transmettent de puissants messages
féministes. Des artistes de générations différentes, en grande majorité issus
de pays extra-occidentaux, rassemblés ici afin de promouvoir une forme
d’art longtemps bafouée et dévalorisée. À travers des peintures, sculptures,
céramiques, ou encore des travaux sur textile, l’exposition met la narration
au centre de l’art abstrait, que celui-ci soit vernaculaire, cosmogonique,
écologique, politique, etc.

FONDATION PERNOD RICARD
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1, cours Paul Ricard, 75008 Paris
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été 2021
Mamco (https://www.galleriesnow.net/gallery
/mamco/)
Geneva

Thu 8 Jul 2021 to Sun 5 Sep 2021

Tue-Fri noon-6pm, Sat-Sun 11am-6pm

share | visit | contact gallery | get noti<cations

Natalie Czech, Vidya Gastaldon et Jean-Michel Wicker, Tobias Kaspar, Christian Marclay,
Anita Molinero, Caroline Tschumi, and Gaia Vincensini (Prix Culturel Manor 2021)

Our summer exhibition program is conceived as an innovative modus operandi. Based
on the concept of an annual “rendez-vous,” borrowed from the world of magazines or
biennales, the aim is to bring together diverse practices connected by nothing but the
fascination they exert on us. Our summer program should also have featured talks,
performances, and oV-site events, developed in collaboration with other institutions and
organizations. The pandemic of Covid-19 has forced us to cancel the 2020 edition and
continues to weigh on our capacities to modulate the museum’s functioning as we
intended originally. Nevertheless, été 2021 is taking place and proposes an important
project outside the museum, with the presentation of The Clock by Christian Marclay in
collaboration with the Fondation Plaza.

été 2021 also represents a new way of thinking about our collection (and how it grows, is
exhibited, and communicated), a chance to experiment with the concept of the museum
as a place of “experiences,” and to re-think ways to showcase new talent, support and
collaborate with artists across a broader timescale than that of the “simple” exhibition.

It is of course no accident that this new work method coincides with our planned
renovation of the MAMCO building, in association with the City of Geneva: we are
preparing for the future by rede<ning and experimenting with the future contours of the
museum, once it will have secured the setting and means it deserves.

Works by Natalie Czech (*1976, Neuss, Germany) stand at the con_uence of Concrete
poetry and “appropriationist” photography: movements that question the relationship
between text and image, and which have them- selves been the subject of a particular
focus at MAMCO. Czech applies the Concrete poets’ spatialization of text, and their
inference of the equivalence between what a poem shows and tells, between the legible
and the visible.

Czech also develops the “appropriationist” critique of originality, for which she substitutes
“intertextuality,” a concept that invites the viewer to consider every text as a “fabric of
quotations” (Roland Barthes). Czech’s exclusively photographic work examines existing
“textual fabrics” to reveal layers of meaning and poetry, in a play of unexpected
connections, as in her Hidden Poems—a variety of recon<gured source materials in
which the artist uses a pen or highlighter to reveal poems by e. e. cummings, Jack
Kerouac, Robert Lax, and Frank O’Hara. The original text is “captioned” by this poetic
revelation, while the new text is given a second layout. The Poet’s Question series selects
and isolates questions in poems by writers such as Lev Rubinstein, Robert Grenier, and
Charles Bernstein. The letters that make up these questions constitute a “stock,” like
Scrabble tiles, which the artist seeks in everyday objects.

One photograph reveals the question “Do hearts break if you don’t touch them?” (from
poet Charles Bernstein) on the music cassette “Imperial Bedroom” by the group Elvis
Costello & The Attractions. The question is written in snippets of magnetic tape, as if the
medium itself were reproducing the text. From music to text, and from poetry to
photography, the self-referentiality is both intertextual and “inter-medial.” If we look
more closely at the cassette itself, we see that each of the words used to write the
question has been erased with the exception of three words that form a troubling
response: “Loved ones beat.”

Specially created for this exhibition, the Cigarette Ends series is the culmination of a
process of collection and assembly. Here the artist is no longer seeking to reveal existing
poems but composes her own texts using the names of the brands printed on cigarettes.
This minimalist poetry focuses the viewer’s attention on typography, giving these
discarded scraps an unexpectedly plastic quality. Here, Czech continues to pay
poetic/aesthetic homage to the most tri_ing of objects, whether mainstream records,
cigarette butts or—elsewhere—plastic bags.

The exhibition is organized by Paul Bernard.

Vidya Gastaldon and Jean-Michel Wicker began working together after they completed
their studies at Grenoble’s Ecole des Beaux-Arts and continued to collaborate throughout
the 1990s. The range of media they explored included video, drawing, performance,
print, and <ber sculpture. This exhibition is based on a donation made by the artists to
MAMCO and includes some 20 works on paper and several installations.

été 2021 at Mamco https://www.galleriesnow.net/shows/ete-2021/
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The artists’ drawings, produced between 1994 and 1996, are the oldest works in this
exhibition. The viewer is presented with a constellation of slogans, brands, names, lists,
<gures, landscapes, stars, skulls, cacti, bees, etc. The materials used to create them are
equally varied—stickers, collages, markers, colored pencils, paint, ballpoint pens, glitter,
and so on. Each constituent element retains its speci<c texture and identity, and links the
drawings together, yet without making them a single composition.This sense of
fragmentation is as much a re_ection of a shared aesthetic agenda as it is the way in
which the works were produced. Gastaldon and Wicker would begin drawing individually
and then pass the sheets back and forth so that the other could add elements,
emphasizing and transforming the existing work. These pieces can thus be understood as
transcriptions of a wide-ranging conversation, the main theme of which is the legacy of
psychedelic utopias—subsequently commodi<ed by the wellness and fashion
industries—and the resurgence of their promise of liberation for the masses through
electronic music and rave culture aesthetics. The humor that infuses this dialogue is not
so much critical or analytical as it is jubilant and full of desire.

There is also a political dimension to the creation of these works, since the artists’
collaboration did not give rise to a hybrid or <ctional authorial <gure, but rather
remained _uid and elusive. It was a way of divying the artist’s role—a concept the pair
continued to develop. It also allowed them to bring in others from their entourage, as
they did with their <lms, created with an ever-changing roster of artists that included,
among others, Serge Comte and Christophe Terpan in Grenoble and Sidney Stucki in
Geneva.
The textile installations and sculptures from the late 1990s create a similar spatial,
perceptual disorder. Politique de l’extase (2000), which takes its title from Timothy Leary,
is an installation consisting of knitted wool, beads, silk, pompoms and garlands of melon
and watermelon seeds. Are we confronted with a depiction of the in<nitely small, at
cellular level, or rather a model of the in<nitely large, something of a geological or even
cosmic nature? Are we dealing with a return to formal and conceptual questions derived
from American post-minimalism, or an array of post-hippie decorative elements? Should
we focus on each element in its materiality or, on the contrary, on how they interact and
the ways in which they de<ne the surrounding space?

Twenty years on, the power of these works to elicit an abundance of sensations and
interpretations without ever becoming reduced to a single discursive posture, together
with the playful _uidity that underpins their creation, remains radically optimistic.
The exhibition is organized by Lionel Bovier.

This summer, an installation by the Zurich artist Tobias Kaspar will be featured in “The
Apartment,” located on MAMCO’S third _oor. The Apartment is a unique, paradoxical
exhibition space: it is a reconstruction of Ghislain Mollet-Viéville’s Paris apartment at 26
rue Beaubourg where, from 1975 to 1991, the collector promoted Minimal and
Conceptual art. “I use the term ‘paradoxical,’ Mollet-Viéville explains, in the sense that, at
the end of the 1970s when I opened on rue Beaubourg, this intellectual art form was only
being exhibited in sterile ‘white cube’-type spaces. My aim was to make the viewer’s
experience of this work more pleasant by exhibiting it in another context—in a
comfortable, convivial environment such as an apartment. This was not an obvious
strategy at the time.”

In 2020, at the height of the pandemic—and faced with the closure of galleries, art fairs,
museums, and art centers—Tobias Kaspar developed a project to “rent his life.” This
provided a solution to both his <nancial dif- <culties and the absence of exhibition
possibilities. In Rented Life, the artist outsourced his monthly expenses by creating a
series of lots oVered as subscriptions. In the accompanying catalogue, some expenses
are generic (insurance, cigarettes, rent), while others refer to personal preferences:
Americano, Vegetable Basket, Pilates, etc. Some headings use marketing terminology: the
phone lot is entitled World, salt.ch (Unlimited Phone Data) and that for music Music
Spotify® Premium Family. The works oVered in exchange to subscribers adhere to
various stylistic and narrative registers.The monochrome series, for example, is described
as an attempt “to colour-match champagne.” In another lot, a series of photographs was
taken with a disposable camera, whose obsolescence echoes that of air travel, a mode of
transport severely curtailed by the pandemic. Other works are proposed to cover the
cost of the artist using Uber’s ride-hailing service: a series of small clay horse sculptures,
executed with <nesse and care.

Merchandise is a central theme in postmodernism studies, which views it either as a form
of ensnarement or a mechanism to be overcome. The categories listed by Kaspar, who
has itemized his life into budget entries and lots, are freed from this issue insofar as they
combine elements such as narratives of emancipation and subjugation, a critique of
institutions and social standing, marketing, and the “commodi<cation” of culture.

The exhibition, curated by Julien Fronsacq, is supported by Fachstelle Kultur Kanton
Zürich, Landis & Gyr Stiftung, and Stiftung Erna und Curt Burgauer.

Christian Marclay’s work focuses on spaces where the visual and auditory arts intersect.
Early in his career, Marclay, who was born in 1955 in San Rafael, California, became
interested in performance art, including the work of Dan Graham, Vito Acconci, and
Laurie Anderson, and, more directly, shows by Punk Rocket. Starting in the early 1980s,
he attracted attention by converting a turntable into a device for producing—instead of
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reproducing—sounds, which was exactly the opposite of Laurie Anderson’s approach,
who turned her violin into a turntable (Viophonograph, 1977). In 1983, he transformed a
turntable into a “phonoguitar,” which he “played,” employing the same moves a guitarist
would make.
Marclay is also interested in visual depictions of music, appropriating music industry
codes by creating fake concert posters (False Advertising, 1994) and record sleeves. In his
Body Mix series (1991), he treated album covers as found objects, stitching them
together and mining their visual content.

Vinyl is central to Marclay’s work, not only because a record is a visible object, but also
because the medium, which was designed to reproduce sound, is a form of engraved
writing—a “dead” sound that Marclay is free to re-contextualize, disrupt, manipulate and
mistreat. In Record Without a Cover (1985), he inscribed a blank record with random
scratchings, which was then intentionally sold without a jacket.

Although sound and image are closely linked in many of Marclay’s videos, the use of
silence, in a variety of forms, is another prominent theme. For example, with Secret
(1988) the artist oVers a record with a padlock through its center, and Untitled (Record
Without a Groove), published by Ecart Editions in 1987, is a blank LP packaged in a soft
protective cover. Devoid of any acoustic reality, these mute works—similar to his
Snapshots (1993–2006) and his ghostly cyanotypes of tangles of magnetic tape— hold
our attention: silence is there to sensitize us to what we are in fact hearing.

The room’s presentation, organized by Françoise Ninghetto, echoes to the presentation
of The Clock in Geneva, in collaboration with Fondation Plaza (June 25–July 18, 2021).

Two old mattresses upon which rest some twenty or so roughly cut cobblestones, the
entire thing sprinkled with confetti. Three sorts of modest objects, all collected
beforehand, and all “untransformed,” or barely. Three materials that have nothing in
common, other than the fact that they are abundant and cheap. Three trivial, even banal,
gestures combining them into a whole. Three times nothing, hardly anything at all; the
piece is not even polite enough to oVer a title that we can use to set the interpretative
machine in motion.

This mute work by Anita Molinero (*1953, Floirac, France) renders manifest some
essential principles of her art. It quickly becomes clear that the mattress, cobblestones,
and confetti admirably condense a certain idea of the street (glimpsed level with the
bitumen), and of the ghosts of bodies that make it their own: the homeless, the revolted,
the revelers. So many <gures of what, in a public space, exceed the public order.The
piece symbolically crystalizes something akin to the aftermath of a big night, a riot, or a
demonstration, the streets strewn with the remains of banners and signs. On the plane
of art, it must be noted that the work, which barely rises to twenty centimeters, has the
audacity to declare itself a sculpture.

A well-known witticism, which some attribute to Barnett Newman and others to Ad
Reinhardt, says: “Sculpture is what you bump into when you back up to see a painting.”
Molinero has always claimed, indeed sought, the aggressiveness speci<c to the sculptural
medium. We see this violence in the materials—impure and devoid of quality—that her
oeuvre is made of: omnipresent in modern life, the materials she uses had for years
remained invisible in art. In turning to them, Molinero is not trying to trans<gure the
miserable or to add yet another episode to the bad series about the eternal reconciliation
of art and life. The point, rather, is to explore an aesthetic blind spot and to extract from
it the rawest, but also the most familiar, scraps of the real. Indeed, the strength of her
assemblagist sculpture is that it establishes itself in a no man’s land between <gurative
<ction and readymade. If we are to understand it correctly, we need to hear the artist
marvel at Degas’ Petite danseuse de quatorze ans, at the whiV of perversion it gives oV,
at the vulgar rag that represents the skirt in the bronze statue.

And so, regardless of whether we place it on a symbolic or a mate- rial level—a decision
that depends on whether we focus on the assembled objects or on what they are made
of—the “mattress sculpture” (for it must be named somehow) embodies the provocation,
the arrogance, characteristic of Molinero’s oeuvre—a lost body of work that is here
reinterpreted. It serves as the starting point for the exhibition, which features close to a
dozen sculptures created over the past decade. Each in its own way conjures up a
diVerent physical state. Mattresses are displayed alongside a delivery table, wheelchairs
and assemblages that appear to be walkers. Seated, standing, reclining – the status of
bodies and sculptures is reduced to commands reminiscent of dog training. Here one can
discern a wry commentary on our idea of physical norms, which the physically challenged
referenced here—those with disabilities, pregnant women, the homeless —cannot hope
to attain.

The exhibition is organized by Paul Bernard.

Caroline Tschumi (b. 1983) has been obsessively producing drawings since she was a
child. Following her studies at Geneva’s Haute École d’art et de design (HEAD), from which
she graduated in 2018, Tschumi expanded the boundaries of her practice to include a
variety of formats and media, including oil paintings and immersive installations.
Nevertheless, drawing remains, on a daily basis, one of the artist’s central activities.

The pieces on display in the Graphic Arts Cabinet were produced during the past decade.
They were chosen from the artist’s portfolios with the aim of displaying a broad array of
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her techniques (including pen, felt-tip, gouache, grease pencil, watercolor and so on), and
they reveal the immediacy of her approach to drawing. As she describes it: “For me, it’s
vital for drawing to remain a raw means of expression. I never make sketches or
preparatory drawings. I just go straight to the paper and wait for something to unfold.
We’re practically in the realm of automatic drawing here. Figures emerge through
associations of ideas and incongruities.”

Her syncretic imagery includes mythological <gures and characters from cartoons,
graphic novels and medieval tales, all combined in scenes that are halfway between
surrealist compositions and psychedelic hallucinations. Tschumi also has an unwavering
devotion to 1960s music groups that inhabited a powerful visual world, such as the Beach
Boys and Pink Floyd, to which she often listens while working. We <nd traces of this in the
notebooks she has been <lling since her teenage years. Shown here for the <rst time are
two accordion books that she produced in 2016 and 2017. Their horizontal format
emphasizes both their narrative and musical qualities. A single pattern is repeated,
creating a unique rhythm.

Tschumi’s in_uences include Walt Disney and Naoko Takeuchi, the author of “Sailor
Moon.” But these faux-naive images, whose violence is not immediately apparent, also
evoke the drawings of Henry Darger on display at the Collection de l’Art Brut in Lausanne.
Like Darger’s, Tschumi’s works trawl the depths of the adolescent and adult subconscious
to produce a world of puerile imagination with heightened morbid, scatological and
sexual associations.

The show, curated by Paul Bernard, is on display in the Graphic Arts Room, a temporary
exhibition space created with support from the Leenaards Foundation.

Gaia Vincensini’s works, such as Heartbreak, Calm, Seclusion and Escape, take their titles
from the realms of psychology and human emotions. There is also a social dimension to
how Vincensini plays with traditional formats and techniques. By combining drawing,
engraving, graphics, embroidery, monotypes and mosaic work, she transcends the
traditional boundaries between art and handicraft, and between trained professional and
amateur artist—distinctions that are a product of the art world insofar as they arise from
relationships between actors within a network (the creator and their public, as well as
their peers, critics, exhibitors and sponsors). Whatever the nature of an artwork, it is
rooted in a generalized interdependence: a product of this network of actors and their
subjectivities. Artistic approach is important to Vincensini, whose lineage includes a
sculptor grandmother, a printmaking mother, and a ceramicist aunt.

In Vincensini’s works, the viewer may recognize local Swiss brand names juxtaposed with
existential re_ections: “Truth is expressed through symbols,” “warwick/swisscaution/ubs,”
“trust,” “You are a valuable human being.” Her focus is twofold: on hybrid narratives that
convey private messages, and on her native city, Geneva, from which she borrows
elements from corporate storytelling, i.e. the art of transforming a company into a
compendium of positive messages.

Vincensini’s exhibition at the MAMCO showcases a ceramic safe—a formal setting in
which to house her grandmother’s sculptures—as well as engraving plates, which adorn
panels shaped like armored doors. The piece is accompanied by a <lm that was shot in
the Museum in which various artists’ works serve as a backdrop. Vincensini’s combination
of techniques and narratives explores the interplay between the value systems that
structure both art and society.

Exhibition curated by Julien Fronsacq. Gaia Vincensini was the Geneva winner of the 2021
Manor Culture Prize. Members of the jury included MAMCO director Lionel Bovier,
Elisabeth Jobin, assistant curator at Lausanne’s Musée Cantonal des Beaux-Arts, artists
Sylvie Fleury and Fabrice Gygi, and two representatives from Manor Group: Chantal
Prod’hom, director of the MUDAC in Lausanne, and Pierre-André Maus, Vice-Chairman of
the Board at Maus Frères SA.

all images © the gallery and the artist(s)
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Utopique, antique, magique : une
nouvelle saison d’expositions dans
le Nord et le Pas-de-Calais

Les expositions de la saison automne-hiver se terminent, laissant place, peu à peu, à de
nouveaux motifs de curiosité et d’émerveillement. Le printemps sera marqué par l’éclosion
d’Utopia, nouvelle saison de lille3000, et sa trentaine de rendez-vous.

Sélection Catherine Painset

Publié le 05/01/2022
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««  JJuussqquuee––llàà  »»  aauu  FFrreessnnooyy,,  àà  TToouurrccooiinngg
L’exposition interroge la façon dont les artistes abordent, explorent, s’approprient la

question essentielle de la traversée, métaphore de l’évolution de notre humanité. Son

titre, « Jusque–là », fait référence à une œuvre de l’artiste chilien Enrique Ramírez,

diplômé du Fresnoy en 2009, accueilli dans la résidence d’artistes de Pinault

Collection à Lens en 2020-2021 et associé à la conception de l’exposition.

L’accrochage propose un dialogue entre les œuvres d’Enrique Ramírez et un choix

d’œuvres de Pinault Collection autour de dix artistes : Lucas Arruda, Yael Bartana,

Nina Canell, Latifa Echakhch, Vidya Gastaldon, JeanLuc Moulène, Antoni Muntadas,

Daniel Steegmann Mangrané, Paulo Nazareth et Danh Vo.

Le Fresnoy, studio national, 22, rue du Fresnoy. Du 4 février au 30 avril. Du mercredi au dimanche de

14 h à 19 h. 4/3 €. wwwwww..lleeffrreessnnooyy..nneett//ffrr//eexxppoo//jjuussqquuee--llaa
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Not Without My Ghosts: The Artist As
Medium

Image: David Bebber

Hayward Gallery Touring exhibition from Southbank Centre, London, developed in
partnership with Drawing Room. Curated by Simon Grant, Lars Bang Larsen and Marco
Pasi

Glynn Vivian Art Gallery is delighted to announce the opening of, Not without My Ghosts, an
international exhibition ranging from the late 19th century to the present day, looking at how
artists’ have engaged with séances, channelling, automatic writing and other paranormal
investigations. The Hayward Gallery Touring exhibition, in partnership with Drawing Room,
features around 50 exhibits spanning from paintings, works on paper, installation, video and
animation.
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The works on display reflect the creation of art as a process of opening up to receive and
channel forces that expand the limits of human experience. For some artists, their works
function as evidence of another realm of existence, while others navigate hidden and visible
worlds as a response to the complexity and strangeness of life. The exhibition includes a
large proportion of work by female artists, illustrating how it has primarily been women who
have engaged with and interpreted spirit art and how their artistic endeavours have strong
roots in the history of feminism.

The research-based exhibition will shed light on how the tropes of the ghostly and the
spectral, from having been widely condemned as aesthetically illegitimate and politically
dangerous, have since become important for the articulation of history, cultural memory,
and contemporary life. In their critiques of individual authorship and artistic autonomy,
intertwined with human experience, the exhibition will argue how spirit and mediumistic art
anticipated many of the ongoing preoccupations of contemporary artists working today and
is overdue a cultural reassessment.

Not Without My Ghosts takes as its starting point the visionary work of William Blake,
alongside the largely forgotten Victorian spirit artists Georgiana Houghton and Barbara
Honywood. Their work, based on experiences and communication with the world of the
spirits, was strikingly at odds with prevailing traditions of artistic expression.

The exhibition also chronicles the Surrealists’ experiments with automatism, going on to
look at how 20th century artists like Austin Osman Spare, Ithell Colquhoun and Cameron
combined techniques drawn from automatism with an interest in occultist rituals. Moving
into the present day, works by Emma Talbot, Suzanne Treister, Lea Porsager and Louise
Despont demonstrate how contemporary artists continue to use the power of the unseen
and uncanny to explore the ambiguities of the world around them.

Not Without My Ghosts includes work by Noviadi Angkasapura, William Blake, Cameron,
Ann Churchill, Ithell Colquhoun, Louise Despont, Casimiro Domingo, Madame Fondrillon,
Chiara Fumai, Vidya Gastaldon, Madge Gill, Susan Hiller, Barbara Honywood, Georgiana
Houghton, Augustin Lesage, Pia Lindman, Ann Lislegaard, Jock Macdonald, André Masson,
Grace Pailthorpe, František Jaroslav Pecka, Olivia Plender, Sigmar Polke, Lea Porsager,
Austin Osman Spare, Emma Talbot, Yves Tanguy, and Suzanne Treister with The Museum of
Blackhole Spacetime Collective.

Glynn Vivian has also programmed two exhibitions by two Wales based artists whose work
also responds to the themes in Not Without My Ghosts. Fern Thomas’ exhibition Spirit
Mirror will be drawing on her research into local suffragist, politician, philanthropist and
spiritualist Winifred Coombe Tennant (1874 – 1956), whose home in Neath was originally
located not far from where Thomas grew up. The artist brings together her own work and
works from our permanent collection to consider recurring themes such as mythology and
folklore in her practice. We are also showing the work of Zoe Preece, whose exhibition In
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Reverence uses expertly crafted objects such as kitchen utensils and other objects made in
porcelain and wood. In her work, she explores themes of domesticity, memory and absence
through these ghostly objects.

Text supplied by third party.
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!  Le Transpalette - Association Emmetrop

"  Du vendredi 09 octobre 2020 au dimanche 30 mai 2021

#  Pluridisciplinaire

En 1972 est publié le rapport Meadows intitulé « Les Limites à la croissance » qui fait état d’un futur
épuisement des ressources et de dangers imminents pour la planète.[1] Les auteur.es du rapport
préconisent  une  décroissance  économique  et  démographique  pour  préserver  la  totalité  de  nos
écosystèmes. Suite à la parution de ce rapport aux États-Unis et en Europe, Françoise d’Eaubonne,
auteure et militante (1920-2005) prend conscience d’une urgence, celle de relier les luttes féministes
et écologistes. Elle parle d’écoféminisme dès 1974. Parce que les ressources planétaires et les corps
des  femmes subissent  les  mêmes exploitations,  l’activiste  féministe  appelle  à  une  décroissance
économique, productiviste et démographique. Elle appelle à un soulèvement contre le patriarcat (« le
Système Mâle »)  et  contre la  colonisation de l’imaginaire collectif.  Elle  appelle  à  la  sortie  d’une
logique productiviste, à une mutation profonde de nos sociétés, à un dépassement de la lutte des
sexes  au  profit  d’une  prise  en  compte  du  vivant  dans  son  ensemble.  La  pensée  de  Françoise
d’Eaubonne s’allie avec celles d’activistes et théoriciennes incontournables : Wangari Muta Maathai,
Maria Mies, Vandana Shiva, Starhawk, Ariel Salleh, Ynestra King, Susan Griffin, Donna Haraway,
Ruth Nyambura, Emilie Hache, entre autres. Leurs actions et leurs écrits constituent les fondations
de  l’exposition  :  l’écoféminisme  est  un  outil  d’action  politique,  une  réflexion  non  violente  et
contestataire visant à une mutation réparatrice, à l’affirmation d’une puissance et d’une résistance
collectives.[2] Le mouvement politique est né dans un contexte d’urgences climatiques, économiques
et sociales. La situation actuelle réclame une visibilité, une accessibilité plus forte de cette pensée
qui, sur le plan artistique, génèrent des formes plurielles. Artistes invité.e.s > Laëtitia Bourget, Craig
Calderwood,  Marinette  Cueco,  Gaëlle  Choisne,  Odonchimeg  Davaadorj,  Emma  Di  Orio,  Vidya
Gastaldon, Lundy Grandpré, Balthazar Heisch, Suzanne Husky, ïan Larue, MALAXA [Tabita Rezaire
& Alicia Mersy], Nadja Verena Marcin, Myriam Mihindou, Elena Moaty, Pistil Paeonia, Sanjeeyann
Paléatchy,  Annie  Sprinkle  &  Beth  Stephens,  Aniara  Rodado,  Karine  Rougier,  Lara  Wonderland,
Zheng Bo. Visuel> Nadja Verena Marcin, Jedi, 2016, C-print, 110 x 194,6 cm.
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Franck Ballard, Daria de Beauvais, Adelaide Blanc, Claire Moulene, Marilou Thiebault, Futur, Ancien, Fugitif – Une scène française, 
Palais 30, Palais de Tokyo, Paris, 2019





Le Palais de Tokyo réunit à Paris 44 artistes 
actuels. Ils incarnent "Une scène française" 
ETIENNE DUMONT 

Quatre commissaires maison ont activé leurs réseaux. L'idée est de représenter tous les styles et l'ensemble 
des générations. Il y a du coup à boire et à manger. 

 

L'affiche de l'exposition, voulue jeune. Crédits: Palais de Tokyo, Paris 2019. 

En dépit du Prix Marcel Duchamp, qui y est présenté cette année jusqu'au 6 janvier (1), le 
Centre Pompidou constitue davantage le temple de l'art moderne que celui du contemporain. 
Comme naguère sur la scène politique, où un nouveau parti de gauche venait régulièrement 
pousser ses aînés à droite, le Palais de Tokyo est venu se charger de l'art vivant. Il a même 
pris à sa charge quelques artistes âgés, dont ne voulait apparemment plus Beaubourg. C'est 
ainsi là que s'est déroulée l'ultime dernière rétrospective d'un Takis octogénaire. 

Aujourd'hui, l'intégralité du Palais, qui jouxte le Musée d'art moderne de la Ville de Paris, 
est vouée à la scène française actuelle. Ou plutôt à «une» scène, ce qui trahit des 
restrictions assumées. Il faut dire que la manifestation, comme le rappelait il y a quelques 
jours Roxana Azimi dans «Le Monde», ne partait pas sous les meilleurs auspices. Le 
directeur du Palais Jean de Loisy a passé fin 2018 à l'Ecole nationale des beaux-arts, 
établissement problématique s'il en est (2). Il y avait quatre commissaires prévus. Ils se 
sont retrouvés en roue libre, activant chacun ses réseaux personnels. Ce n'était pas 
«spécial copinage», mais il y a tout de même un peu de cela. En plus, deux d'entre eux se 
trouvaient occupés par le chantier de la Biennale de Lyon, qui a ouvert ses portes en 
septembre, et dont les échos semblent en général mauvais. Franck Balland, Daria de 

Etienne Dumont, «Le Palais de Tokyo réunit à Paris 44 artistes actuels. Ils incarnent "Une scène française"», in bilan.ch, 25 no-
vembre 2019



Beauvais, Adélaïde Blanc et Claire Moulène ont donc dû faire diligence dans ce Far West 
culturel. 

"Futur, ancien, fugitif" 

Le résultat s'intitule «Futur, ancien, fugitif». Un titre qui n'engage pas à grand chose. La 
présentation des auteurs se révèle du reste un brin pâteuse. Il s'agit de «dresser une 
cartographie subjective et sensible d'une communauté informelle d'artistes qui s'inscrit 
pleinement dans notre temps.» La notion d'actualité semblant pour le moins large, 
n'importe qui pouvait prétendre à une invitation dans l’immense espace du Palais de Tokyo. 
Il y a de fait 44 créateurs présents. Ils vont et viennent, certains réapparaissant à plusieurs 
endroits différents. Les commissaires ont voulu éviter les noms trop connus comme ceux de 
la désormais inévitable Laure Prouvost, vedette (au moins supposée) du pavillon national de 
l'actuelle Biennale de Venise. L'idée était aussi de mêler les générations. Voire de les 
réconcilier. Il existe aujourd’hui trop de lieux pour les créateurs émergents, par ailleurs doté 
de bourses et bardés de résidences, et bien peu pour leur aînés. Ces derniers tirent la 
langue la quarantain venue. Ils se sentent, précisément, mis en quarantaine. 

 

 
 

 
 
 
 
 
 
 
 
 
 
 
 
 
 
 
 
 
 
 
 
 
 
 
 
 
 
 
 
Le vandalisme selon Nayel Zeaiter. Photo copyright Nayel Zenaiter. 
 



Les heureux élus se sont vus classés par genre. Ou plutôt par style, le genre étant 
désormais réservé au sexe. Il y a au départ les caustiques, comme la soude du même nom. 
Puis viennent les doubles, les conteurs, les élémentaires, les ornementalistes, le esquiveurs 
et les iconoclastes. Le tout en langage inclusif, bien sûr. J'avoue avoir mal perçu les 
césures entre les différentes catégories. Le œuvres, ou plutôt les pièces, me semblent plutôt 
avoir été disposées en fonction des lieux, à l'architecture problématique. Il y a ainsi 
d'énormes choses qui finiront sans doute recyclées ou à la benne. Ancienne de Memphis, ce 
qui ne rajeunit personne, Nathalie du Pasquier propose en sous-sol un gigantesque 
environnement coloré. Il sera à mon avis plus simple de présenter ailleurs, et sur une 
nouvelle étiquette, les cent dessins à l'humour décalé d'Alain Séchas... 

Une promenade 

L'ensemble se visite sous forme de promenade. Une promenade ou l'on ne serait dérangé 
par personne. Le Palais de Tokyo n'attire pas les foules, du moins de jour. Le marcheur 
retrouvera au passage des noms déjà vus au Mamco genevois. C'est de cas de Nina 
Childress, de Vidya Gastaldon ou encore d'Anita Molinero. Il lui en reste cependant beaucoup 
à découvrir. La fameuse «scène française» s'exporte assez mal, même si un magazine 
comme «Beaux-Arts» soutient toujours le contraire. Les rencontres débutent avec Pierre 
Joseph, qui ouvre le parcours avec 52 énormes photos représentant des mûres. Les fruits, 
donc. Cela permet de donner un «Mur de mûres» avec le jeu de mots que l'on devine. Il y a 
ensuite aussi bien de l'animation 3D que des installations. Fabienne Audéoud montre ainsi 
dans une vitrine longiligne ses «Parfums de pauvres», avec des jus achetés cinq euros 
pièce. 

 
 
 
 
 
 
 
 
 
 
 
 
 
 
 
 
 
 
 
 
 
 
L'environnement de Nathalie du Pasquier. Photo Aurélien Mole. 
 
Que dire de plus? Une telle exposition, qui tient de l'instantané photographique (souriez, 
vous êtes dans la création de 2019) mélange la carpe et le lapin, la chèvre et le chou, le 



Heinrich Gebert Kulturstiftung Appenzell, «Emma Kunz trifft Gegenwartskunst im Appenzellerland», in Presseportal.ch, 22 novembre 





Mailys Celeux-Lanval, «Visages de la scène artistique française au Palais de Tokyo», in BeauxArts.com, 17 octobre 2019





MARTHA SCHWENDENER, «New York Art Galleries: What to See Right Now», in The New York Times, 03 Avril, 2019















Benjamin Teisseire «Healing Painting», in Serendipia, printemps-été 2018









Julie Crenn, «Artistes Marginaux?» in Artpress2 - n°47, février 2018







Anne Cendre, «l’art au féminin», in annecendre.blog.tdg.ch, 5 janvier 2018



Timothée Chaillou, «Art Thérapie», in Profane n°5, automne-hiver 2017-2018















Gabriel de Montmollin, « GENÈVE/La Bible imprimée à bras au MIR est presque terminée », in bilan.ch, 26 octobre 2017















Elisabeth Chardon, « La Bible au regard de l’art contemporain », in letemps.ch, Le Temps, 7 octobre 2017











Joséphine Bindé, « Dessin, gravure, BD : 7 expositions d’art graphique pleines de surprises », in beauxarts.com, 27 juillet 2017



«Guillaume Pinard and guests, Les retrouvailles», in artshebdomedias.com, juillet 2017





« Le musée de la Réforme fête l’imprimerie », in 24heures.ch, 31 mai 2017





 Jean Paul Gavard Perret, «Vidya Gastaldon», in CarnetsdArt.com, 9 février 2017









Emmanuel Grandjean, «Artgenève, petite foire à grand spectacle», in LeTemps.ch, 27 janvier 2017





«Voyage trascendental», in Editions303.com, novembre 2016



Judicaël Lavrador, «Les nouvelles tendances de l’art contemporain», in Beaux Arts Magazine, n. 389, novembre 2016, p. 84



Mathlde Urfalino, «Les 5 expos à ne pas rater cette semaine», LesInrocks.com, 22 octobre 2016



Philippe Piguet, «FIAC : quelle place pour les artistes françaises ?», in L’Oeil, n. 694, octobre 2016, pp. 52-53



«Visite guidée de l’exposition Vidya Gastaldon», in Camping-levasion.fr, septembre 2016



«Vidya Gastaldon, les rescapés», in LesSablesdOlonne.com septembre 2016



«Des expos pour compléter le plaisir des vacances», in Ouest France, 12 août 2016



«Musée de l’Abbaye Sainte-Croix», in LesSablesdOlonne.com, août 2016



«Les rêves de Vidya Gastaldon», in Connaissance des Arts, août 2016



Anouchka Enten, «Vidya Gastaldon.Les rescapés», in ArtAbsolument.com, 25 juillet 2016



«Jusqu’au 30 septembre, nouvelle exposition temporaire au musée de l’abbaye Sainte-Croix aui accueille pour l’été les oeuvres de 
vidya gastaldon, in LeJournaldesSables, 4 juillet 2016



«Les Sables d’Olonne», in LeJournaldesSables.com, juillet 2016



«Musée de l’Abbaye de Sainte-Croix», in LesSablesdOlonne.com, juillet 2016



«Nouvelle exposition temporaire au musée de l’Abbaye de Sainte-Croix accueille pour l’été les oeuvres de Vidya Gastaldon», in Le 
Journal des Sables, 30 juin2016



«‘Les rescapés’ par Vidya Gastaldon», in LeJournaldesSables, 23 juin 2016







«Vidya Gastaldon, ‘anarchiste mystique’ », in OuestFrance.fr 22 juin 2016



«Exposition Vidya Gastaldon Les Rescapés», in CampingLeRoc.com, 19 juin 2016



«Mamco, Genève», in LeMatinDimanche, 19 juin 2016



Marco Pasi et Gaëlle Rageot-Deshayes, «Nouvelle monographie : un large aperçu du travail de Vidya Gastaldon (peintures et ins-
tallations) de 2009 à 2016, avec deux essais et un entretien», in LesPressesduRéel.com, 19 juin 2016



«L’abbaye Sainte-Croix expose Vidya Gastaldon» in Les Sables, 16 juin 2016



Maria Maertens, «Le Centre Pompidou voyage à travers la Donation Guerlain», in ConnaissanceDesArts, 7 juin 2016





«Exposition de Vidya Gastaldon aux Sables d’Olonne», in Culture.fr, juin 2016





Vivian Sky Rehberg, «Around Town: Paris» in Frieze, n° 179, mai 2016, p. 190-191



Julie Crenn, « Vidya Gastaldon » in artpress, avril 2016, n° 432, p. 24



Marie Maertens, «Les Mutations de Vidya Gastaldon», in Connaissance des arts, mars 2016, p. 120



Judicaël Lavrador, «Vidya Gastaldon, croûte que côute», in Libération, lundi 29 février 2016, p. 31





«Vidya Gastaldon: Hello From the Other Side», in moussemagazine.it, 1er mars 2016





Laura Tendil, «Vidya Gastaldon: Hello From the Other Side», in www.parisartselection.com, 19 février 2016



Denis Pernet, «L’actualité culturelle suisse en France/exposition», in le phare, n°22, janvier-avril 2016 p. 31



Roxana Azimi, «Voyage au pays de l’outre-monde à l’espace culturel louis Vuitton», in Le Quotidien de l’art, n°564, 17 mars, couv 
et p.6

















Amélie Adamo, « Vidya Gastaldon - Au pays de l’Oeil-Levant», in Art Absolument, novembre/décembre 2013, pp.94-101



Enfin, l’exposition, qui a lieu jusqu’à la fin mai, s’intéresse également à la question du spirituel 
dans l’art. Le travail de l’artiste française Vidya Gastaldon, exposée dans la dernière salle du 
Musée, en est caractéristique. Le parcours de cette artiste est ainsi depuis l’enfance connecté 
au spirituel et aux formes de vie alternatives. Elle a été élevée dans les années soixante-dix 
par des parents qui vivaient en communauté et qui ont pratiqué la méditation, qui se sont inté-
ressés à des systèmes de pensées et de philosophies orientales (comme ceux instauré par le 
philosophe indien Krisnamurti) et de l’Inde en particulier. 

Naturellement, cette artiste inclut des références spirituelles dans sa production artistique. Mais 
ce qui fait la singularité de Vidya Gastaldon est sa capacité à mêler au spirituel une iconogra-
phie dites «triviale» ou «populaire». Ainsi, l’artiste retranscrit, remâche, réinvente des formes 
spirituelles, archétypales et psychédéliques dans ses dessins et sculptures. Elle mêle en vrac 
déesses, dieux ou encore Jésus à côté de personnages de dessins animés comme Bob l’éponge. 
La hiérarchie artistique des genres et des motifs est mise à mal par l’artiste, tout comme le 
système patriarcal dans le reste de l’exposition. Ainsi Vidya brouille les références entre futile 
et spirituel, étrange et fabuleux, kitsch et classique, rendant inutile tout jugement de valeur. 
Elle semble opérer une synthèse dans ses oeuvres entre sa pratique méditative, ses expériences 
de drogues psychédéliques, son intérêt pour les textes sacrés et philosophiques hindouistes 
comme les Upanishads, la bande dessinée et les icônes/logo/personnages populaires contem-
porains. Son art n’a aucune prétention de détenir telle ou telle vérité mais plutôt d’explorer les 
croyances, les rêves et les cauchemars de chacun et de les cauchemars de chacun et de les 
mettre en forme. L’inconscient  collectif est mis à nu et révélé poétiquement dans ses peintures 
à l’huile, aux allures d’hallucinations fantasmagoriques. La vision d’un autre monde est pos-
sible, où l’horreur, le monstrueux partage la toile avec l’absurde et le «mignon». Dans la salle 
d’exposition, le spectateur hésite entre amusement et inquiétude face à la sculpture Shiva Linga 
(uchu Baba) faite de tissu de laine et de broderie. L’ «entre deux», le non dualisme (l’advaita 
en sanskrit) et l’ambiguïté sont les intérêts principaux de l’artiste. Ses dessins et sculptures le 
traduisent bien: l’alchimie qui se crée entre la fragilité des matériaux utilisés (laine, broderie, 
aquarelle) et l’ambivalence des sujets représentés, concourt à donner aux oeuvres un aspect 
tour à tour menaçant, familier, divin, monstrueux ou tendre. Enfin, Vidya joue avec le manque 
de référence hindouiste ou orientale des visiteurs occidentaux, qui vont associer ses dessins à 
des visions tirées de films d’horreur ou de science fiction. L’artiste s’amuse de ces connexions 
et des différentes possibilités de lectures de ses oeuvres, qui partent du monstre fantasmé à 
des notions plus profondes liées à la sagesse et à la spiritualité. 

Comme elle le dit dans un entretien avec Kathleen Buehler : «Le jeu est le suivant: Comment 
quelque chose de drôle, de repoussant ou de mignon, peut faire simultanément référence à la 
sagesse sacrée?». Le spectateur peut regarder son travail comme des allégories, aux réso-
nances politiques ou écologiques, liées aux inquiétudes de notre époque, s’exprimant dans des 
apocalypses ou post-apocalypses. Ses oeuvres sont accessibles à tous et pas seulement à une 
élite cultivée, aux critiques d’art contemporain ou aux férus de musées. 

Il semblerait alors que l’art de Vidya Gastaldon soit représentatif de la génération occidentale 
des 20-30 ans qui se tournent vers les religions orientales (l’hindouisme par exemple), le



Clémence Girard, « Réécrire l’histoire en lien avec l’exposition Female Power», in Institut Français des Pays Bas, mars 2013

 spirituel, les modes de vies alternatifs en réaction à l’impression de «vide» que notre société 
capitaliste et matérialiste a instaurés. 

Comme l’explique Lama Surya Das, professeur de Lama Occidentale et de Bouddhisme, les arts 
plastiques ont toujours entretenus une relation particulière avec le mysticisme, la créativité et 
la spiritualité. D’après lui, comme pour beaucoup d’autres, l’art permet d’introduire une nouvelle 
vision des choses, mais également d’être connecté au monde. Il semble que c’est ce que pro-
duisent les oeuvres de Female Power sur le spectateur
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Karine Tissot, «Vidya Gastaldon, MAMCO-Geneva», in Flashart, vol.XLV, n°287, novembre - décembre 2012, p.118
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Julie Portier, «Du spirituel dans l’art», in Le Journal des Arts, n°303, 15 mai 2009, p.12



«Dune», in Dazed and Confused, Sept. 2009



Dorothée Tramoni, «Vidya Gastaldon», in Keith, n°7, février-mars 2009, p.27



 

    Vidya Gastaldon - Des ténèbres à la lumière   
 

Vidya Gastalon expose actuellement ses dessins à la galerie Art : 
Concept, et répond, à cette occasion, aux questions d'Art and 
You.    Pourquoi vous êtes-vous installée en Suisse ?  
 
J’y suis arrivée par hasard parce que je travaillais avec une galerie 
(Analix), mais j’étais déjà très attachée à la proximité de montagne dans 
mon environnement. Ensuite le lac et à la qualité de vie de Genève m’ont 
retenue. Puis je me suis mariée, j'ai trouvé un équilibre là-bas, et j'y suis 
restée. Mais je commence à avoir envie de bouger ailleurs.    
 
Votre œuvre, exposée en Suisse, en France et dans le monde 
entier, aborde des thèmes universels. Est-elle accueillie partout de 
la même manière ?  
 
C'est difficile à dire. J’espère… oui. J'ai fait pas mal de choses en Asie, où 
mon travail est bien accueilli. J'essaye de faire quelque chose d’universel 
et qui potentiellement puisse parler à chacun, indépendamment de sa 
culture et de ses croyances. Si je suis accueillie un peu partout, j'espère 
que c'est plutôt dû à la curiosité du public qu'à une sorte de 
mondialisation culturelle, qui fait qu'on voit les mêmes artistes partout.    
 
Qu'est-ce qui vous inspire ?  
 
Il y a des pays où j'expose assez peu, comme l'Allemagne ; ce qui est 
assez étrange car c'est un pays où j'allais beaucoup adolescente, et qui 
m’a beaucoup influencée ; c'était aussi ma première langue à l'école. Ce 
qui explique peut-être que je me retrouve en Suisse, qui est un pays à la 
mentalité assez proche parfois : je pense notamment à l'écologie, qui était 
une question importante en Allemagne déjà a cette époque, alors que 
dans mon lycée, à Grenoble, la question était peu évoquée... je suis née 
dans un milieu très concerné par ces thématiques. Les adolescents 
allemands semblaient aussi moins accepter les modèles établis, et être 
tout simplement plus rebelles à mes yeux. Je reste influencée par ma 
« psycho-généalogie »  familiale, ce qu'ont vécu mes parents avant de 
m'avoir dans les années 70 et quand j'étais toute petite : ils ont habités 
en communauté et ont pratiqués la méditation, se sont intéressés aux 
systèmes de pensées et de philosophies orientaux et de l'Inde en 
particulier. Adolescente, je suis tombée sur Krishnamurti, Sri Aurobindo 
et  les Upanishads, ca a été un choc. Par la suite je suis devenue curieuse 
d’autres textes sacrés ou de prose mystique, en gardant une préférence 
pour les Védas en général, les Upanishads et la Bhagavad-Gita. Par 
exemple, mon prénom, Vidya, est un mot sanskrit qui signifie « qui se 
dirige vers la lumière, la connaissance ». Son contraire, Avidya veut dire 
« qui se dirige vers l'ignorance, les ténèbres ». Dans une approche non 



dualiste, on considère que ces deux concepts sont indissociables et 
complémentaires. Cette pensée m'a beaucoup marquée, cette approche 
métaphysique de l’unité mais également ce panthéon de trente millions de 
dieux, d'avatars : ce sont tous des reproductions les uns des autres, 
comme dans un jeu de miroirs, de boule à facettes qui se reproduiraient à 
l'infini. J'adore cette idée de dieux, demi-dieux et d’esprits prenant des 
formes variées, c'est comme un espèce de supermarché des dieux. Ils 
sont multiples et infinis tout en servant le concept unique de Brahman. 
C’est peut-être simplement la transcription la plus proche que j’ai trouvée 
de mes diverses expériences d’expansion de conscience à travers le yoga, 
la médiation ou les drogues psychédéliques ! c’est une sacré source 
d’inspiration, voir une source d’inspiration sacrée. Mais je pense avoir 
gardé une distance, peut être un certain héritage français du 
cartésianisme, dans ma manière d'aborder ces expériences mystiques et 
ces « systèmes de croyance » (j'utilise à dessein un terme 
psychanalytique et scientifique). C'est « ce en quoi les gens croient », ce 
qui permet d'établir une distance, et de ne pas dire « Je détiens la 
vérité ». Je puise dans ces connaissances et expériences pour me faire 
comprendre mais je mange et bois à tous les râteliers ! Les textes sacrés 
me nourrissent beaucoup, mais j'adore aussi toutes sortes de BD, les 
revues de sciences ou le dessin de presse. Dans les formes qui me parlent 
symboliquement, il y a des personnages vraiment populaires comme 
Darth Vader, ou Sponge Bob, des icônes ou des archétypes facilement 
reconnaissables que je réutilise volontiers dans une sorte de cuisine, car 
elles sont accessibles a tous et pas seulement à une élite cultivée.    
 
Et artistiquement, quelles sont vos influences ?  
 
Comme beaucoup d’artistes, je ne fait pas vraiment de distinction entre ce 
qui est « Art » et « pas Art ». Ma mère et ses sœurs copiaient très bien 
les tableaux de maîtres tel que Degas, Matisse ou Monet. Mon père a 
toujours fait beaucoup de choses de ses mains, des meubles et 
maintenant des lampes-sculptures. Enfant, il y a eu aussi Dorli Vienne 
Pollak, artiste et mère de mon amie Gisèle Vienne (chorégraphe), qui 
nous donnait des tas d’idées géniales de trucs à faire de nos 10 doigts. Ce 
sont mes influences secrètes ! J’ai toujours dessiné, et j’ai étudié le dessin 
et l'histoire de l'art au lycée dans une classe spécialisée « Art plastiques », 
avec un super professeur (Mr Casalegno) très ouvert sur l’art 
contemporain. Je me suis dernièrement remise à étudier un peu et re-
regarder la « vieille » peinture, parce que c'est un bagage pictural que j'ai 
vraiment  intégré d'une certaine manière. Je me reconnais donc de 
nombreuses influences, mais les citer toutes est impossible : ça va de l'art 
Minimal-Conceptuel au Land art, de la BD psychédélique aux artistes 
visionnaires américains. Dans les classiques, Brueghel, Jérôme Bosch, 
Turner, Rubens, Hokusai, Max Ernst, tellement de choses... Mes influences 
sont si éclectiques que je me sens pas de réelle appartenance à une 
génération  ou un courant.   
 



Vous avez énormément travaillé avec Jean-Michel Wicker...  
 
Oui, durant sept ans. Nous nous sommes rencontrés alors que j'étais en 
deuxième année aux Beaux-Arts et qu'on m'a invité à L’ARC pour faire 
une performance, La bulle, au moment de l'exposition « L'hiver de 
l'amour » : j'avais 19 ans, j'étais encore un petit bébé. J'étais dans une 
énorme bulle en plastique, le crâne rasé comme une enfant sous 
chimiothérapie, et on pouvait me toucher par le biais de grands gants 
transparents. Rétrospectivement, je ne trouve pas ça fantastique, mais ça 
a été un des événements marquant « médiatiquement parlant » de cette 
exposition qui était importante, dans le contexte de l'époque. J'ai fait la 
couverture de quotidiens, il y a eu des articles.  Personne ne savait ce que 
j'étais à cette époque, une petite fille androgyne qui avait pris beaucoup 
de Lsd et qui était réellement malade : j'avais une pneumonie qui a duré 6 
mois avec un décollement de la plèvre. Assez vite j’ai reçu une proposition 
d’une galerie importante, et je me suis rendue compte d'une chose : je ne 
voulait pas m’enfermer dans quoi que ce soit. Il avait une forte demande 
autour du corps, de la sexualité et de ses enjeux, certaines 
problématiques intellectuelles et esthétiques des années SIDA : on 
demandait beaucoup aux filles en école d'art d'illustrer l'héritage post-
féministe, comme Sophie Calle, ou Cindy Sherman. Je me suis sentie 
happée là dedans, comme si j'avais mis un doigt dans l'engrenage, et que 
tout allait y passer. Je me suis aussitôt sabordée, j'ai refusé une ou deux 
propositions et j'en ai accepté d'autres mais avec Jean-Michel, Christophe 
Terpent, Serge Comte et d’autres, principalement des gens des Beaux-
Arts. Une sorte de collectif très libre s’est formé, en accord avec une 
certaine culture de l'époque, c'était aussi les années Rave. Peu de temps 
avant, sous une forme beaucoup plus sauvage on fabriquait aussi des 
décos pour les free-party, avec Caroline qui allait devenir Miss Kittin. 
Tout ça, c'était une magnifique utopie et une excellente manière de 
questionner l’ego de l’artiste en général. Le collectif n'avait pas de nom, 
par la suite les œuvres que nous créions ensemble avec Jean-Michel 
étaient signées de nos simples prénoms. Rétrospectivement, on a 
découvert que ça reste une illusion : en groupe ou a deux, on reforme 
simplement un ego encore plus grand, encore plus fort, nous étions assez 
comiquement narcissiques même si notre but affirmé était d’apporter de 
la lumière et de l’amour aux gens comme des sortes de mini Merry 
Pranksters version années 90. On s’est vraiment beaucoup amusés tout 
en apprenant a être très sérieux dans l’enjeu de nos pratiques et nos 
réflexions. C'était  vraiment un magnifique apprentissage.    
 
À 35 ans, vous avez déjà vécu beaucoup de choses !  
 
Pour le monde de l’art, c'est comme si j'avais déjà eu deux ou trois 
« carrières ». Mais tout cela est un enchaînement de choses naturelles et 
j’aime l’idée de ne pas m’identifier a un moment précis et de rester libre.   
 
Votre production est très variée...  



 
Toujours ce besoin de liberté.  J’ai évoqué mes parents et Dorli Vienne 
Pollak qui sait tout faire. Et puis avec Jean-Michel : on dessinait a quatre 
mains, on s’est assez vite appropriés certains matériaux comme la laine, 
quand on s'est séparés, j'ai continué à dessiner, coudre, tricoter... j'ai 
toujours eu beaucoup de plaisir dans le travail manuel et répétitif. Le 
dessin a toujours été une pratique privilégiée pour moi, même s’il n’était 
guère encouragé au Beaux-Arts, après la séparation j'ai eu besoin de me 
botter les fesses et de faire quelque chose dont je rêvais : un dessin 
animé. J’en ai fait quatre, dont le dernier Nucléarama en collaboration 
avec Nathalie Rebholz. Je fais également des sérigraphies pour des 
groupes que j'aime comme Acid Mothers Temple ou Konono N°1, dans le 
cadre de leurs concerts. J'ai également réalisé des choses à partir 
d'images des années 70, où les visuels étaient collés dans certains livres, 
et non imprimés directement. Notamment a partir d’images extraites du 
livre Les sanctuaires de tous les temps, que j'ai grattées avec du 
dissolvant et du white spirit  pour faire apparaître un œuf de lumière 
planant. Maintenant j'ai envie de faire des livres, d’essayer de me dédier à 
un sujet et l’illustrer. Peut-être la Bhagavad-gîtâ, un ouvrage que je 
parcours en tout sens depuis un bon bout de temps maintenant. J'en ai 
pleins d'éditions, avec des traductions anglaises et françaises que je 
compare beaucoup pour leurs différences d’interprétations. J'ai réalisé pas 
mal de dessins où j'ai inséré des phrases de la  Bhagavad-gîtâ. À un 
moment donné, je me suis rendue compte que certains dessins 
devenaient humblement de simples illustrations, et je me suis posée la 
question de proposer à un éditeur la réalisation d'un tel ouvrage. C'est 
encore assez flou, et je ne sais pas si j'ai la rigueur nécessaire pour me 
consacrer à un seul et unique sujet et format pendant longtemps.   
 
Vous avez déjà publié plusieurs livres...  
 
Oui, le dernier est : Call it what you like, sorti cet automne. Une centaine 
de dessins et un unique texte que j’ai écrit, une sorte de poésie 
vaguement beatnik et autobiographique, un récit d'expérience spirituelle, 
psychique, psychédélique, avec de l'écriture automatique, pas mal de jeux 
de mots et de langage. J'ai vraiment envie de faire des livres : le musicien 
a le disque pour vendre ou donner son œuvre, nous les artistes nous 
avons le multiple, mais qui reste assez cher, et s’inscrit dans un circuit 
particulier. J'ai toujours adoré les livres avec des magnifiques doubles 
pages, peu importe le motif. J'ai envie de sortir de cette hiérarchie de 
l'objet d’art inaccessible. Si on trouve dans un livre une photo ou un 
dessin qu'on adore, on peut la découper et l'encadrer, peu importe que ce 
soit l'original et qu'elle soit signée par l'artiste. Tout en gardant une 
certaine aura, le livre permet  de raconter une histoire à travers des 
pages, plutôt que sur le mur d'une galerie. Une histoire qu’on pourra 
regarder au lit ou dans le train. Je me rend compte de l’ironie de mon 
insatisfaction, certains dessinateurs de presse ou de BD rêveraient 
d'exposer en galerie, et moi qui y suis j'ai envie de quelque chose de plus 



populaire, et de plus accessible. Surtout de moins élitiste, car quand on 
fréquente le milieu de l'art depuis plus de 15 ans, on se rend compte qu'il 
est peuplé de gens géniaux mais aussi de gens très fatigants et très 
snobs.   
 
Que pouvez-vous nous dire sur votre exposition à la galerie Art : 
concept ?  
 
Pour cette exposition, j’ai collecté des dessins qui ont été exposés en 2008 
dans diverses expositions, notamment une exposition que j'ai faite au 
Walsall Museum en Angleterre en Octobre 2008. Ainsi que des nouveaux 
dessins de la fin 2008, et quelques autres plus anciens, en tout une 
trentaine de dessins. C'est toujours assez difficile de sélectionner les 
œuvres trop longtemps à l’avance car je ne peux pas savoir dans quel 
« mood » je serai en janvier ou avril de telle année. Quelle sera 
l’ambiance du monde à ce moment là ! Le titre est venu tout seul: 
« Necology » c'est un jeu de mot entre « Nécrologie » et « Ecologie » car 
à l'automne 2008  le thème des esprits, notamment ceux de la nature 
était très présent. Les paysages que je dessinais étaient infestés d'esprits 
ou d'entités qui surgissaient de la matière. J’ai souvent l'impression de 
n'être qu'un filtre, que mes dessins ne sont que l'expression de différentes 
volontés qui se manifestent à travers moi, dans la matière. Je fais des 
dessins assez différents sur toute une année ou plus. Il y a des dessins 
avec des versets de la Bhagavad-gîtâ, des séries un peu gore ou 
comiques, d’autres au style plus minimal, d’autres encore qui sont tout ça 
a la fois ! Mais je procède toujours de la même manière à l’accrochage et 
j'essaye d'en faire une histoire comme dans mon dernier livre, une sorte 
de genèse avec des débuts et des fins d’univers, des respirations 
oscillants entre des explosions de ténèbres et de lumières.    
 
 

Mathilde de Beaune, «Vidya Gastaldon - des ténébres à la lumière», in www.art-and-you.com, janvier 2009
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VIDYA GASTALDON
by Renata Espinosa

To view a work of art by Geneva-based artist Vidya Gastaldon is to view the artist’s pondering of the universe and the nature of 
consciousness. The potential heaviness of such a densely spiritual exploration is counterbalanced by Gastaldon’s familiar looking 
style, which borrows from psychedelic art and pop cultural imagery (cartoon character Spongebob Squarepants makes an appea-
rance, for instance).

Her drawings, meandering meditations rendered on plain white backgrounds, consist of fantastical landscapes inhabited by 
smiley faces and nebulous cloud formations that look like prehistoric protozoa and function as maps for higher levels of 
consciousness. Gastaldon’s soft sculptures, crafted from wool or recycled textiles, are extensions of her drawings. She makes 
mountains constructed from showering strands of yarn, fashions hollow woolen rocks, knits a forest floor full of soft, nubby 
mushrooms or constructs fuzzy and friendly shamans or deities. Her work is at once humorous and transcendent.

This year will be a busy one for Gastaldon, as she prepares for three solo shows in September: Salon 94 in New York and two 
in London, one at Alexandre Pollazzon and one at the Walsall Museum, consisting of many new drawings and sculptures: Mini 
medieval illuminations of naked Christ figures, huge black “chaos-creatures” and “shaman-chaos gods.” She’ll also take part in 
group shows this spring in Geneva and Paris and travel to Morocco with a group of artists to work on a show for the Stedelijk 
Museum in Ghent this October.

Here, Gastaldon talks about her relationship to all things spiritual, her non-dualistic, unified approach to art and how the inside 
of a gum wrapper once revealed a metaphor for consciousness expansion.

Renata Espinosa: There’s definitely a strong sense of the transcendent in your art. What role does spirituality play for you?

Vidya Gastaldon: More than a role, it’s a base, the very substance that feeds my work.

RE: In what way does it feed your work? Maybe you could tell me a little bit about your own history as an artist. Have issues of 
spirituality always informed your art work, or has it become more and more a focus?

VG: I don’t want to talk too much about myself or my history. It would only confine what I am trying to bring about and make it 
incommunicable. Krishnamurti says of the creative act: “The inspiration must not be from the self. Beauty is total self-abandon-
ment and with total absence of the self there is ‘that.’” This “that” is the most basic thing I possess and, by the same token, the 
thing I share most absolutely with others. This “that” is what I am trying to feel and get across.

RE: The creative act is meant to be a gift for the viewer – it’s not about you, as the creator, but the experience for others of 
what you’ve created. So I think it goes without saying that you consider yourself to be a spiritual person.

VG: I consider myself a mystic artist. My belief system, or my faith, is the main subject of my work. Now, if by “spiritual,” you 
mean “wise,” then the answer is no, although I’m trying hard.

RE: I was definitely thinking spiritual in terms of having a belief system or faith. I’m curious, if you don’t mind talking about it, 
what that belief system is, or how you came to believe what you do now. Was it something that you were brought up to believe, 
or is it something you discovered for yourself later in life? Is it rooted in a particular tradition, like Hinduism?

VG: My childhood background is a mix between Western Protestantism and Eastern Raja Yoga. I started reading the Upanishads 
when I was 17. Then I tried different ecstasy techniques. I’ve also studied meditation and yoga, but I’ve been curious about all 
religions for years. Not as religions or dogmas, but as ways of experiencing the divine. I once read this sentence: “Religion is for 
people afraid of going to hell, spirituality is for people who have already been there.”

RE: That’s a really wise way of looking at the difference between religion and spirituality. I would tend to agree. Do you feel your 
art work invites a meditative response?

VG: Yes I do. I hope my work can create amazement and well being as well. I don’t think it can really drive anyone to meditate, 
though.

RE: I imagine that for you, the process of creating the work is perhaps meditative. But I think that you could say that any act 
of viewing an artwork, if you are really examining and thinking about or feeling something from looking at the work, is in a 
sense meditative, though maybe not necessarily in a religious sense. Art really has that power to take you to a higher level of 
consciousness, and I see you examining that in your work, definitely. I think my most profound moments in life have stemmed 
from a particular experience with a work of art.

VG: Of course. At one point the viewer may receive this primary vibration.

RE: What are your thoughts on neo-hippie or neo-folk culture? Do you think its followers are yearning for something that doesn’t 
exist in contemporary culture?

VG: I’m making a bridge between those two concepts, trying to find non-duality here as well. To make a living from my work is 
such a surprise and I can’t be thankful enough to those who permit it.



RE: Psychedelic art seems to lend itself to collaborative or communal efforts. Do you find that to be the case in your projects or 
work, or is it more of a personal journey or effort?

VG: Which contemporary culture are we talking about? The official commercial one or the vernacular one? There is definitely 
today a renewed interest in craft and non-ironic ways of making things.

RE: Yes, I’m thinking of the interest in craft, and non-ironic ways of doing things. Sincerity in art making. I
just wonder, though, whether this «new sincerity» has been totally commodified by the art market and whether
it loses some of the weight of the original intent. How do you negotiate that in your career, this question of art
versus commerce, particularly with the case of your work, which has these deeper spiritual roots? Does it bother you, or do you 
just accept it as part of being able to do what you do?
VG: I collaborated with another artist for seven years, and still do it from time to time. It’s really important for me to exchange 
viewpoints with other artist friends. I also surf the net a lot to meet all kinds of artists, including visionary ones. But at the end 
of the day, I prefer to be alone in front of a white page.

RE: What is it about the psychedelic aesthetic that you’re attracted to?

VG: It’s a question of generation probably, since I had a psychedelic childhood. I must say that at this point, though, I see forms 
issued from altered states of consciousness as abstract representations, or rather, non-representations of a certain kind of 
knowledge that touches the divine (or whatever you want to call it).

RE: Would you generally characterize your work as mostly these kinds of abstract representations?

VG: It’s a mix between the pop culture figures that I use as allegories and abstract representations.

RE: Your imagery is both apocalyptic and hopeful or happy. How would you explain this dichotomy?

VG: It’s not a dichotomy. My approach is non-dualistic and I’m yearning for a greater unity. As such, both figures of beauty and 
horror are mixed and co-exist on the same level.

RE: Do the landscapes in your drawings refer to any specific time or place, or are they based on any places you’ve been?

VG: Landscapes are metaphors of levels of consciousness, like a map with high summits and flat desert. It’s also the ideal place 
for visions to appear.

RE: Who are some of the creatures or characters who inhabit your landscapes?

VG: They are gods/goddesses/godthings! Allegories of...avatars of... creatures of...

RE: How about Spongebob Squarepants? It’s such a funny surprise to see him pop up in some of your more recent drawings. What 
does the character represent for you? It is interesting that in your version, he’s not really a sponge at all, but mostly a brain, 
with just the shell of Spongebob’s body identifying him as that character.

VG: Somebody got me his picture as a tattoo for kids, probably found in a bubble-gum wrapper. I’ve seen the series and I love 
it. His form and texture change so easily! In my drawing where he appears as a brain with no body, Spongebob looks like the 
perfect allegory of consciousness expansion. So I did almost nothing except reinforce this aspect of the character.

RE: Oh, that’s great! He is a «found object» who so perfectly works as a metaphor for consciousness expansion. I love it when 
familiar characters are altered and recontextualized. You also do sculptures made from wool and yarn. How do you relate these 
to your drawings? Are they three dimensional renderings of objects that might inhabit those landscapes?

VG: Totally. But they are not as malleable as the drawings, which offer endless possibilities of representation. One more thing: 
They are sponges (again!) of vibratory emission, what we call “quantum wave,” which transmits through colors/forms/material a 
vibration that I wish to be positive.

RE: Does music play any role in your work?

VG: I’m a big fan of certain bands, like Acid Mothers Temple or Black Dice and many others. But I must say, I work more and 
more in total silence nowadays.

RE: I also wanted to ask you what you think of the term «New Age.» Does it offend you? It does have a kind of stigma attached 
to it because it has become a catch phrase for a variety of spiritual practice, a kind of «anything goes» approach to spiritua-
lity. Or would you consider yourself to be part of the New Age movement? I suppose it’s such a broad term and could mean just 
about anything, but would like to hear your gut reaction to it.

VG: The term New Age doesn’t offend me at all. Minimal-psychedelism, healing-art, kraut-art, New-Age art, et cetera. None of it 
is exactly true, but that’s okay. After all, they’re just words to help our mind put an idea under control.
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Les dessins de Vidya Gastaldon semblent être le produit d’hallucinations. Ses paysages permettent d’aborder le passage 
de l’infiniment grand à l’infiniment petit, de percevoir simultanément le macrocosme et les grouillements de sa constitution 
cellulaire. L’univers que décline V. Gastaldon au travers de ses dessins, mais également de ses sculptures et de ses films, 
est constitué de matière vivante, en constante mutation, en constante transmigration. Cette vision peut être qualifiée de « 
naturiste », en opposition à « naturaliste ». Biologie. Écologie. Cosmologie. Cosmogonie. Chaque paysage représente un niveau de 
conscience du monde, un principe de connaissance qui, le plus souvent au sein d’une même feuille, se multiplie, se diversifie, se 
convertit, selon une logique non linéaire, propre au trait de l’artiste.

Les Upanishads, où une bulle de Lumière se mélange à la boue primitive pour engendrer la vie. La danse de Shiva. L’Arbre de 
Vie de la Kabbale. Mais aussi : les Barbapapas, des Smileys à foison, et Darth Vador, le méchant de « Star Wars ». Prélevés 
indifféremment de champs érudits et populaires, ces motifs cohabitent en parfaite harmonie. Les Smileys incarnent ici le Rire 
Cosmique, principe de non-dualité, par-delà le bien et le mal, et Darth Vador est transmuté pour l’occasion en « Bright Vado », 
dont le souffle génère de la lumière pure. Réciproquement, Noun, la baleine cosmique qui vomit l’Océan Primordial, semble ici 
issue d’un dessin animé de Miyazaki plutôt que d’un manuscrit sacré hindou.

Ce syncrétisme n’a rien d’ironique, n’engendre aucun discours distancié sur le devenir idéologique de ces signes. Toute image, 
d’où qu’elle vienne, est avant tout considérée pour sa valeur d’usage, sa capacité à transformer le quotidien, à participer 
à l’élaboration d’une vision qui, bien que cryptée, se veut radieuse et bienfaisante. C’est en cela que cette œuvre peut-être 
considérée comme réellement « psychédélique ». Apparu au début des années 1960, le psychédélisme fut un gigantesque 
mouvement populaire de démocratisation de savoirs sacrés (venus d’Orient), scientifiques (l’acide lysergique diéthylamide), 
et avant-gardistes (le Surréalisme européen), rejoués laborieusement en chambre par toute une génération d’adolescents 
décidés à refaire le monde – un monde dont la transformation passerait par l’affranchissement, chez soi, de soi. Cette 
conception émancipatrice et domestique de l’art, son apprentissage via la maîtrise progressive de techniques artisanales aussi 
déconsidérées qu’ardues, est au cœur de la pratique de V. Gastaldon, dont chaque sculpture demande des centaines d’heures de 
tricot et de broderie, et dont les films sont, littéralement, réalisés sur ses genoux à l’aide d’un ordinateur portable.

En plus d’une centaine de dessins, l’artiste présentera son nouveau dessin animé, « Le Rééquilibreur énergétique » (2005), 
inspiré d’une machine éponyme utilisée en géobiologie, science parallèle étudiant les effets des « ondes de forme » sur le corps 
humain.

Fabrice Stroun
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