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91 introduction

« Au départ, regarder I'eau parait calme et apaisant... Il peut s'agir des lacs, mais aussi
des ensembles plus vastes que sont la Méditerranée, 'Océan Indien... Source infinie
de projections et d'espoirs, vision idylligue de voyages a venir ou conception parfois
trop exotique du lointain, la mer, également associée aux départs imposes, se révele,
en parallele, destructrice et dévorante. Elle peut happer ceux qu’elle a attirés et
courtisés. L'eau devient alors un bouillonnement impétueux qui méle les réves et les
détresses, conservant en souvenir les nombreux trépas dont elle fut témoin... avant
de revenir aux plus douces visions et I'envie d'y plonger son corps.

L'eau évoque |'été, la plage et le soleil. Elle se teinte de I'attrait des séductions et des
rapprochements des étres, quels que soient leurs genres, a I'instar des vagues qui
secouent les esprits et attisent les proximités. Témoignage direct de nos émotions,
I'eau nous fait vivre et constitue notre corps. Elle se fait larme quand les sensations
sont trop fortes, les bonheurs trop intenses ou les départs déchirants... Elle nous
ramene au passé et a ce que I'on a quitté. L'eau coule toujours a travers nous et
s'affirme encore par divers fluides qui suivent nos désirs les plus ardents... et les plus
joyeux. » Marie Maertens

L'ensemble des textes a été réalisé par

Marie Maertens, janvier 2025
Commissaire d’'exposition
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Malala Andrialavidrazana

Née en 1971 a Madagascar - Vit et travaille a Paris

Ayant une formation d'architecte, avant de
se tourner vers la photographie, Malala
Andrialavidrazana developpe depuis le
début des années 1990 une éetude de type
anthropologique liée aux rites et a la
meémoire. En 2015, elle entreprend une
nouvelle série d'ceuvres intitulée Figures,
des photomontages réalises a partir de
documents et d’archives tels que des
cartes anciennes, des billets de banque,
des timbres, des drapeaux des visuels
issus de livres de science-naturelle ou des
images de notre conscient et inconscient
collectif... Elle y met en exergue? les
rapports de force et de domination de
'époque coloniale, notamment au XVllle
siecle. Cette ceuvre insiste sur les parties
maritimes et océaniques des cartes qui
servaient de voies de circulation, des biens
mais aussi des étres humains
esclavagises.

Comme le précise lartiste, ces frontieres
n'étaient pas naturelles, mais totalement
arbitraires, afin de nourrir les enjeux de
pouvoir. Par les noms donneés aux pays, la
piece affiche une iconographie
particulierement raciste et déshumanisée.
Il s'agit d'ailleurs de pécheurs du Ghana,
pays qui était 'un des importants points
de depart des esclaves vers les
Amériques. Notre regard est également
attire vers cette figure féminine, sorte de
calme icéne, surplombant les pécheurs
traditionnels, une critique sous-jacente sur
la gestion de nos ressources humaines et
les dégats causes par la péche industrielle.
Elle met aussi en avant l'idee de se passer
la main, de s’entraider et que ces femmes
de pecheurs attendaient, tout en veillant
sur la terre, prenant soin de la nature et de
leur famille. Malala Andrialavidrazana a
voulu accentuer leur part de
responsabilité dans la construction du
monde et contrebalancer la violence du
sujet, par des ajouts de figures pop, aux
couleurs tres vives... reprenant les
théories de Darwin.



Malala Andrialavidrazana

Figures 1856, Leading races of man
2016

Courtesy of the artist

Encres pigmentées darchives sur chiffon de coton Hahnemuhle
contrecollage surdibond, 117.5x 15605 x5.2cm



Marc Bauer

Né en 1975 a Geneve - Vit et travaille a Zurich

Artiste pluridisciplinaire, Marc Bauer se
realise particulierement dans le médium
du dessin. Il les concoit comme une forme
d’archéologie, creusant le passe afin de
faire remonter a la surface des scenes
primitives lacunaires ou des eléments de
notre inconscient. Le point de depart de
son travail porte beaucoup sur la
meémoire, l'interpretation que l'on en fait et
nos souvenirs, plus ou moins collectifs...
Depuis une vingtaine d'années, il se fascine
pour la thématique de l'ile, portant a la
fois sur le refuge et un emprisonnement
potentiel, tel un paradis qui pourrait se
refermer sur lui-méme. Pour U'un des
dessins de l'exposition, il s’est directement
inspire de Solaris, film de 1972 d’Andrei
Tarkovski, dont le sujet porte sur une
planete entierement habitée par un océan
ou les souvenirs deviennent realité. Ainsi,
le dernier scientifique qui s'y rend retrouve
une sorte de double ou de réincarnation de
sa femme decedee...

Marc Bauer s’est passionné pour cette ile
comme métaphore de tout ce que l'on a
perdu, mélange d'utopie, de transfert des
desirs et d'illusion. Mais est-ce bien un
subterfuge si la sensation du sentiment se
révele réelle ? S'il peut travailler le plus
souvent en noir et blanc, ce dessin enrichi
de lavis de peinture a l'huile accompagne
le propos par des couleurs quelque peu
surnaturelles elles-aussi... sorte de vision
ou de réve eveille. D'autres ceuvres de
'exposition se referent a des paysages
marins agitees, bousculés, comme s'ils
etaient appréhendes d'un bateau laissant
ressentir les différents etats de la mer,
tout comme la possibilité d'une ile au loin,
source de projection d’'une vie meilleure
pour de nombreux migrants. Car lartiste
meéle des themes d’actualite a des
réflexions sur le nationalisme, le pouvoir
et Uhérédite.






Marc Bauer

Untitled Sea
2019

Courtesy of the artist and
Galerie Peter Kilchmann, Zurich/Paris

Crayon sur papier, 62x81.5cm

Marc Bauer

Sea
2019

Courtesy of the artist and
Galerie Peter Kilchmann, Zurich/Paris

Film - boucle de 68sec



Alix Boillot

Alix Boillot concoit tout autant des
sculptures, installations que des vidéos,
dans lesquelles le sujet de l'eau s'est
imposé progressivement a travers une
réflexion sur les questions migratoires,
puis celles des genres et des corps de
femmes. C'est d'ailleurs a la Villa Meédicis,
ou elle fit une résidence en 2023-2024,
que se concoit le projet de video
Kerkouane-Petrosino, avec le réalisateur
Ismail Bahri. Partant de Rome, tous deux
décident de se donner rendez-vous, en
face a face, sur les rives tunisienne et
sicilienne, afin de filmer la ligne d’horizon
qui les separent de ces deux cotes de la
Méditerranée. Avec le soleil au zénith
comme point central et seules des
boussoles et cartographies pour s'assurer
de leur position, ce travail invoque les
crises transfrontalieres. Alix Boillot
chercha a retirer toute notion romantique
de l'observation de la mer, montrant
comment « du bon coté » et de certaines
geographies privilegiees, le loisir de réver
ou de se promener est facilite.
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Pour les deux installations composees de
sel gemme, c'est bien le sodium trouveé
dans des lacrymatoires qui fit croire, par
une sorte de legende populaire, que ces
contenants etaient emplis des larmes des
proches endeuillés, avant d'étre places
dans les tombeaux romains ou grecs. Or,
cette theorie n'est nullement accreditee
par des archéologues, et montre, la-encore
une vision détournée et magnifiée du
trepas. Les perles aux formes rondes,
forgees par les roulements dans la mer ou
les lits des rivieres, ont aussi suscité
diverses théories, comme des larmes de
dieux, parfois deposées au moment de la
rosee... La question de 'hydroféminisme,
pensant la corporeite a partir de l'eau et
liant théorie feministe, post-humanisme et
contexte relationnel fluide, intéresse
beaucoup l'artiste. A la suite de travaux
sur les pleureuses et les larmes, elle
refléchit ensuite au liquide
amiotique/amniotique, a la perte des eaux
jusqu’aux fluides divers ou plaisirs
feminins, en passant par 'Océan
primordial...



Alix Boillot

Lacrymatoires
2024

Courtesy of the artist

Selgemme, dimensions variables

L 'Eternite (1)
2024

Courtesy of the artist

Collieren perlesde sel 20x 10x 10cm

Ismail Bahri et Alix Boillot

Kerkouane-Petrosino
2024

Courtesy of the artist

Diptyque video-1h05

n



Catherine Bolle

Née en 1956 a Lausanne - Vit et travaille a Lausanne

Catherine Bolle a mene, tour a tour, des
etudes scientifiques et de beaux-arts. Tres
attachée au livre et a la notion de recit,
elle fonde en 1984 les éditions Traces, a
Geneve et entame dans ces années une
formation de graveur. Ainsi, elle a realisé
depuis les annees 1990 nombre de
gravures, cuivres, verres, acryliques et
bois et plus de cinquante livres illustres.
Se definissant elle-méme comme une
chercheuse plasticienne, elle combine des
matériaux issus de la nature a ceux des
technologies  actuelles, dans une
thematique globale portant sur le temps
qui passe et l'eau qui s’ecoule. Pour sa
Bibliotheque aquatique, elle suggere des
inscriptions, lisibles et illisibles, telles des
informations diverses draguées le long
des fleuves et des cours d'eau. Dans une
vision intellectuelle et philosophique, mais
aussi mystique ou existentielle du monde,
elle suggere qu'ils comptabiliseraient des
sommes de connaissances et de traditions
orales, aujourd’hui oubliées. Dans cette
consignation et cet archivage poétique,
non rigoureusement scientifique, elle
convoque encore le temps infini qu'elle
passa dans de nombreuses
bibliotheques...
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Par sa nature méme, leau évoque une
forme d'impossibilité a se montrer et une
vrai gageure esthétique pour les
plasticiens. Pour cette ceuvre dont la
legerete et la  transparence  est
contrebalancee par des pierres et des
chaines, l'artiste s’est promenéee autour de
chantiers navals, récupérant des liens
inutilises et d'imposants blocs servant a
consolider les quais. Elle n'accentue pas
une lecture portant sur lincarcération, le
colonialisme  ou des  geéographies
specifigues, mais admet que |la
fonctionnalité de ces chaines est bien
d’attacher, de trainer ou de hisser... Soit de

retenir ou de faire venir a soi des
embarcations, imposant un  geste
dynamique et fort, tandis que leau

glissera toujours entre les doigts, méme
des plus puissants.



Catherine Bolle

Bibliotheque aquatique
2021

Courtesy of Galerie Fabienne Levy

Verre, acryliqgue PMMA, encre, pigments, chaines navales, pierres
Dimensions variables



Ralph Burgin

Né en 1980 a Bale - Vit et travaille a Bale

Par la peinture et la sculpture, Ralph
Burgin relit des themes universels, tels
que la condition humaine et l'interaction
entre ’homme et la nature. Il n’hésite pas
a se reapproprier un certain classicisme
des motifs et des techniques, avant de les
détourner et d’'engager Uhistoire de l'art
vers d'autres paradigmes. Ces ceuvres
reprennent des sujets de nus ou de
paysages, ou comme ici une forme de
mise en scene de Janus, dieu romain du
passage et dont la femme Juturne, est la
déesse des fontaines et des sources. Dans
ses compositions, l'artiste semble vouloir
unir cette figure masculine souvent
représentée par des sculptures en pierre
massive a la fluidité d'une source
éternelle. Il accentue la dualité du
personnage, dont les deux tétes accolées
evoquent le début et la fin, la création et la
destruction, la vision sur le passe ou le
futur...
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Le jet d’'eau double ou miroir renvoie aussi
indirectement a une autorité
constamment renouvelée de 'art, insinue-
t-il. Le visage de Janus est déja apparu
dans d'autres tableaux et sont definis par
Ralph Burgin comme des « acteurs
passifs, observateurs silencieux ». Il peut
les analyser tels des intrus a la bouche
quasi-fermeée, d’'ou une eau s’ecoule
inépuisablement en fontaines éternelles.
Toutefois, il adoucit leur rigueur par son
trait sinueux et sa pate parcimonieuse qu'il
rend presque sensuelle. IL dit aimer la
sculpture du début du XXe siecle,
notamment les courbes d’Henry Moore ou
Marino Marini, qui revendiquait une forme
de retour a la purete de l'art antique. On y
verra aussi des résurgences de
manierisme italien. Quand la présence
d'oiseau revet une symbolique de legerete,
d'apesanteur ou de soif jamais etanchée...
et peut-étre, par metaphore, une douce
confrontation au pouvoir, poursuivant
cette reflexion sur le role de lart, entre
hédonisme et vecteur de certaines
valeurs...
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Ralph Burgin

L a Fete
2023

Courtesy of Galerie Livie

Huile sur toile, 67.6 x 48 cm



Ralph Burgin

Nocturnal Scene |l
2023

Courtesy of Galerie Livie

Huile sur toile, 67.6 x 48 cm
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Karishma D'Souza

Née en 1983 a Mumbai - Vit et travaille entre Lisbonne et Goa

Par des peintures et des aquarelles,
Karishma D'Souza reinterprete des
souvenirs de lieux, d’'histoires et
d’individus liés a son histoire ou a ses
lectures. Ses ceuvres s'inspirent tout
particulierement de l'environnement dans
lequel elle a grandi, que l'on peut
appréhender dans des paysages au
premier regard harmonieux et paisibles,
avant que la vivacité du trait confere
quelques pistes sur ses intentions. Car a
travers son délié souple, l'artiste parle
clairement du developpement industriel et
economique de son pays d'origine, ayant
d’autant plus aggrave les disparites
sociales et pérenniseé les systemes de
castes. L'une de ses expositions se
nommait méme Midway mark, référant a
'autobiographie de Teesta Setalvad,
journaliste et militante parmi les plus
combattive quant aux droits civiques et
droits de 'lHomme en Inde. On sait aussi
que lacces a l'eau potable est
profondement inégal et peut-étre une
lecture sous-jacente de l'ceuvre.

17

Karishma D'Souza n’hésite pas a
embrasser ce trait poétique, delicat,
doux... voire creuser dans les archétypes
du feminin, pour parler d’écologie,
d'education et de politique. Elle se revele
d'ailleurs de plus en plus engagée envers
le capitalisme avide ou les mensonges de
la propagande officielle. Elle fait le lien
entre passe et present, appelant a une
nature hedoniste et une esthetique qui
evoque aussi l'art de 'enluminure. Ses
ceuvres sont détaillées, minutieuses et
composees de maniere a evoquer une
partie de l'univers, vécue comme un tout.
Vivant une partie de 'année au bord de
l'océan indien, elle en exalte la source de
vie et de vitalité, qui permet un voyage
introspectif et intérieur. Il implique aussi
lidée d'un ailleurs, d’'une traversee,
physique et spirituelle, d’'un autre rapport
a l'espace et au temps, mais encore a la
possibilité que tout passe et pourrait...
potentiellement... s'arranger.



Karishma D'Souza

Origin-Mythology
Propaganda
2018

Courtesy of Galerie Xippas

Aquarelle sur papier, 40 x 55 cm
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Karishma D'Souza

This un-peaceful place :
This too shall pass
2022

Courtesy of Galerie Xippas

Aquarelle sur papier, 25 x 34 cm



Latifa Echakhch

Née en 1974 a El Khnansa - Vit et travaille a Vevey et a Martigny

Par différents médiums, Latifa Echakhch
travaille sur les préjugeés, les
contradictions et stéreotypes de nos
societés, liés a une certaine vision
romantique, totalement assumee. Ainsi, le
tableau présenté a l'exposition est issu de
la serie Sun set Down, realisée depuis
2022. Elle joue sur une certaine idee du
paysage, contemple de l'un de ses ateliers
au bord du Lac Léman. Depuis 2020,
l'artiste travaille ainsi sur cette idealisation
un peu naive qui accompagne
particulierement les levers ou couchers de
soleil. Elle développa egalement cette
reflexion sur des fresques aux motifs de
ciel nuageux ou encore, pour la Biennale
d’Istanbul, de figures de manifestants, qui
étaient effacés a la fin de l'exposition...
L'origine des Sun set down se trouve dans
des films en technicolor du XXe siecle, a
l'esthétique saturee. L'artiste aime ces
couleurs geénériques qui peuvent renvoyer
aux images eculées de cartes postales ou
autres objets issus de la culture populaire,
interrogeant notre capacité de projection.

Car ces grands formats, aux couleurs de
mer et de soleil, rappellent nombre lieux
de villegiatures, du calme des lacs, aux
rivages de la French Riviera. Latifa
Echakhch convoque également les notions
de décor et du grandiose fragilise, a
l'exemple de ces images originelles, dont
seuls certains fragments resteront intacts.
Dans une technique proche de la fresque,
elle méle sa peinture a du béton, attaque
rigoureusement, comme elle le ferait face
a un mur. Elle inclut en quelque sorte le
spectateur a la fabrication de l'ceuvre et lui
permet d'interpreter ces manques. Ce
paysage qui s'effrite aura aussi bien une
portée ecologique qu'une idealisation
perdue du souvenir... Elle met en avant
une dichotomie entre exaltation et
menace. Au final, cette destruction, nous
conduit a une beauté flamboyante en
deliquescence... mais l'aube sur le lac
apportera toujours un nouvel espoir...
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|_atifa Echakhch

Sun Set Down
2023

Courtesy of the artist and Pace Gallery

Peinture acrylique et béton, vinyle et fibre sur toile montée sur aluminium,

200 x 160 x 265cm
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Daniela Edburg

Née en 1975 a Houston - Vit et travaille a San Miguel de Allende

Le travail de Daniela Edburg cherche a
deéfinir la nature humaine et montrer
comment les desordres du monde nous
impactent directement, creant parfois des
scenarios fictionnels, afin de pousser les
contradictions dans lesquelles nous nous
situons. Par le phenomene de la repétition,
elle aime réaliser des séries en nombre,
exercant sur elle-méme un acte de
relaxation, tout en asseyant son propos.
Elle se situe dans un monde imaginaire,
entre la realité et lirréalite. Ainsi, elle
s'etait passionnee pour un decret canadien
qui interdit de prélever des échantillons
dans la nature, en raison de leur forte
valeur spirituelle et économique. Afin de
contourner ce reglement, elle décida de
concevoir ses propres échantillons
naturels a partir de matériaux et
techniques divers et de les mettre en
scene.
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Pour U'exposition, l'artiste présente le
resultat d'une série de tapisseries
elaborees a partir d'images de glaciers,
gu’elle débuta avec la Mer de Glace, un
glacier francais, qui était par ailleurs
mentionné dans le roman de Mary Shelley,
Frankenstein ou le Promeéethée moderne.
Elle etablit un lien entre les maladies de
notre corps et celles de l'environnement
qu’'elle développa ensuite aux glaciers
suisses, relatant les Alpes locales ou
concevant des cartographies. A partir de
photographies, ses pieces sont élaborées a
la patiente technique du feutrage a
Laiguille. Elle aime le coté repetitif,
meditatif et tres lent que cela lui impose.
Quant aux sujets, ils parlent tous des
glaciers et, d'une maniere un peu littérale
totalement assumee, de leur fonte. Les
glaciers semblent tomber, s’écrouler, se
dissoudre, voire pleurer. Daniela Edburg
ramene a la condition humaine et la
tristesse que nous imposons a la planete
et a nous-memes. Elle forge des
connexions entre les histoires
personnelles et le désastre écologique que
nous subissons.
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Daniela Edburg

Grindewald Gletscher
2020

Courtesy of Galerie Fabienne Levy

Laine feutrée dans cadre de bois, 80 x 53 cm



Jean-Marie Fahy

Né en 1992 a Genolier - Vit et travaille entre Geneve et Rio de Janeiro

La pratique artistique de Jean-Marie Fahy
se base sur le tissage, comme pour
réhabiliter un medium pouvant étre
considéré comme passeiste ou abolir les
frontieres entre ce que 'on nomme la high
and low culture... Pour les realiser, il
concoit sur de délicats et fragiles papiers
de soie des motifs de compositions
figuratives, a 'exemple de la serie Steam
Bath (Ecran Total) inspirée de corps
dénudeés sur la plage... Il y méle aisément
des souvenirs de figures de l'histoire de
l'art, tel qu’'un Saint-Sebastien -
réegulierement associé depuis la
Renaissance au desir homoerotique - qu'a
des photographies de ses amis prises sur
la plage de Rio de Janeiro ou, pourquoi
pas... un cliché de 1950 montrant sa
propre grand-mere en vacances. A ce
plaisir de montrer ces chairs, tenues entre
territoires de libertes et lieux de
contraintes sociales, l'artiste marie une
reflexion sur la perception du corps queer,
souhaitant parler de sexualite
homosexuelle de maniere normalisee et
qu'il ait la possibilité de se noyer dans la
masse et de ne pas attirer la focale sur
lui... IL s'intéresse ainsi également aux
relations de pouvoir inhérentes a
l'utilisation des images et a leur mode de
representation.
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Si l'artiste peut citer Donna Haraway, dont
le Manifeste Cyborg affirme que le corps
cyborg n'a pas la pureté du mythe et de la
nature, ou Sebastiane, film écrit et réalise
par Derek Jarman et Paul Humfress en
1976, ses scenes aux coloris tres doux sont
tout autant autobiographiques que
genériques. Elles nous évoquent a chacun
ces moments de farniente au bord de l'eau
ou de plaisirs projetés et partages, mais
aussi la fragilité des relations amoureuses
en échos a la légereté du matériau. Jean-
Marie Fahy travaille ses ceuvres sur
papier, en songeant que chaque couleur de
crayon sera celle du fil de la tapisserie. Il
aime d'ailleurs faire le lien entre le
Jacquart et Uordinateur. Il peut manipuler,
assembler et coller différentes images en
faisant des liens entre le passe et le
présent. Vivant entre Geneve et Rio de
Janeiro, il regarde parfois le monde
comme un théatre, qui flotterait en léeger
mouvement...



Jean-Marie Fahy

Steam Bath (écran total) dessin 2
2023

Courtesy of the artist

Dessin sur papier de soie, 2388 x 298.2 cm

Jean-Marie Fahy

Steam Bath (écran total) dessin 2
2023

Courtesy of the artist

Dessin sur papier de soie, 2388 x 298.2 cm
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Samuel Fasse

Né en 1995 a Paris - Vit et travaille a Paris

Base sur la sculpture et linstallation, mais
aussi l'impression sur tissu et la
performance, le travail de Samuel Fasse
se situe volontiers dans une lecture
transhumaniste du monde, étudiant les
impacts des différentes technologies sur
notre physicalité. Les deux ceuvres,
realisées pour Uexposition, s'inscrivent
dans le projet New Afterlife, j'y suis, 'y
reste, poursuivant ses recherches sur les
pensees queer-ecologistes, speculatives et
sciences-fictionnelles. L'artiste débute le
récit d'une ré-acclimatation inversée dans
lequel une entité savante - hybride d'une
divinité ou d’'une intelligence artificielle -
aiderait un groupe de cobayes a s’adapter
au reel... IL s'est inspire des Floralies, fetes
antiques dionysiaques et hédonistes,
realisées en 'honneur de la deesse Flora,
reliee a une exaltation de la fluidite, de
Uinclusivité et de l'ambivalence.
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En souvenir de ces bacchanales, la
sculpture Try me out - circulate around
est une sorte de créature a la fois
robotique et sexuée, se situant comme le
precise l'artiste « entre le benitier, l'évier
ou la pissotiere d’'une industrie
dématerialisée remisee dans un contexte
plus corporel ». En effet, si l'on peut
admirer les courbes et les volutes de
l'acier et du plexiglas, on ne peut aussi
qu’'étre arréte par ce fluide de resine
coulée et non totalement identifiée. L'objet
semble encore prét a vrombir, a s'agiter
tout en étant totalement dans son
positionnement sculptural, structure,
equilibre mais semblant vivace. Il nous
attire et nous toise... Il rejoue Uhistoire de
lart de l'informe, en appelant a des
resurgences surrealistes ou la plus
recente scene californienne. Il convoque le
souvenir d'objets glanés a forte
consonance urbaine, mais revient toujours
aux souvenirs de nos corps. Des entites
dont il ne nous resterait que des
sensations de fluides. Les matieres
semblent poreuses et en appeler a
d’autres types de corporalites. Samuel
Fasse poursuit plastiquement la réference
d’Anna Tsing, sur le concept de
'émergence d'une troisieme nature et d'un
milieu devenu hybride, donc symbiotique...



Samuel Fasse

Banner player 1, Luca
2024

Courtesy of the artist

Impression sur fibres textiles recyclees
Edition of 5, 100cm x 100cm

Samuel Fasse

Try me out - circulate around
2025

Courtesy of the artist

Métal plexiglass, silicone, tissus divers,
176x70cm
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Brice Guilbert

Né en 1979 a Montpellier - Vit et travaille a Bruxelles

Ayant grandi a la Réunion, Brice Guilbert
développe une carriere de peintre et de
musicien, liee a ses souvenirs d'enfance,
l'image du volcan et de lile. Sur de grands
formats, ou le sujet se donne a voir a la
fois de maniere mystérieuse et
evanescente, il impose la forte presence
de son huile, repensant inlassablement ce
qui evoque lailleurs... Depuis 2016, il s'est
d'ailleurs plus spécifiguement passionné
pour les volcans en irruption, nullement
dans une lecture objective, mais de
projection que chacun peut se constituer
sa propre idée de destruction, d’oubli et de
reconstruction.. d'un danger toujours
imminent, mais aussi d'un plaisir
extatique. Les peintures de Brice Guilbert
happent le spectateur et lintime a se
rapprocher pour se perdre dans l'ceuvre.
Ce dernier en observe et en devine les
multiples couches, avec ici le bleu en fond
unificateur, et les fortes compostions de
couleur qui la nourrissent. Les tons se
rapprochent ou s'éloignent, dans une
mouvance proche des mouvements des
vagues qu'il faut affronter pour rejoindre
lile.
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Ayant vécu a la Reunion de ses deux a ses
quatorze ans, Brice Guilbert aime le fait de
reproduire  des  motifs  recurrents,
constituant des effets rythmiques et
melodiques lors de ses expositions
personnelles. Il réfere a son expérience
intime, n'effacant pas le caractere
nostalgique qui peut s'en degager. Ces
tons sourds nous plongent au cceur d'une
forme de tragédie, tout en nous
emmenant en parallele vers un univers
idyllique. La pate épaisse, rugueuse, crée
un effet presque organique et cellulaire.
L'artiste developpe cette possibilité infinie
d'une ile... et s'il avait l'impression « d'user
» ses différents sujets auparavant, ce
dernier est sans limite et sans ennui,
précise-t-il. Il s'attelle ainsi a rechercher
les qualites intrinseques de chaque
tableau et quelque peu comme lavait
Claude Monet avant lui, a se focaliser sur
un point de vue décisif.



Brice Guilbert

Island
2023

Courtesy of the artist and Pace Gallery

Huile sur bois, 190 x 260 cm
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Tali Lennox

Née en 1993 a Londres - Vit et travaille a Paris

Autodidacte et s'etant attelee a la peinture
figurative apres une premiere partie de
carriere dediee a la mode, Tali Lennox
plonge son regardeur dans un hors-temps
qui nous mene aux débuts du XXe siecle,
valorisant l'image de la femme entre
madone et creature seductrice. Les
formats sont le plus souvent restreints et
son trait tres défini et applique. L'artiste
invite souvent ses amis a jouer pour elle
les modeles, mais elle ne refletera en rien
notre societé actuelle... Ou plutét, elle
pourra invoquer ce qui est caché et
dissimule, des chambres érotiques, des
scenographies camouflées, voire des bas-
fonds... Elle aime se reférer a la periode de
U'Expressionnisme Allemand, et
probablement aussi a la Nouvelle
Objectivité qui n’hesitait pas a temoigner
de la condition dramatique des femmes
forcées a se prostituer dans la préecarite de
'Allemagne de l'apres Premiere Guerre
mondiale, dans un climat éclectique et
vrombissant. Mais elle se dit aussi
fascinée par Tamara de Lempicka, qui
glorifiait le pouvoir des femmes,
notamment durant les Années Folles.
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Tali Lennox arrive a diffuser un parfum
autour de ses ceuvres qui plonge entre la
poésie des preraphaélites et une rigueur
anglaise toute victorienne. Pour
l'exposition, elle n’hesite a se faire
confronter U'ceil d'une madone en pleur,
souvenir et consolation de toute lhistoire
des femmes en larmes, avec une relecture
tres erotique d’'une nouvelle Narcisse... Le
corps voluptueux se laisse devorer du
regard et la pate se fait plus généereuse.
Tali Lennox remet au goat du jour une
forme de décadence, voire de magie noire
dans des tableaux qu'elle elabore
patiemment, afin de pouvoir recreer ces
scenettes de désir, de projection ou de
drame. Elle exergue le pouvoir sensuel et
l'énergie féminine, les larmes de douleur
ou de plaisir...



Tali Lennox

Teardrop #2
2024

Courtesy of Galerie Sebastien Bertrand

Huile sur toile, 20x 20x 2.6 cm

Tali Lennox

Castles Burning
2024

Courtesy of Galerie Sebastien Bertrand

Huile sur toile, 70x 64 cm
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Mingjun Luo

Née en 1963 a Nanchong, dans la province du Sichuan - Vit et travaille a Lausanne

Avyant etudie la peinture a Uhuile en Chine
et commence sa carriere d'artiste la-bas,
Mingiu Luo s'installe en Chine des 1987 et
perd ainsi la nationalité chinoise, comme
le requiert la politique de son pays
d'origine. Par ses peintures, elle
questionne ainsi les racines et la mémoire
et le fait de comment regarder un ailleurs.
Mingiu Luo présente deux peintures a la
genese différentes pour l'exposition. La
premiere, Mille rivieres refletent mille
lunes, est un grand format qui semble se
deployer devant l'observation d’'une mer
calme... L'artiste, qui representait avant
nombre de nuages, a commence a
travailler sur le theme de l'eau durant le
Covid. Comme beaucoup, elle songe alors
a la vie et la mort et a la possibilité d'etre
emportee par de l'eau. Elle pense
egalement a ses proches et a son pays
natal qu'elle ne reverra peut-étre jamais.
Peu de temps apres, elle recoit une
proposition salvatrice de résidence au
Japon. Elle se dit qu'une partie de ['Asie
s'offre a elle et qu'elle pourra observer
puis reproduire cette mer situee juste en
face de la Chine... Durant deux mois, elle
reside a Okinawa, prenant des photos ou
des croquis, car elle ne peint jamais sur le
motif, mais toujours dans son atelier
suisse.

La seconde peinture fait partie de la série
No Way back et reflete une mer agitée et
bouillonnante. Mingiu Luo avoue, sans
fausse pudeur, penser au temps qui passe
et a l'age qui avance. Cette pensée n'est
plus de l'ordre d’'une nostalgie positive,
mais bien d’'une angoisse reelle et vivace.
L'artiste peint souvent sur une toile non
préparee afin de laisser son geste traduire
le plus fidelement sa pensée. Elle aime les
parts d'imprevu que reservent les travaux.
Elle part d'apres ses propres sources, mais
l'on imagine bien qu’elle laisse une grande
liberté a son travail, en lien avec sa
conscience dans un va et vient, proche des
vagues qu’elle aime observer.
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Mingjun Luo

Fragmented Light Il
2024

Courtesy of the artist and Galerie Heinzer Reszler

Huile sur toile, 110x 90 cm
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Esther Mathis

Née a Winterthur - Vit et travaille a Zurich

Esther Mathis travaille sur la lumiere et
comment elle change nos perceptions
dans notre apprehension de l'espace, mais
aussi du temps. Elle le fait le plus souvent
sur des pieces sculpturales ou des
installations, les incorporant parfois a des
eléments  d'architecture, afin den
souligner les structures et les lignes. Elle
prend aussi régulierement la fenétre pour
sujet, creusant cette dichotomie entre des
formes rectilignes et ce processus plus
organique, voire biomorphique qui se
construit par le changement de lumiere.
Mirror est une ceuvre plus ancienne de
l'artiste qui se révele pour elle comme un
souvenir photographique, lié a un voyage
gu'elle fit en Israel en 2012, dans le cadre
de son programme de Master en Beaux-
Arts.

Avec un petit groupe d'etudiants, elle se
rend ainsi a la Mer Morte, la longeant en
traversant méme quelques frontieres de
pays adjacents. A un moment, le groupe
sarréete et s'impregne de ce climat tres
calme, presque saisissant par cette
apesanteur et ce temps suspendu. Tres
peu de touristes sont la, quelques-uns
flottent dans cette mer lourde et epaisse
et lun des étudiants sort un petit miroir
avec lequel Esther Mathis décide de capter
la réflexion du soleil. Elle a egalement
tournée une video de cet instant precis,
mais qui a éclot de maniere tres
spontanee. Pour cette photographie,
qu’elle dévoile au public pour la premiere
fois, le moment saisi, tres doux, est celui
ou la ligne d'horizon a complétement
disparue, floutant également les
perceptions entre le haut et le bas, le loin
ou le proche... La photographie parle de
silence. Cest aussi une symbolique du
mouvement de la terre, tout en rappelant
Uhéliographe, ce dispositif de
communication dont le signal est
constitué de flashs de lumiere solaire
reflechie par un miroir. Signe sur leau...
signe du soleil... signe que rien ne bouge...
Esther Mathis regarde toujours ce travail
avec grand plaisir et wune certaine
nostalgie.
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Esther Mathis

Mirror
2012

Courtesy of Galerie Livie

Impression jet d'encre sur papier d'archives 1/3+2AP, 142.5x 125 cm
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Sofia Mitsola

Née en 1992 en Thessalonique - Vit et travaille a Londres

Par la peinture et l'aquarelle, Sofia Mitsola
témoigne des plaisirs et des joies infinies
de personnages feminins, souvent au bord
de leau. CEuvres de fiction meélées
inconsciemment a des souvenirs de
villegiatures, elle s'inspire des sculptures
grecques et egyptiennes antiques, des
représentations de deesses ou de
créatures mythiques. A travers ces «
actrices », elle joue sur les concepts de
voyeurisme, de confrontation et de
pouvoir. Pour cette série de sirenes
contemporaines, elle avoue avoir relus
trois célebres figures féminines nues et un
poisson rouge, peints en 1902 par Gustav
Klimt. L'ceuvre fit un énorme scandale a
l'éepoque ! Des vues de dos et des fesses
dominaient le tableau, mais lartiste peut
aussi parler d’'Edouard Munch, Alex Katz
ou Utagawa Kuniyoshi. Ses couleurs vives
et audacieuses se déclinent du texturé au
translucide, explorant a la fois le passé
lointain et les futurs possibles a travers un
vaste casting qui dégage une sensualité
musclee et joyeuse.

Ici, les femmes rient et se prelassent au
soleil, elles se rapprochent, se baignent ou
bondissent. On comprend aisement que
lartiste réfere a son pays dorigine, la
Grece, nourrissant de UAngleterre ou elle
vit a présent un regard extérieur sur sa
propre culture. Elle confesse penser
toujours a la lumiere des Cyclades lorsque
gu’elle peint et a cette clarte si aveuglante
qu'elle en devient presque blanchatre. Elle
nous communique cette joie primale et
limpide. Sofia Mitsola aime composer des
images de femmes seductrices et
puissantes qui pourraient étre, parfois,
dévorantes, mais si radieuses qu'elles
nous entrainent dans leur sillages... Elle
nous rappelle au bon souvenir des
déesses, tout en accueillant limaginaire
d’héroines de science-fiction et la fluidite
genérale des corps se marie a celle de
'eau, pas de dynamiques et amples coups
de brosse.
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Sofia Mitsola

Sirens Il
2023

Courtesy of Galerie Eva Presenhuber

Aquarelle sur papier, 69 x 87 x 35 cm

Sofia Mitsola

Ivory Kisses
2023

Courtesy of Galerie Eva Presenhuber

Aquarelle sur papier, 69 x 87 x 35 cm

Sofia Mitsola

Siren Land
2023

Courtesy of Galerie Eva Presenhuber

Aquarelle sur papier 69 x 87 x 35cm



Sofia Mitsola

Aquacrude
2023

Courtesy of Galerie Eva Presenhuber

Huile surlin, 60.5x 90 cm
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Chemu Ng'ok

Née en 1989 a Nairobi - Vit et travaille a Nairobi

L'ceuvre de Chemu Ng'ok s'étend de la
pratique d'un dessin a l'encre spontaneé a
la peinture figurative abstraite. Elle
s'inspire beaucoup d’'un environnement en
constante evolution, notamment dans le

contexte des bouleversements
sociopolitiques importants a Nairobi.
Parlant de conditions culturelles,
sociopolitiques et geéographiques, les

réflexions de Chemu Ng'ok s'adaptent aux
recentes evolutions du monde. Ses dessins
sont composeés de multiples et fines lignes
tourbillonnantes, montrant la spontaneite
de lartiste au sein dune dynamique
spatiale expansive. Quant aux peintures,
les couleurs s'y imposent dans une palette
de couleurs tres vives, tranchantes qui
s'entrechoquent et se répondent. Elle aime
mettre en scene un chaos apparent qui se
revele structuré et combine les attraits
physiques et psychiques de ses
protagonistes.

Chemu Ng'ok peut parler de déplacements
et de migrations voulues, assumées et
positives. Sans que le sujet soit
specifiquement precise, elle linvite par la
fluidité de sa touche et l'imbrication de ses
personnages. L'artiste évoque l'entre-deux
et la liminarite, naviguant entre identite
locale et influences plus etendues, telles
que celle du professeur americain
d'origine indienne Homi Bhabha, connu

pour sa théorie de Llhybridite. Cette
derniere suggere que de nouvelles
identites sont créees par le biais

d’échanges culturels, soit une condition
perpetuellement en mouvement qui
résiste aux definitions monolithiques.
Quant au theme de leau, il est encore plus
present dernierement dans lceuvre de
l'artiste, a la suite d’'une résidence faite a
Lamu. Située sur la céte nord du Kenya,
face a locéan Indien, cette ancienne
colonie swahilie d'Afrique de U'Est mélange
les cultures africaine, arabe, indienne et
perse, offrant des plages s'étendant a
perte de vue vers l'horizon, sous un soleil
bralant...
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Chemu Ng'ok

Imagining/a world
2024

Courtesy of Galerie Eva Presenhuber

Acrylique sur toile, 180x 160 cm
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Chemu Ng'ok

Journal/Journey 5
2024

Courtesy of Galerie Eva Presenhuber

Encre acrylique sur papier, 40 x 51.5x 4 cm
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Richard Tuttle

Née en 1941 a Rahway - Vit et travaille entre Sante Fe et New York

Richard Tuttle est un artiste
postminimaliste americain, reconnu pour
son approche non conventionnelle et
poétique des matériaux, des formes et de
lespace. Son travail couvre le dessin, la

peinture, la sculpture et linstallation,
brouillant les frontieres entre ces
disciplines. Il se caractéerise par une

légereté délibérée, des gestes a petite
échelle et une acceptation de la fragilite,
remettant en question les notions
traditionnelles de structure et de
permanence. Depuis les années 1960, ses
creations minimalistes, mais expressives,
cherchent a redéfinir notre rapport a l'art,
mettant laccent sur notre intimité, la
notion de spatialisation et la beaute de
l'éphémere. Ses séries de dessins sont
concues par des gestes simples, delicats,
actant une relation fluide entre ses autres
pratiques. Richard Tuttle a redefini ce
meédium comme un processus bien plus
creatif qu'une ébauche ou une étude. Par
des compositions a la fois spontanées et
refléchies, ses dessins ont acquis autant
une place a part, qu’ils accompagnent,
precedent, suivent ou developpent le reste
du corpus.

Ceux présentees dans l'exposition parlent
d'un nouveau rapport a l'espace et, par la
fluiditée de leur encre bleue, renvoient
presque littéralement a la thématique de
'eau. Richard Tuttle a méme ecrit que tout
dans la vie est dessin, si on le souhaite, et
que le dessin est essentiel a la
connaissance de soi. Ces ceuvres sont
issues d'un carnet realisé dans les années
1970, ou ses créations défiaient la
categorisation et allaient a Uencontre de
lesthetique monumentale ou de la
précision industrielle qui accompagnait la
définition de lart minimal de lépoque.
Richard Tuttle affirmait LUusage de
matériaux ordinaires ou humbles et une
perception sans hierarchie des ceuvres. Il
est toujours émouvant, a regarder ces
pieces, de ressentir le geste le plus
immeédiat et sincere de l'artiste.
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Lian Zhang

Née en 1984 a Hangzhou - Vit et travaille a Londres

Par des peintures tres hautes en couleur
et une pate douce et souple, Lian Zhang
mele les traditions et les histoires
orientales et occidentales. Car l'artiste, nee
en Chine mais vivant a Londres depuis
pres de quinze ans, aime regarder, voire
accentuer, les poncifs que l'on peut porter
sur sa culture d'origine. Face a cette vision
parfois idealisée d'un paysage ou d'une
femme asiatique, elle laisse naitre un
sentiment d'inquiétude ou « d'inquiétante
etrangete », si l'on veut se replonger dans
le surréalisme, mouvement auquel elle
peut faire reférence. L'un des deux
tableaux presentes dans Lexposition,
Message from home, évoque méme une
resurgence de silhouette a la Reneé
Magritte, avec un corps pouvant empiéter
sur la libertée et lespace de lautre.
Derriere cette mer d’huile et ce ciel étoilé,
construits egalement a partir de souvenirs
personnels et de paysages imaginaires, un
danger semble poindre...

La seconde ceuvre exposee, Waiting for
the Thunder, mélange encore davantage
les genres par cette scene rappelant
Narcisse a travers une jeune fille
songeuse, elle-méme observée par une
femme qui pourrait étre une référence a la
figure maternelle, surplombée de dragons
apparaissant dans les nuages. Si, dans de
precédents  travaux, lartiste avait
beaucoup joué avec une image erotiséee de
la femme asiatique, qu'elle se plaisait a
rendre féline... elle invoque ici la tradition
ancestrale. Le dragon est l'un des douze
signes chinois qui peut prédire lorage
arrivant, mais regarderait egalement avec
espieglerie le monde des mortels. Dans un
conte classiques chinois, Le Roman des
Trois Royaumes, certains héros sont
compares a cet animal et a sa capacité a
se dissimuler dans des eléments naturels,
a linstar de ces grands hommes qui
savent évoluer et s'adapter a leur epoque.
Lian Zhang raconte Lhistoire d’'une heroine
capable de puiser son énergie dans la
nature, tout en portant un regard sur elle-
meéme empli d'introspection. Elle accentue
cette fluidité entre paysage et personnage,
au sein d'un mouvement perpetuel...
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Lian Zhang

Message from Home
2024

Courtesy of Galerie Sébastien Bertrand

Huile sur toile, 70x 50 cm
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