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Premiéere Partie

Introduction
a l'art contemporain asiatique

L’art contemporain asiatique, longtemps absent du marché international de
I’art, s’est développé dans le sillage de la croissance économique des pays
d’Asie. Aujourd'hui, les artistes contemporains asiatiques sont reconnus

internationalement : ils participent au monde de l'art contemporain tout en

maintenant la spécificité de leur culture.

Les raisons de l'essor de I’art contemporain asiatique

Un changement majeur dans l'art contemporain asiatique s’est opéré a

partir des années 90 avec l'organisation d'expositions a grande échelle, de
Biennales, voire de Triennales dans les grandes villes asiatiques. Des
événements comme la Biennale de Venise, en Europe, et les foires artistiques
comme Art Basel Hong Kong (ouvert en 2013), ont ainsi contribué a mettre
en avant les artistes asiatiques, leur donnant une visibilité accrue sur la
scene internationale.
Les musées ont peut-étre été les plus importants dans la croissance
artistique de I'Asie au cours de cette période et au-dela. Outre l'injection
importante de fonds publics dans ces musées et dans les Biennales d’Asie,
se sont ajoutés de nouveaux collectionneurs privés et des philanthropes.
En 1989, l'exposition « Magiciens de la Terre », qui fut un évenement au
Centre Pompidou a Paris, a notablement contribué a mieux faire connaitre
I'art contemporain asiatique en Occident. En 2017, le musée Guggenheim a
New York organisait une exposition « Art and China After 1989: Theater of
the World » : pas moins de 70 artistes chinois étaient présents.

Aujourd'hui, se dresse a Kowloon, Hong Kong, le nouveau musée M+ qui
abrite une tres belle collection d'art contemporain et moderne, chinois et
international. Début Mars 2025, le MOMA New York et le M+ annoncaient un
nouveau partenariat. Shanghai regorge aussi de musées d’art contemporain :
Long Museum, Rockbund Art Museum, Power Station of Art, Museum of Art
of Pudong, Yuz Museum.



En plus des foires d'art contemporain, il y a aussi les ventes aux encheres
asiatiques. Celles-ci offrent en effet des opportunités uniques pour les
collectionneurs et les investisseurs en art. De plus les artistes asiatiques
sont encore relativement sous-évalués par rapport a leurs homologues
occidentaux, ce qui signifie qu'il est possible d'acquérir des ceuvres d'art
asiatique a des prix raisonnables.

L'impressionnant développement de la scéne artistique

Le changement qui s'opéere en Asie est indéniable, expliquait Adeline Ooi,
ancienne responsable d'Art Basel pour I'Asie. « Avant la pandémie de Covid
19, Hong Kong était largement considérée comme la porte d'entrée de la
région. A I'époque, les discussions sur « I'Asie » se concentraient souvent
sur la Chine, alors en plein essor économique. Aujourd'hui, les galeries
disposent d'un plus large éventail d'options ». Adeline Ooi poursuivait : «
lorsque j'ai pris la direction d'Art Basel pour I'Asie en 2014, I'ambition était
de favoriser la croissance et de faire en sorte que I'Asie soit prise en
considération sur la scene mondiale ». Aujourd’hui Shanghai est devenue le
point d’entrée privilégié des galeries internationales, Pékin restant plus
ancrée localement. Et les autres villes du continent asiatique excellent - de
Bangkok a Manille en passant par Hong Kong, Singapour, Tokyo, Mumbai,
Jakarta jusqu'a Ho Chi Minh Ville - que ce soit par le biais de festivals
artistiques, de foires d'art ou de biennales. La scéne artistique thailandaise
prend aussi de I'ampleur, avec des initiatives telles que la Biennale d'art de
Bangkok, la Kunsthalle a Bangkok et la prochaine Biennale de Thailande a
Phuket.

L’Asie au centre du marché de I’art

La Chine a commencé a se développer sur le marché de I'art contemporain
au début des années 2007 et 2008. En 2022, elle se situait a la deuxieme
place derriere les Etats-Unis avec 24 % de part de marché (35 % en 2021).
Aujourd'hui, la Chine est devenue le centre de ventes aux encheres le plus
prospere au monde. La Corée du Sud, et plus particulierement Séoul, occupe
aussi une place de premier rang sur le marché mondial de Il'art. Avec ses
nombreux jeunes acheteurs et ses galeries renommées, Séoul est en train de



devenir un centre artistique trés important. Et il y a la Frieze Séoul. Certains
artistes coréens des années 70, comme Lee Ufan, ont récemment vendu
leurs ceuvres a des prix records dans les salles de vente. Le Japon a vu son
marché boosté par une génération de jeunes collectionneurs, des
entrepreneurs fortunés. D'aprés un nouveau rapport publié en Décembre
2024 par I'Agence japonaise des affaires culturelles et I'économiste Clare
McAndrew, le marché de l'art japonais a vu sa valeur augmenter de 11 % a
185 millions $ entre 2019 et 2023. Singapour n’est pas en reste, la ville est
devenue au fil des ans une plaque tournante de l'art dans la région asiatique,
avec des ventes aux encheres remarquables.

Le profil des grands artistes asiatiques

Les artistes asiatiques fusionnent des formes d'art plus anciennes, comme
la peinture a I'encre de Chine ou les gravures japonaises avec des approches
contemporaines. lls ont introduit un style unique avec lequel ils abordent
des themes comme la mondialisation, l'urbanisation et l'impact de la
technologie sur la société. Peintres, photographes et sculpteurs soulignent
I'identité asiatique en incorporant dans leurs ceuvres des idées et des
matériaux issus de la tradition.

L’Asie rassemble sans doute parmi les plus grands talents en matiere d’art
contemporain. Ai Weiwei, l'un des artistes les plus célebres de Chine, est
connu pour son art tres diversifié autant que pour ses opinions politiques
tranchées. L’artiste japonaise Yayoi Kusama est considérée par beaucoup
comme l|'une des artistes asiatiques contemporaines les plus marquantes;
ses installations, avec ses motifs de pois, attirent des foules dans le monde
entier. Takashi Murakami est célebre pour son mouvement d'art post-
moderne Superflat qui explore la culture pop et la société japonaise. Chiharu
Shiota parcourt le monde avec ses magnifiques installations en fils, souvent
rouges. L’artiste coréenne Haegue Yang, parmi les plus réputées de sa
génération, est notamment connue pour son utilisation d'objets du
quotidien au sein d'installations sensorielles. Le coréen Do Ho Suh explore
les différentes significations de I’espace tout en se jouant des objets.
L’artiste chinois Cai Guo-Qiang produit des feux d’artifice spectaculaires un
peu partout dans le monde.



Il y a une dizaine d’années, les artistes asiatiques étaient peu connus en
Occident. Les ouvrages n’étaient pas tres nombreux, a I'exception de ceux
consacrés a I’art contemporain chinois. Depuis 2015, la foire artistique Asia
Now, a Paris, a grandement contribué a faire découvrir les talents de ces
artistes en Europe. Centrée au départ sur les artistes chinois, elle s’est
rapidement élargie a d’autres artistes, ceux de I’Asie du Sud Est, et aussi
d’autres pays d’Asie centrale. Elle est a présent installée dans le prestigieux
batiment de la Monnaie de Paris et tient bien son rang au milieu des
nombreuses foires artistiques internationales comme Art Basel ou Art Paris.

Si 'on peut porter un regard admiratif sur ces talentueux artistes
contemporains asiatiques, il est difficile de les catégoriser, hiérarchiser et
encore plus de les sélectionner. Avoir un regard subjectif sur ces grands
artistes était un challenge auquel I'autrice a voulu se confronter. Le choix
des artistes s’est fait sur leur grande notoriété pour certains et pour des
artistes de la nouvelle génération.



Les artistes qui définissent l'art contemporain chinois

Des artistes tres contemporains en Chine aux artistes plus anciens mais
toujours présents, relevant de I’abstraction, voire de I’abstraction lyrique en
dehors de Chine, la scéne artistique chinoise regorge de talents confirmés.
Elle est aujourd’hui en constante évolution avec I’émergence d’une nouvelle
génération d’artistes. Ceux-ci se sont familiarisés aux nouveaux médias
dont I’art vidéo et recherchent la facon de combiner art et technologie.

Ai Weiwel
‘Résistance’

Parmi les artistes asiatiques, un nom vient tout de suite a I'esprit
s’agissant de la Chine, celui de l'artiste Ai Weiwei. «Des doigts d’honneur
adressés a des monuments historiques, le logo de Coca-Cola sur un vase de
la dynastie Han, des milliers de vélos traditionnels empilés en une
impressionnante sculpture ou des selfies contre le régime chinois, ses
provocations ont fait le tour du monde et forgé son image de rebelle anti-
systeme, en lutte contre toute forme d’oppression». Ses positions critiques
vis a vis du gouvernement chinois lui ont donné un statut d’artiste résistant.
«Je ne suis pas un dissident : c’est mon gouvernement qui I’est», déclarait Ai
Weiwei.

Ai Weiwei, Circle of Animals/ Zodiac Heads, NY, 2011



Né a Pékin en 1957, Ai Weiwei explore la culture, I'histoire et la politique,
brouillant souvent les frontieres entre art et activisme. L’artiste est a la fois
sculpteur, performeur, photographe, architecte, commissaire d'exposition et
réalisateur. En 1979, il a fondé avec d'autres, le groupe d'avant-garde d’art
contemporain «Les Etoiles», qui a révolutionné I’art en Chine.

Ai Weiwei s’est fait remarquer en 2008 lors des Jeux olympiques de Pékin ; il
a en effet contribué a la conception du stade national de Pékin, surnommé le
"Nid d'oiseau». Il était vu alors comme un visionnaire architectural. Cette
structure emblématique était louée pour son design audacieux et novateur.
En 2011, apres avoir critiqué le gouvernement chinois, Ai Weiwei a été
emprisonné pendant 81jours, libéré sous caution et assigné a résidence.

Au dela de la Chine qu’il a quitté en 2015, Ai Weiwei est un fervent
défenseur des droits de 'homme et de la liberté d'expression. Il s’est engagé
dans de nombreux combats pour la dignité humaine : il a ainsi visité plus de
40 camps de réfugiés dans 23 pays pour réaliser son premier long métrage,
Human Flow. Le film a été sélectionné pour les Oscars en 2018. Sur la facade
du Palazzo Strozzi a Florence en 2016, I'artiste avait accroché en marge de
I'exposition qui lui était consacrée, "Ai Weiwei libero", une installation
appelée « Reframe » constituée de 22 canots pneumatiques. Son but : attirer
I’attention sur le drame des réfugiés en Méditerranée.

Ai Weiwei, Law of the Journey refugees, installation, Prague 2017
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Au-dela de ses positions tres politiques, Ai Weiwei n’en oublie pas moins
ses références artistiques, chinoises. En 2016, dans I’exposition Er Xi (child
play) au grand magasin Le Bon Marché a Paris, il utilisait les techniques
traditionnelles chinoises de fabrication de cerfs-volants, en bambou et soie,
pour créer des personnages et des créatures mythologiques, accrochés aux
fenétres, dans les atriums et la galerie centrale du grand magasin parisien :
un spectacle fantastique!

Son impressionnante installation «Circle of Animals/Zodiac Heads», de
majestueuses sculptures en bronze, exposées devant la fontaine Pulitzer sur
la Grand Army Plaza a New York City, en 2011, et qui ont parcouru le monde
depuis, renvoie aussi a I'histoire de la Chine. Elle comprend 12 tétes
d'animaux en bronze représentant le zodiaque chinois traditionnel.

Ai Weiwei, Bon Marché, Janvier 2016

Autre création marquante, toujours en regard vers la Chine, Ai Weiwei
présentait une installation, « Sunflower Seeds », a la Tate Modern Museum
de Londres en 2011; celle-ci était constituée de plusieurs millions de
graines de tournesol en porcelaine, peintes a la main par des artisans de
Jingdezhen. Toujours provocateur, I'artiste jouait la avec une métaphore
célebre de Mao Zedong ou le peuple chinois devait se tourner vers lui
comme les tournesols vers le soleil. Cette installation, simple en apparence,
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se voulait étre en fait un commentaire sur la production de masse, et la
complexité du régime chinois.

Depuis la fin des années 2000, Ai Weiwei a fait du LEGO un matériau a part
entiere de son vocabulaire artistique. En 2017, il présentait au Hirshhorn, le
musée d'art moderne et contemporain de Washington, 176 portraits faits de
1,2 million de briques Lego, dénoncant une fois encore la répression dont
sont victimes les dissidents politiques a travers le monde.

En Avril 2023, Ai Weiwei exposait au Design Museum de Londres sa plus
grande ceuvre jamais réalisée en briques Lego : une recomposition des
Nymphéas de Monet avec 650 000 pieces, 22 couleurs.

Ai Weiwei, Executions d’aprés Goya, Don Qixote, MUSAC, 2025, legos

Au Musée d'Art Contemporain de Castilla y Ledn (MUSAC) en Espagne, du 9
Novembre 2024 au 18 Mai 2025, l'artiste présentait « Don Quichotte » des
peintures Lego, dont une version contemporaine du célebre tableau « Le 3
mai a Madrid » (ou « Les Exécutions ») de Goya.
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En 2022, Ai Weiwei présentait une installation en verre de Murano, dans le
cadre de la 59eme Biennale de Venise. Sur l'lle de San Giorgio Maggiorre,
I’artiste avait suspendu dans la basilique, un monumental et impressionnant
lustre en verre noir, mesurant plus de six metres de large et prés de neuf
metres de haut, composé de plus de 2000 pieces en verre fabriquées a la
main par les maitres verriers du studio Berengo a Murano.

Ai Weiwei, Human Comedy, Venise, Exposition San Giorgio, 2022

La piece était magnifique, c’était la plus grande sculpture suspendue jamais
réalisée en verre de Murano. Sa couleur noire pouvait surprendre mais elle
lui donnait une vraie force telle que celle qu’on peut trouver dans les
peintures religieuses italiennes du XVle siecle, par exemple du Tintoret.

L’artiste se concentre aujourd’hui sur son travail de LEGO : « Les Lego, C’est
une deuxieme langue, déclarait Ai Weiwei. Ce n’est pas de la peinture, ce
n’est pas de la sculpture et ce n’est pas une installation. Cela ressemble a
deux dimensions, mais en fait, c’est de la troisieme dimension ». Au travers
de ses briques Lego, I'artiste aborde des ceuvres majeures dans |'histoire de
I’art comme récemment I’ceuvre de Goya « Exécutions ». Il va ainsi jusqu’a se
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moquer des grands chefs-d’ceuvre de la tradition occidentale, tels que la
Vénus endormie de Giorgione et la Cene de Léonard de Vinci.

Ai Weiwei a ainsi une ceuvre prolifique, artistique et politique. S’agissant
de son action politique, I'artiste fait preuve de créativité. En tant qu’exilé, les
origines chinoises de I'artiste sont bien la, ancrées au fond de lui et ses
talents artistiques se déploient alors magnifiquement des lors qu’il utilise
ses connaissances de I’art et la culture traditionnels chinois. Ses sculptures
faites de bambou, de papier et de soie, suspendues au Bon Marché a Paris
ou les animaux mythologiques au Palazzo Fava a Bologne, étaient d’un
grand raffinement et d’une franche beauté. Aujourd’hui, I'artiste utilise les
briques Lego comme un moyen de communication «démocratique». |l
considere que tout le monde connait ou reconnait ces objets, notamment les
jeunes, une communauté que l’artiste cherche sans doute a toucher plus
particulierement.

Zeng Fanzhi
‘Un univers mystérieux’
Zeng Fanzhi, 60 ans, est un des artistes le plus cotés en Chine

actuellement. Il se situait a la premiere place du classement des ventes aux
encheres de la Hurun China Art List en 2023. Depuis 1993, il vit et travaille a
Pékin tout en exposant partout dans le monde. L’artiste est moins connu
dans les médias qu’Ai Weiwei, il représente pourtant pleinement la création
contemporaine chinoise telle qu’elle s’est développée au cours de ces trente
dernieres années.

Au début, Zeng Fanzhi mélangeait histoire politique de la Chine et histoire
personnelle. Il évoquait ainsi dans ses premieres toiles ses souvenirs de
jeunesse, lorsqu’il vivait preés de I’hdpital de Wuhan, ou alors dans sa
peinture «Tiananmen» ou I’on reconnait Mao Zedong (2004). Zeng Fanzhi a
en effet grandi sous la révolution maoiste. A ce stade, le foulard écarlate des
Gardes rouges était tres présent.
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Zeng Fanzhi, The Last Supper, 2001

En 2001, Zeng Fanzhi a revisité a sa maniere «The Last Supper», le célebre
tableau de Léonard de Vinci, en y ajoutant une touche de modernité,
représentant 13 écoliers chinois, cravates rouges au cou, en train de manger
une pasteque.

Sa solitude lors de son arrivée a Pékin a inspiré a I'artiste ses séries Mask
(1994-2000) : « Tout le monde portait des costumes », raconte l|'artiste «
mais ca avait quelque chose d’un peu faux. Derriere la plupart de ces
masques, c'est moi. J'avais tres peu d'amis ».

En observateur de la modernisation de la Chine, Zeng Fanzhi a commencé a
peindre des hommes d'affaires et des politiciens, portant toujours des
masques afin de cacher leurs difficultés derriere un visage « socialement
acceptable ». Ces ceuvres, connues sous le nom de «Mask Series» et « Behind
the Mask», oscillent entre réalisme et imagination, avec un réel souci du
détail technique. Elles ont propulsé sa carriere a 'international.
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Zeng Fanzhi, Mask Series, 1996

A coté de ses Mask Series, sous I'influence du Pop Art, I’artiste a peint des
portraits et des paysages d’une abstraction quelque peu sombre. A Ia fin des
années 90 en effet, Zeng Fanzhi a décidé de se détacher de la figuration
formelle et s'est lancé dans une nouvelle exploration de l'abstraction. Ses
sujets sont passés doucement de la société a la nature.

Zeng Fanzhi, In the Studio, Zurich, 2018, huile sur toile

Les toiles de Zeng Fanzhi sont traversées par des lignes qui se fondent avec
les objets a l'arriere-plan. L'artiste a caractérisé ces paysages comme des
ré-interprétations de la création de la nature. Il déclare : « Ce ne sont pas de
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vrais paysages. |l s'agit plutdét d'une expérience de miao wu [révélation
merveilleuse], d'un voyage de découverte sans repos ».

Zeng Fanzhi, Museum of Art of Pudong, 2023

Zeng Fanzhi continue aujourd’hui a explorer le paysage comme on a pu le
voir lors de sa derniere exposition en 2023 a la galerie Hauser & Wirth a Los
Angeles ou il présentait une dizaine de tableaux abstraits de grands
formats. Ses nouvelles peintures a I'huile bénéficient de décennies de
recherche sur la théorie des couleurs. Zeng Fanzhi essaie en effet de
repousser les limites de la peinture.

Zeng Fanzhi participait a la 60eéme Biennale de Venise en 2024, a la Scuola
Grande della Misericordia. Il présentait I’exposition «Near and Far / Now and
Then». Celle-ci montrait des peintures abstraites et des ceuvres sur papier
faites a la main, réalisées a l'encre, au graphite, a la craie et a la poussiere
d'or, entre autres pigments minéraux. Ces ceuvres combinaient
I'iconographie chrétienne, bouddhiste et autres références littéraires, et
semblaient indiquer une nouvelle direction dans sa pratique.

Zeng Fanzhi a ainsi beaucoup évolué dans ses sujets depuis ses premieres
peintures mais il gardé un style propre. Il reste maitre dans I’art du portrait.
L’aspect désolé de ses paysages actuels les sublime. Si I'artiste s’est
aujourd’hui distancié du monde figuratif, il s’appuie beaucoup sur la ligne et
la couleur. On peut voir dans ses toiles comme des nébuleuses ou des
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réseaux électriques. Un univers mystérieux se dégage des peintures de Zeng
Fanzhi, I'abstraction de ses toiles emporte et fascine.

Liu Wei

‘Des sculptures/objets’
Liu Wei est un artiste visuel qui utilise une variété de médias : vidéo,

installation, dessin, sculpture et peinture. « Liu Wei est un des plus grands
artistes de sa génération », déclarait Michelle Yun, curateur au New York’s
Asia Society Museum, il est capable d’étre présent sur la scene artistique a
I'intérieur de la Chine tout autant que dans le milieu international. »

Les ceuvres de Liu Wei sont souvent assemblées a partir d'objets trouvés au
qguotidien. L'artiste transforme ces matériaux mis au rebut en objets
sculpturaux et en installations souvent d'une grande complexité.
Les themes de Liu Wei structurent son ceuvre, a savoir les contradictions de
notre époque, la transformation du paysage urbain, le chaos du monde. Liu
Wei appartient a une génération d’artistes ayant grandi dans les années
1970. L’urbanisation rapide de la période post Mao a ainsi beaucoup
influencé son art.

Liu Wei, Library Iii, 2012 , collection Pinault

A partir de 2006, ses travaux parlent de corruption, d’aliénation, de
I'immense verticalité de I'infrastructure d’une mégapole. Liu Wei déclare :
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« Les villes sont une réalité ; toute la Chine est une ville en construction et
bien sOr ceci m’influence ». Liu Wei est considéré comme |'une des figures
majeures du réalisme cynique - mouvement artistique satirisant des réalités
socio-politiques a I’encontre des idéologies dominantes - rappelle la
Fondation Pinault a Paris, qui possede une des ceuvres majeures de I'artiste
(Library, 2012).

Une ceuvre d’art doit étre provocante, déclare I'artiste. « Une ceuvre d’art
n’est pas destinée a obtenir I'acquiescement de tous, mais a créer le doute,
a rendre les gens sceptiques, y compris soi-méme », précise-t-il.
Liu Wei a réalisé une série de produits artistiques qui sont des objets du
qguotidien. Sa Séries Art comme "Anti-Matter" (2006) et «As Long As | See it»
(2006) étaient composée d’objets ménagers comme des machines a laver,
des ventilateurs et des télévisions.

Liu Wei, Devournment, installation, 2019

Au fil du temps, l',euvre de Liu Wei est devenue moins politique, traitant
plutét de themes universels liés a I'humanité. Des motifs de formes
géométriques et des lignes horizontales et verticales caractérisent cette
pratique diversifiée de Liu Wei. L’artiste utilise des motifs générés par
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ordinateur qu'il transpose ensuite dans des peintures de grand format pour
créer des compositions géométriques. Dans sa Serie «Purple Air» en 2006,
Liu Wei voulait montrer la densité et I'immensité des gratte-ciels. Dans son
exposition a la galerie White Cube en 2022-2023, I'artiste témoignait des
possibilités offertes par les processus numériques et la maniere dont ils
peuvent étre traduits et adaptés au médium de la peinture.

Dans son exposition «Liberation Routes» a Shanghai en 2024, a la CC
Shanghai Foundation, l'artiste présentait des sculptures en aluminium et
acier, dans des espaces vides. Liu Wei déclarait : « Liberation Routes leve le
voile du surréel déguisé en réalité, révélant un monde en mouvement
perpétuel, a la fois comme un voyage et comme un paysage ».

|

&)Y

Liu Wei, Liberation Routes, CC Foundation, Shanghai, 2024

Plutot que de regretter une histoire perdue, Liu Wei cherche a comprendre
les perturbations qui ont marqué le paysage urbain en Chine au cours de ces
dernieres décennies. Il utilise a ces fins I'outil numérique. L’artiste se
confronte a la réalité du monde et a une urbanisation galopante, parfois
dramatique. Aujourd’hui, au travers de ses ceuvres, il la transcende plutot
qu’il ne la combat.
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Liu Wei, Truth, Dimension, 2013, huile sur toile

Cao Fei
‘La maitrise du digital’

Utilisant elle aussi une variété de médias dont récemment le metaverse,
Cao Fei est parmi les jeunes artistes les plus innovant(e)s qui ont émergé en
Chine ces dernieres années; elle est une des plus importantes
représentantes de l'art post-digital. Cao Fei documente |'urbanisation rapide
et les révolutions numériques de la Chine depuis plus de vingt ans. Selon le
directeur du MoMa PS1, Klaus Biesenbach, «Cao Fei visualise la tension dont
une personne de sa génération peut étre victime quotidiennement en
Chine».

Cao Fei, China Tracy Second Life Documentary Film 2007

Cao Fei est née en 1978 a Guangzhou. L’artiste se concentre avant tout
autour de I'image en mouvement et la mise en scene. Elle figure souvent un
monde peuplé d’adolescents qui se déguisent en personnages de mangas ou
de jeux vidéo pour s’inventer une vie imaginaire. En 2007, Cao Fei a
commencé a expérimenter 'univers virtuel de ‘Second Life’ - une plateforme
3D ou les utilisateurs pouvaient concevoir le contenu du jeu -. Elle réalisait
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sur Second Life la vidéo | Mirror (2007) qui mettait en scéne son avatar,
China Tracy, dont on pouvait suivre les aventures dans un monde paralléle.

« L’isolement, la division des classes et le déclin annoncé du capitalisme
international sont des sujets clés dans I’ceuvre de Cao Fei, qui ne cesse de
s’inspirer d’une multitude de références des mondes occidentaux et
asiatiques », explique la Fondation Pinault.

Cao Fei réalisait un film «Prison Architect» en 2018 : elle utilisait I’espace
physique d’une prison comme métaphore pour représenter ce qu’on sous-
entend communément par liberté et captivité.

Cao Fei, Prison Architect, film, 2018

En 2019, Cao Fei a fait I'objet de la premiere exposition personnelle d’un
artiste chinois au Centre Pompidou «Cao Fei: HX», une plongée au coeur du
quartier de Pékin dans lequel I'artiste a installé son atelier.

Cao Fei, Nova, 2019, HD, video color, sound
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Cao Fei déclare a ce sujet : «Le commissaire d’exposition du Centre
Pompidou m’a dit : « A présent, tu es une artiste internationale ». Pour moi,
ca veut dire que quand j’ai participé a la premiere exposition d’artistes
chinois au Centre Pompidou en 2003, j’étais encore considérée comme une
« artiste chinoise ».

Du 22 Juin 2024 au 9 Septembre 2025, Cao Fei présentait «Tidal Flux» au
Musée d'Art de Pudong, a Shanghai. C'était sa premiere grande rétrospective
de mi-carriere. Tidal Flux comprenait une grande installation qui pouvait se
voir comme une interrogation sur la robotisation de la société du travail.
Début 2025, elle présentait «My city is yours» a I’Art Gallery of New South
Wales a Sydney. L'exposition était présentée sous la forme d'un paysage
urbain, une ville faite d'écrans et de pixels, une ville en construction ou les
travailleurs se disputent les emplois, toujours avec les robots.

Cao Fei est tres représentative d’une génération qui a grandi dans un monde
digital, les Millenials, qualifiés souvent de «digital natives». Elle entraine son
public dans un univers paralléle, ou des adolescents se fraient un chemin
dans un monde ou ils se sentent plus a I'aise. L’artiste joue avec les filtres,
bleus, orange, des changements de couleurs qui apportent autant d’irréalité
a ses videos.

Cao Fei, Oz

Son nouvel avatar Oz est un étre hybride, qui présente une téte presque
humaine, prolongée par un corps fait de tentacules. Il était montré de facon
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impressionnante et presque inquiétante dans son exposition «Tidal Flux» a
Shanghai.

L’artiste ne manque pas d’humour dans ses videos qui sont pour la plupart
de grande qualité. Cao Fei se montre aussi critique, voire inquiete s’agissant
de I’évolution de la société et de la prolifération des robots en Chine.
L’artiste a été reconnue récemment comme un(e) des artistes les plus
influentes dans le monde. Les musées du monde entier s’arrachent ses
expositions.

Au-dela, Cao Fei inspire a présent de jeunes artistes chinois, comme Lu
Yang qui a créé son personnage de Doku en 2019. Doku représente I'alter
ego de l'artiste. C’est son avatar qui lui permet de se réincarner dans un
mode numérique tel qu’on le voit dans sa video «Doku The Self» (2022).
L’artiste nous entraine dans un monde de science fiction, envoltant. Lu
Yang faisait partie des jeunes artistes chinois exposés au Centre Pompidou
dans I’exposition « Chine - Une nouvelle génération d’artistes », en 2024-
2025.

Chen Fei

‘Passion cinéma’
Chen Fei était aussi parmi les jeunes artistes chinois exposé au Centre

Pompidou dans I'exposition « Chine - Une nouvelle génération d’artistes ».
Le travail de Chen Fei fait ainsi partie d’un nouveau courant dans l'art
contemporain chinois.

Chen Fei est né en 1983. Il se situe dans la catégorie des artistes dits ultra-
contemporains L’artiste réalise des ceuvres particulierement innovantes. Il
travaille la peinture, la sculpture, les installations ou |’architecture. Ses
ceuvres sont tres originales en ce qu’elles combinent une approche tres
personnelle et contemporaine avec des caractéristiques plastiques
traditionnelles. Chen Fei bénéficie déja d’une certaine renommée. Artron
(société de ventes aux encheres chinoise) recensait 14 ceuvres de lartiste
vendues en 2023, pour un total deépassant les 5 millions $.
Chen Fei a été formé a I'Académie du cinéma de Pékin. Il s’est spécialisé
dans les films d’animation durant ses études. Sa connaissance approfondie
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du cinéma a influencé son choix de sujets et le style de composition de ses
peintures.

10011 R ™"

Chen Fei, National Conditions, 2017, acrylique sur toile, techniques mixtes

Ces peintures sont des constructions transposant des éléments de sa vie
personnelle en parodies surréalistes ou hyperréalistes. D’une précision
photographique, les ceuvres de Chen Fei semblent avoir été créées par
ordinateur ou extraites d’un dessin animé. Mais ce sont bien des toiles
peintes a I'acrylique.

Chen Fei, The Road to Success, 2023-2024
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L’artiste se représente toujours dans ses toiles, comme on pouvait le voir
dans son oeuvre «The Road to success», présentée au Centre Pompidou en
2024-2025. Le portrait de I’artiste apparait ici en grand format au bas d’un
escalier.

Chen Fei reste en effet tres centré sur lui-méme, tout en faisant preuve
d’un certain sens de I’humour, quelque peu noir. Dans cette ceuvre, il
questionne I’ambition, la modernité et l'illusion de la réussite. « Avec
autodérision, I’artiste se réinvente en « créateur de marque » pour explorer
la quéte de réussite dans une société globalisée. Couleurs saturées et
textures contrastées renforcent la puissance visuelle de cette toile ».

L’artiste se représente souvent nu et décrit un univers imprégné de sexe, de
tatouages et de pop culture. «Traditional Self Portrait» (2015), est un
autoportrait de Chen Fei, grandeur nature, nu et avec une érection, dans la
pose classique d’un peintre occidental, explique la galerie Perrotin.

Chen Fei, Artist and family, 2018

L'artiste se focalise sur des préoccupations individualistes, par opposition
aux préoccupations sociétales. Il s'agit d'une tendance commune de la
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génération postérieure aux années 1980, influencée par le monde des
dessins animés et, plus important encore, par I'ére du consumérisme et de la
mondialisation. Dans ses natures mortes grand format, Chen Fei transforme
la vie quotidienne chinoise en une critigue acerbe de la société de
consommation.

Chen Fei se définit comme un marginal. Il considere que l'irrévérence peut
étre la plus grande forme de sincérité. Intéressé par l'impact de la croissance
économique rapide de la Chine sur sa culture désormais mondialisée, Chen
Fei s'interroge également sur les golts collectifs et I'évolution sociétale de
son pays.

Chen Fei est tres ancré dans sa génération, les millenials. Dessins animés,
jeux video, sexualité, on retrouve ces composants dans la société
contemporaine partout dans le monde. Son art n’est ni occidental, ni
strictement chinois, il est surtout contemporain et personnel. Son talent
artistique est évident, placé en dehors des normes et des codes.

Yang Yongliang
‘La photographie numérique’
Yang Yongliang est un artiste visuel, vidéographe, photographe et peintre.
Il est né en 1980. L’artiste travaille la photographie comme un peintre.
« J’avais I’habitude de peindre des paysages traditionnels, mais je sentais
que le style chinois avait atteint un sommet - il n'y avait aucun moyen de
progresser. Je voulais trouver un nouveau média, plus contemporain,
capable de capter l'esprit de la peinture de paysage. La photographie
numérique semblait étre la réponse », expliqgue Yang Yongliang.
Les ceuvres de Yang Yongliang sont composées essentiellement d’images
numériques ; ses paysages présentent une quantité impressionnante
d'images urbaines reconstruites et recomposées. Ses ceuvres donnent
d’abord une impression de paysages classiques célébrant la nature. Mais
apres un examen attentif, on peut y voir une autre image : les montagnes
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Yang Yongliang, Wintery Forest, 2014

sont recouvertes de gigantesques gratte-ciel en ruines qui seront bientot
submergés par la montée des eaux. Les arbres que l'on trouve dans les
peintures classiques de la dynastie Song, deviennent des tours en treillis
métalliques, ou des pylones sur lesquels sont tirées des lignes électriques.
L’artiste obtient ce travail en empilant les photographies qu’il réalise lui-
méme. Il transporte le spectateur dans un monde d’illusion ou les confins
entre la peinture et la photographie disparaissent.

« Yang Yongliang bouscule notre conscience collective, en remettant en
question nos problemes économiques, environnementaux et sociaux, en
prévoyant les effets dévastateurs de [l'urbanisation effrénée et de
I'industrialisation en Chine et a I'étranger », explique la galerie Paris-Beijing
qui le représente en France.

28



Yang Yongliang, Early Spring, 2019

« Je suis au désespoir devant le rythme de l'urbanisation en Chine - c'est
comme assister a la mort d'une personne », déclare Yang Yongliang.

« La démarche de Yang Yongliang est polysémique et paradoxale. Elle est
tout a la fois un constat, un avertissement, un appel a I’éveil de notre
conscience et, en méme temps, l'image émerveillée d’une beauté
contemporaine. Car ses images flirtent avec le sublime, tout comme celles
de ses prédécesseurs. Quelque chose d’également suspendu y est a I’ceuvre
qui les charge d’une temporalité universelle, familiere de [I’époque
romantique », déclare Philippe Piguet dans le cadre de I’exposition de Yang
Yongliang «Imagined Landscapes», a I’Abbaye-Espace d’Art Contemporain a
Annecy, en 2024.

Yang Yongliang a réalisé en 2023 un film «Vanishing Shore», qui raconte
I'exil de deux enfants qui ont quitté leur ville natale et qui cherchent a
trouver un équilibre entre liberté et regret, en rejoignant la mer. C’étaient
les débuts de Yang Yongliang dans la réalisation de films narratifs, mettant
en scene des étres humains pour la premiere fois, explorant les themes du
développement urbain et de la nostalgie.
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Rabbit, 2023, galerie Paris B

Le travail de Yang Yongliang suscite un véritable engouement. Il aborde
des themes liés a 'urbanisation galopante partout dans le monde, auxquels
la jeune génération est particulierement sensible. Son travail numérique est
innovant et ses paysages magnifiques. L’artiste utilise sa formation classique
en peinture traditionnelle chinoise qu’il transpose en images
photographiques d’une beauté extraordinaire, au sens littéral du terme, et
presque poétiques.

Fang Lijun
‘L’humour’

Fang Lijun est une des figures les plus importantes de I’art contemporain
chinois. Il est un des initiateurs du mouvement pictural chinois « le réalisme
cynique », qui s'est développé apres les évenements du 4 juin 1989, place
Tienanmen. Il était aussi le premier artiste chinois contemporain a obtenir
une exposition personnelle a I’étranger au Japan Foundation Asia Center en
1996.

Fang Lijun fait partie de ces premiers artistes chinois a avoir obtenu la
reconnaissance de I’Occident, avec notamment ses peintures en grand
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format de tétes d’hommes chauves, aux traits exagérés. Il a peint ces
personnages dans différentes poses - en train de bailler puis de sourire -
« comme un reflet des changements que la société chinoise vivait a
['époque ».

Fang Lijun, 1995, M+Sigg Collection, huile sur toile

La téte ou le visage humain reste toujours un élément clé dans son art. Par
ailleurs Fang Lijun est aussi graveur sur bois, il découpe des blocs de bois
en pieces, les encre puis les réassemble pour I'impression.

Ces dix dernieres années, Fang Lijun s’est tourné vers la porcelaine, a
Jingdezhen, berceau de la porcelaine en Chine. L’artiste a en effet une
capacité a passer d'un support a l'autre, de la peinture a I'huile a la gravure
sur bois a la céramique, en fonction de son besoin de s'exprimer.

Fang Lijun, Ceramics, 2017
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Pour ses travaux de céramique, l’artiste part de petites briques de
polystyréne, qu’il revét de porcelaine et empile les unes sur les autres. A la
cuisson, le polystyrene disparait: ne reste plus que la structure de
céramique".

En 2023, l'exposition «Between Perfection and Destruction: Fang Lijun
Porcelain Sculpture» a la galerie Eskenazi a Londres, mettait en avant neuf
sculptures en porcelaine de [I’artiste - des constructions modulaires
diaphanes et empilées - qui montraient I’'intérét de Fang Lijun pour cet état
de flux, entre la perfection et la destruction.

L’artiste poursuit actuellement son travail entre céramiques et portraits.

Fang Lijun, 2013-2023.12.4, encre colorée sur papier

Fang Lijun est tres apprécié en Chine : il était 7° du classement de la Hurun
China Art List 2023 avec des ventes de 13.1 m Us $. L'art de Fang Lijun est
un mélange d'humour, d'ironie et d'observation de la Chine contemporaine.
Le mouvement « le réalisme cynique » qui a émergé au début des années 90
auquel Fang Lijun est associé, était déja caractérisé par ce sens de l'ironie,
du détachement, et par une position critique a I'égard des normes sociétales
et de l'autorité politique. L’artiste observe les autres aussi bien que lui-
méme, il réalise des ceuvres graphiques réalistes, dans lesquelles il se met
en scene, mais toujours avec un grand sens de I’lhumour.
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Les artistes chinois en France

Dans les années d’apres guerre, la France a accueilli plusieurs artistes
chinois comme Zao Wou-ki et Chu Teh-Chun qui deviendront de grands
noms de la peinture dans le monde. Aujourd'hui Zao Wou-Ki est reconnu
comme une force majeure sur le marché de l'art. Apres la répression de la
place Tiananmen, a Pékin, le 4 Juin 1989, une nouvelle vague d’artistes
chinois, actifs dans les mouvements artistiques d'avant-garde, a choisi
d’émigrer en France comme Wang Keping, Ma Desheng, Huang Yong Ping ou
Li Shuang. L'artiste Yan Pei-Ming est arrivé en France en 1983 et s'est forgé
depuis une réputation internationale. Le peintre Yang Jiechang s’est installé
a Paris apres 1989. Il est depuis largement reconnu en Asie.

Z.a0 Wou-Ki

‘La lumiére...
Zao Wou-Ki est un des artistes chinois les plus célébrés dans le monde de

I'art. Avant I'ouverture de la Chine dans les années 80, I'art de Zao Wou-Ki
n’était pas tellement apprécié par les chinois : trop loin des canons
traditionnels de la peinture chinoise. Né a Pékin en 1920 (décédeé en 2013),
Zao Wou-Ki a quitté la Chine en 1948. Aujourd’hui ses oeuvres ont intégré
les collections asiatiques du Musée National de Pékin. Zao Wou-ki est non
seulement reconnu mais honoré par la Chine. Ses toiles les plus
spectaculaires sont proposées a Hong Kong. L’artiste détient le record de la
plus haute adjudication de I'histoire du marché hongkongais avec 65m$
pour un monumental triptyque intitulé « Juin-Octobre 1985 », vendu en
2018 chez Sotheby’s. La renommée mondiale de Zao Wou-Ki s’étend au-
dela de la Chine jusqu’aux Etats-Unis. En 2024, Zao Wou-Ki se situait au 13°
rang du classement Artprice des 500 plus grands artistes dans le monde,
avec un chiffre d'affaires de 60 millions $. Il occupait la premiere place sur le
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marché de Hong Kong. Ultime reconnaissance de I’artiste dans son pays
natal, le M+ museum a Hong Kong va présenter une tres grande exposition
consacrée a Zao Wou-Ki - soit 200 ceuvres - en décembre 2025.

Zao Wou-Ki, Hommage a Claude Monet, 1991, huile sur toile

Récemment en France, du 2 Mars au 26 Mai 2024, le couvent des
Franciscaines a Deauville accueillait une exposition monographique
exceptionnelle dédiée a l'ceuvre de Zao Wou-Ki : «les allées d'un autre
monde ». En 2018, une grande exposition lui avait été consacrée, « L’Espace
est silence », organisée par le Musée d’Art Moderne a Paris.

« Zao Wou-ki avait sa propre approche de l'abstraction occidentale. Il a
trouvé un style unique. Son apprentissage initial de la peinture classique
chinoise est fondamental », déclarait Joyce Chan, spécialiste de I'art
asiatique chez Christie's Hong Kong. Zao Wou-ki mélange la peinture
d'avant-garde occidentale avec les traditions chinoises de la calligraphie et
du dessin a lI'encre, créant ainsi une esthétique personnelle puissante qui lui
est propre. Au contact de [’'Occident, Zao Wou-Ki se tournera vers
I’abstraction moderne. « Abstraire sa peinture de I'influence de la réalité »
sera son credo. Zao Wou-Ki disait : pour peindre, il faut regarder la peinture
des autres. Et il a beaucoup regardé celle de Claude Monet, peintre
impressionniste, auquel il a d’ailleurs dédié un superbe triptyque
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« Hommage a Claude Monet » (1991) de 2 m de haut et 5 m de long. Par sa
forme, I'ceuvre rappelle les panneaux panoramiques des Nymphéas de
Monet. Dans beaucoup de ses peintures a I’huile, Zao Wou-Ki s’inspire des
couleurs du peintre impressionniste : bleus et mauves, associations de vert
et de rose, jaunes lumineux.

Zao Wou-Ki, Il ne fait jamais nuit, diptyque, 2005

« L'impressionnisme est l'un des principaux courants auxquels s’est
intéressé Zao Wou-Ki, qui s’est beaucoup inspiré de ses couleurs et de ses
effets atmosphériques », déclare Yann Hendgen, directeur artistique de la
fondation Zao Wou-Ki.
L’artiste a utilisé une diversité de mediums : peinture a I'huile, aquarelle,
encre, estampe, tapisserie, porcelaine, stele, livres de poésie. Il fera la
redécouverte de I'encre de Chine dans les années 1970, encouragé par son
ami et poete Henri Michaux. Par ailleurs Zao Wou-Ki a réalisé de
nombreuses céramiques, en collaboration avec la Manufacture de Sevres.
Dominique de Villepin, définit ainsi son ami : « Zao Wou-Ki, peintre des
forces élémentaires et du surgissement de I'étre, une vie d'homme passée a
sonder et a scruter les formes et le sens, en jetant a la rencontre l'un de
I'autre I'Orient et I'Occident, chercheur d'absolu qui enferme dans la couleur
les paysages de l'esprit, chaman des initiations et des métamorphoses ».
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Zao Wou-Ki, Triptyque, juillet-octobre 1997- janvier 1998, huile sur toile

Les peintures de Zao Wou-ki sont merveilleusement empreintes de couleurs
et de lumiere. L’artiste réalise des fondus subtils, tout en créant des
nuances. Quand on les observe longuement, on peut voir dans ses
peintures, des paysages, des rochers, ou bien des vagues, des éléments de
la nature. Zao Wou-Ki n’aimait pas le mot « paysage » auquel il préférait
celui de « nature ». Datant des années 60, ses peintures a I’huile dans les
rouges foncés, flamboyants, ou celles présentant des intensités de jaune et
de noir, sont envoltantes. L’artiste créé des aplats de couleurs qui donnent
une impression de relief et de profondeur a ses peintures. Dans un triptyque
de 1997-98, [l’artiste avait choisi un jaune éclatant sur lequel sont
parsemées des traces sombres qui donnent beaucoup de mystere a sa
peinture.

Zao Wou-Ki, Sans Titre, 1977, encre sur papier
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Dans certaine de ses ceuvres a I’huile, Zao Wou-Ki semble aussi jouer de la
transparence. Dans ses aquarelles, l'artiste offre aussi un festival de
couleurs : entre les roses et les verts, les bleus et les gris, les mauves et les
rouges. Ses encres a partir des années 1970 montrent sa maitrise par
ailleurs de cet art délicat.

Yan Pei Ming

‘L’art du portrait’
Yan Pei-Ming, d'origine chinoise, installé en France depuis 1983, est un

portraitiste qui s'intéresse a l'actualité qu’il n'a de cesse de peindre.
Yan Pei-Ming (né en 1960) est connu pour ses trés grands portraits et
compositions. Il a acquis une reconnaissance internationale précisément
pour ces peintures de personnalités contemporaines, hommes politiques,
acteurs mais aussi des papes. Citons Mao Zedong, Barack Obama, Jean-Paul
I, le prince Charles, Alberto Giacometti, Michael Jackson. A partir de 1994,
Yan Pei-Ming s’est lancé dans une longue série de portraits de Mao. Il a
peint des personnalités politiques de premier plan : Poutine, Erdogan,
Macron, Trump, Modi, Georgia Meloni, Angela Merkel.

« La représentation de la réalité ne m’intéresse pas, car pour moi, il n’y a
pas de réalité vraie ou de réalité absolue. A priori, il N’y a pas de mensonge
non plus. Avec le portrait, je livre seulement une possibilité, une hypothese.
Mais je crois que la peinture a toujours été un mensonge parfait », déclare
I’artiste.

Yan Pei-Ming,Un enterrement a Shanghai, 2019, Musée d’Orsay
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Ming, comme tout le monde I'appelle, a en projet de peindre une vingtaine
de ces portraits par année, et de dépeindre des gens de pouvoir. « Ce sera la
plus grande ceuvre de ma vie », déclare-t-il. L’artiste a déja peint plus d’une

centaine de portraits, a I’huile pour la plupart.

Parallelement a ces figures publiques, les portraits de Yan Pei-Ming couvrent
ceux de sa famille et de lui-méme. Il explore ainsi les themes de la mort, a
travers des crucifixions, et la filiation, illustrés par des oeuvres telles que
« L’Enterrement a Shanghai », a savoir les funérailles de sa mere (2019).
« Du fort au faible, de la compassion a la violence, les autoportraits de
I’artiste, morts ou en Christ, portraits de son pere mourant, mais aussi
représentation de fauves ou d’armes de guerre dressent une fresque sans
concession de son temps ».

Par ailleurs Yan Pei-ming n’hésite pas a détourner les chefs-d’ceuvre de
I’histoire de I'art, qu’il s’agisse d’ceuvres du Caravage, David, Goya, Manet
ou Courbet. Il a ainsi peint « Exécution » d’aprés Goya (2008), imaginé « les
funérailles de Monna Lisa » (2009) inspirée de Léonard de Vinci, ou encore
« Le déjeuner sur I’herbe », d’apres Manet. En 2019, le Musée Courbet a
Ornans présentait |’exposition Yan Pei-Ming face a Courbet, une
confrontation de deux maitres de la peinture.

Yang Pei-Ming, Face a Courbet, Musée d’Ornans, 2019
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Yan Pei-Ming peint a coup de grands coups de pinceaux. Il utilise une
brosse télescopique qu’il fabrique lui-méme pour s’adapter aux trés grands
formats. Il utilise I'huile et I'aquarelle, choisit des couleurs fortes comme le
noir, le blanc, ou le rouge et le doré, rappelant les couleurs traditionnelles
de I’art chinois.

Bien que profondément influencé par I’art occidental, on retrouve souvent
dans les peintures de Ming des références a sa culture chinoise. L’artiste est
apparemment tiraillé entre ses deux cultures, ce qui n’est pas surprenant,
mais aussi entre le classique et le contemporain.

Yan Pei-Ming, Budai Celestial Blue, 2023, huile sur toile

Yan Pei-Ming est un artiste tres demandé. Il a fait 'objet de nombreuses
expositions ces dernieres années dont de grandes expositions en France, a
Colmar, a Ornans, au Musée d’Orsay. Du 17 Avril 2025 au 4 Janvier 2026,
une exposition de I'artiste est présentée au Musée d'art contemporain de
San Diego, aux Etats-Unis, intitulée «Yan Pei-Ming : A Burial in Shanghai»
(Enterrement a Shanghai). Les impressionnants tableaux déja montrés au
Musée d’Orsay en 2019 sont ainsi exposés outre-atlantique, une
consécration pour l'artiste.
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Yan Pei-Ming, Un enterrement a Shanghai, 2019, huile sur toile

Ses grands coups de pinceaux tres distincts, ses épais lavis de peinture,
dans une palette de couleurs monochromes bicolores, donnent aux
peintures de Yan Pei-Ming une énergie extraordinaire. De par sa technique
de peinture, les personnages dans ses portraits ont une présence
exceptionnelle. Ming a aussi un grand sens de I’observation et du détail qui
se remarque plus encore dans son utilisation des grands chefs d’oeuvre de
la peinture européenne.

Yang Jiechang
‘La maitrise de I’encre’
Yang Jiechang est né en 1956 dans la ville de Foshan, pres de Canton.

C’est l'un des plus grands artistes de l'encre issus de la nouvelle vague
artistique des années 80-85 en Chine. Il a aussi été un des premiers
pionniers des abstractions a l'encre a I'Académie des Beaux-Arts de
Guangzhou au début des années 1980.« On peut voir le monde dans une
seule goutte d’encre», déclare Yang Jiechang. En 1989, I'artiste était invité a
exposer ses ceuvres a Paris dans I’exposition « Magiciens de la Terre » au
Centre Pompidou. Il a alors décidé de s’installer en France.

Yang Jiechang est trés connu pour sa Série «Hundred Layers of Ink» (1989-
1999). Depuis son arrivée en France, I'artiste n’a cessé de travailler sur une
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série d’encres. En 2016, la galerie Arndt a Singapour, présentait ‘Hundred
Layers of Ink’ (100 couches d'encre).

Yang Jiechang, Hundred of Layers of ink, 1991

Ce sont des monochromes noirs - des carrés d’encre noir brillant qui se
détachent sur un fond de jais mat - de quatre metres cinquante de haut, sur
lesquels sont superposées des couches d’encre obtenues par distillation de
charbon de bois de cypres, d’huiles essentielles, de résines, d’extraits de
plantes médicinales et de papier. « Empruntant aux craquelements de la
terre, la fluidité des cours d’eau ou encore son miroitement, les lacis
argentés ou boisés ondulent a la surface de I'ceuvre leur conférant une
qualité de tanka bouddhiste », commente le Musée Guimet. Bien qu'elle
apparaisse comme peinture abstraite, cette Série s'appuie sur les
connaissances de Yang Jiechang en matiere de calligraphie et de peinture
classiques chinoises, ainsi que sur la méditation taoiste et bouddhiste.
«Hundred Layers of Ink» (1990), la plus grande ceuvre de sa Série «Hundred
Layers of Ink» était exposée dans le vaste musée M+ de Hong Kong,
jusqu'au 25 Mai 2025. « Cette Série de Yang Jiechang a eu une influence
considérable, anticipant le déploiement performatif de I'encre, la répétition
sans trace et d'autres stratégies aujourd'hui familieres dans l'art chinois
contemporain », expliquait le musée M+ a Hong Kong.
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Yang Jiechang, Tale of the 11th Day, 2011, encre et couleur minérale sur soie

Autre ceuvre tout aussi marquante et impressionnante de I'artiste, «Tale of
the 11th Day» (2011), une peinture - dans la technique dite Gongbi ou
peinture méticuleuse sur soie - de 18 metres de long marouflée sur toile.
Cette peinture est une vision allégorique d’un chef-d’ceuvre de la
Renaissance italienne, le Décaméron de Boccace. L’artiste représente le 11°
jour en un paradis ou toutes les divisions - religieuses, ethniques,
idéologiques et/ou politiques - s’effacent. Alors seulement humains et
animaux se découvrent et s’accouplent. «Tale of the Eleventh Day» nous
rappelle que, méme si tous les étres sont interconnectés dans une unité
d’existence essentielle, I’harmonie des relations reste fondée sur des
rapports de force et que I’équilibre instable doit étre sans cesse redéfini,
note Martina Koppel-Yang, I’épouse de 'artiste.

Yang Jiechang,
Carte blanche,
Musée Guimet,
2022,
porcelaine




Yang Jiechang a aussi travaillé avec la Manufacture de porcelaine de Sevres a
Paris et créé une série de 11 pieces en porcelaine : des vases de couleurs,
parme, rose et vert, tres délicats, qui étaient visibles au musée Guimet en
2022.

Yang Jiechang commente aussi les événements marquants qui
accompagnent notre monde contemporain. Avec «Underground flowers»,
I’artiste rendait hommage aux étudiants morts sur la place Tian’anmen a
Pékin en 1989. Il s’agit de reproductions d’os humains et de cranes, peints
sur porcelaine. La peinture «<Oh my God / Oh Diu» (ci-dessous), témoignait
de la sidération provoquée par les attentats du 11 septembre 2001.

Le Taoisme a donné a Yang Jiechang un langage mental et spirituel dans
lequel il puise. L’artiste aborde la vie avec une position intermédiaire, qu’il
appelle la « zone grise ». Dans ses peintures, dessins a I’encre ou bien
sculptures, I’esthétique et la pensée traditionnelles chinoises se combinent
pour donner lieu a une réelle créativité contemporaine. Yang Jiechang a une
vision alternative dépassant la perception dialectique du monde, il nous
conduit a la réflexion, voire a la méditation.
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Fu Site
‘L'abstraction organique’
Fu Site est un peintre contemporain issu de la jeune génération chinoise. Il

est né dans la province du Liaoning en Chine en 1984. L’artiste est installé
en France depuis 2006.

Fu Site est passé du réalisme et des styles narratifs de ses débuts a son
expression actuelle a travers ce qu'il appelle « I'abstraction organique ». Son
art se démarque du courant principal de l'art contemporain - en France
notamment - et se caractérise par un conceptualisme fort.

L’artiste a commencé a peindre des intérieurs occidentaux, dépouillés de
leur contexte original, juxtaposant les décors baroques et les intérieurs
contemporains, les transposant dans un nouvel espace et composant ainsi
une image de fiction. On pouvait y voir des assemblages d’ombres et de
reflets, des présences humaines, images d’intérieurs et des paysages
naturels.

Aujourd’hui Fu Site invente des mondes improbables peuplés de chimeres,
de créatures difformes et de corps en lambeaux aux couleurs pastel. Il peint
le plus souvent a I’huile, sur toile.
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Fu Site, Chasing Game 2021, huile sur toile

Jouant avec les styles et les techniques, 'artiste révele en effet un étrange
quotidien.
« On pourrait croire que I'lA s’en est mélée tant les formes et les espaces
transgressent les lois de ’anatomie, de la perspective et de la gravité : des
formes déliquescentes ou atomisées et des espaces flottants ou tout parait
se distordre. Evoquant tour a tour les paysages désertiques surréalistes
peuplés de formes flottantes ectoplasmiques d’Yves Tanguy, les figures
atomisées de Salvador Dali, les chairs flasques et convulsives mises en scéne
par Francis Bacon, ses peintures nous plongent dans des mondes
insondables peuplés de créatures indéterminées » (ACUMEN). Fu Site nous
fait rentrer dans un univers onirique peuplé de gnomes et de chimeres, de
chevaux roses et de silhouettes sans corps, d’animaux et de figures
humaines déformées, comme fluctuantes.

A propos de I’exposition de Fu Site « Jeux de créatures » a la galerie Paris-
B en 2022, le journaliste allemand Heinz-NorbertjJocks déclarait : « Devant
ses tableaux extraordinaires, qui ont quelque chose de la fuite hors de la
réalité¢ dans l'imaginaire d’un royaume onirique, dans un hémisphere
fantastiquement surréel - et n’en frélant pas moins inconsciemment la
réalité - on a comme I'impression que le peintre Fu Site laisse I’hallucination
guider sa main en un « mentir-vrai », produisant d’étranges phénomeénes
transitoires a partir de couleurs ».
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Fu Site, Installation, Figures, 2024

Pour son exposition « Fu Site : Figures », en 2024 au START Museum de
Shanghai, l'artiste présentait une vingtaine d’ceuvres, toutes autour du
theme « Figures ». Il proposait la possibilité d'un ‘non-portrait’ et présentait
ici comme des sortes de formes embryonnaires.
L’artiste a récemment collaboré avec le styliste pour femmes Jacques Wei
pour sa collection SS25 « Atelier », a Shanghai, en 2024

Fu Site offre ainsi un univers fantastique d'un genre nouveau. L’artiste
cherche, semble-t-il, a montrer le processus de transformation des corps.
Dans une nouvelle approche de la figuration, il élabore des fables
disruptives. Ses peintures peuvent faire penser a quelque film de science-
fiction mettant en scene la métamorphose voire la désintégration des corps.
Si I'artiste semble profondément inspiré par le célebre peintre espagnol
Salvador Dali, il se rapproche davantage du nouvel art digital auquel on
assiste actuellement, ce qui le rend a la fois intemporel et contemporain. Fu
Site est sans conteste un des artistes les plus représentatifs de la jeune
génération d'artistes peintres émergents de ces toutes dernieres années, en
Chine comme en France.
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Les acteurs de la scene artistique coréenne

Séoul est en train de devenir un grand hub artistique, ce depuis
notamment I’organisation de la grande foire artistique Frieze Seoul dans la
capitale coréenne. La Corée du Sud est I'un des marchés de l'art les plus
robustes au monde, estimait lain Robertson, Expert en Art Business a
I’Institut Sotheby's a Londres. On a ainsi vu apparaitre en Corée ces
dernieres années un grand nombre de collectionneurs. La nouvelle
génération considere en effet I'art comme une classe d'actifs a part entiere
et un investissement. La structure fiscale unique de la Corée du Sud
constitue également une incitation supplémentaire pour les acheteurs
potentiels. Par ailleurs un budget de 20 millions d’euros a été alloué en
2024 pour promouvoir I’art coréen a I’étranger. Des évenements comme la
Frieze Séoul, la Busan Art Fair ou la foire artistique Korea International Art
Fair (KIAF) attirent aussi un nombre croissant de galeries reconnues au plan
international.

Lee Bae

‘Le noir en constellation’
Lee Bae est tres connu pour ses peintures monochromes de couleur noir.

L’artiste transforme le charbon de bois en ceuvre d’art. « L'univers pictural et
abstrait de Lee Bae se concentre sur le matériau. Il crée pour ses formes
abstraites, un équilibre essentiel entre le noir profond du charbon de bois et
la couleur blanche laiteuse, obtenue grace a la résine et aux couches
successives de peinture acrylique. Ce sont des images mentales que l'artiste
pose sur la toile pour leur donner vie. Il créé des formes abstraites qui se
suffisent a elles-mémes, sans aspect anecdotique ou narratif », explique la
galerie RX qui représente l'artiste. L’ceuvre de Lee Bae s'inscrit dans un
mouvement artistique coréen, appelé le ‘Dansaekhwa’, un courant
monochrome né au début des années 70.

47



Lee Bae a commencé avec le charbon de bois a I’état brut, d’abord en
'utilisant comme fusain, une matieére premiere peu coliteuse, puis en
I'incorporant dans sa peinture. L'une de ses premieres Séries commencée au
fusain est ‘Issu du feu’, qui comprend des sculptures, des installations et
des peintures. Les tableaux étaient composés de mosaiques en charbon poli
et sablé afin que la lumiere émerge des morceaux.

Lee Bae, Installation Daegu Art Museum 2014

Ne se satisfaisant pas de ces batonnets traditionnels, Lee Bae a acheté un
jour un sac de briquettes de charbon (utilisées pour les barbecue). Jusqu'au
milieu des années 2000, il a travaillé exclusivement avec du charbon brut
pour créer ses assemblages. En 2000/2001, il a entrepris de mélanger
I’acrylique avec le charbon de bois. Aujourd’hui il travaille surtout avec du
noir de carbone.

Lee Bae voit dans le charbon de bois une métaphore puissante du cycle de la
vie et de la mort. Le charbon de bois lui rappelle aussi son pays natal. Il est
en outre lié au feu qui symbolise I'énergie.

Dans ses grands papiers, en 2022, Lee Bae déployait des dégradés de noir
en transparence.
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Lee Bae, Oblique, 2022, fusain, encre sur papier

Pour son ceuvre « Brushstroke », chaque forme ou signe avait été tracé avec
de la poudre de charbon de bois, en un seul geste, avec une absolue
fulgurance, sur la base d’une concentration mentale et d’une malitrise
corporelle. Lee Bae témoignait la d’une écriture proche de la calligraphie.

Lee Bae, Brushstroke A-2, 2024, bronze

Dans ses installations, I’artiste utilise toujours pour ses sculptures de blocs :
du bois brilé ou bien du charbon de bois, et met le noir en relief. Il le
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faconne pour montrer que le noir peut aussi se percevoir sous |I’angle du
modelé.

Né en Corée du Sud en 1956, Lee Bae a quitté son pays natal pour s’installer
a Paris en 1989. L’artiste a déja eu plus de 40 expositions personnelles et
participé a de nombreuses expositions collectives dans des musées, des
galeries et a I’occasion de biennales en Europe, en Asie et aux Etats-Unis. Il
participait a la 60eme Biennale de Venise en 2024, ou il présentait « La
Maison de la Lune Brilée ». L'exposition explorait le lien profond de Lee Bae
avec le Daljip Teugi, un rituel centenaire coréen synchronisé avec la
cosmologie.

Lee Bae donne ainsi vie a un noir organique qui contient toutes les nuances
de couleurs. « On pense que le charbon n’est que noir, mais ce n’est pas
vrai. Le charbon a des centaines de couleurs, plus que des centaines : il y a
des noirs froids, des noirs chauds, des noirs un peu gris comme la cendre,
des noirs brillants comme le métal, des noirs mats, il y a tellement de
nuances... Le noir n’est pas seulement couleur, il est profondeur », explique
I’artiste.

L'ingéniosité et les prouesses artistiques de Lee Bae I’ont conduit a créer des
ceuvres uniques et fascinantes. Sa maitrise de la calligraphie dans ses
peintures est extrémement subtile des lors qu’elle offre des transparences.
Ses impressionnantes installations de blocs en charbon de bois ligotés, ses
gestes répétés a I'infini, nous entrainent vers une méditation toute asiatique.
Unique dans son art du charbon de bois, Lee Bae est assurément un artiste
majeur de la scéne contemporaine coréenne.

Min Jung-Yeon

‘Un univers onirique’
Min Jung-Yeon est une artiste d’origine coréenne, née en 1979 a Gwangju,

Corée du Sud. Elle vit et travaille a Paris. Depuis ses débuts en 2010, Min
Jung-Yeon s’est fait connaitre sur la scéne artistique internationale : elle est
exposée régulierement en Asie, en Europe et en Orient depuis 2004.
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Le travail de Min Jung-Yeon est la rencontre d'un monde entre
réalité/irréalité et la maitrise technique graphique, explique le Musée d’Art
Moderne de Sainte Etienne.

Min Jung-Yeon, The Memories of Space, 2002, acrylique sur toile

Min Jung-Yeon travaille a l'acrylique auquel s'ajoutent souvent le crayon
papier ou bien l'encre de Chine. Des formes organiques comme des motifs
imaginaires envahissent des paysages fantastiques. Min Jung-Yeon joue
avec la forme, I'espace, la perspective et I’échelle. Elle crée des univers
paralleles ou se rencontrent I’organique, la fluidité, le masculin et le féminin.
Ces composants, contraires et complémentaires, constituent |’espace
artistique de Min Jung-Yeon.

Min Jung-Yeon, Tissage, installation, 2019
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Min Yung-Yeon s’exprime par des métaphores. On voit ainsi se dresser des
montagnes, se former des grottes ; il y a des éruptions, des roches et des
tempétes qui se levent sur la mer. Min Jung-Yeon fait aussi un lien dans son
travail avec la réalité politique. En 2017, son installation « Blanc comme un
héron » - une grande sculpture de plumes d’un blanc immaculé placée au
centre d’un miroir - faisait allusion a I'innocence clamée de la présidente
coréenne Park Geun-hye, depuis destituée.

Min Jung-Yeon, Our long summer in the rain, 2018
encre de Chine, aquarelle et encre sur papier

Le Musée Guimet (MNAAG) a Paris donnait carte blanche a Min Jung-Yeon,
sur le theme de la Réconciliation (des deux Corées), en 2019-
2020.« L’ceuvre s’appuyait sur I’histoire de cette jeune femme coréenne et la
réalité tragique d’un pays scindé en deux depuis 70 ans », expliquait le
curateur de I'exposition. Des dessins de grands formats et des troncs de
bouleaux en papier suspendus, mélés a des structures métalliques se
reflétaient dans des miroirs pour former une sorte de kaléidoscope immense
ou se tissaient des entrelacs en superposition.

Le Centre Culturel Coréen a Paris présentait du 29 Novembre 2022 au 18
Mars 2023 « Désert plein - Soif, Sommeil, Silence », une magnifique
exposition de Min Jung-Yeon. « L’artiste coréenne nous invitait a découvrir
un monde onirique, un espace de perception ouvert ou désir et soif sont
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besoin et moteur, ou le sommeil est absence et présence, et le silence un
état des plus intenses ». Elle nous entrainait la dans d’étranges paysages
flottants.

Min Jung-Yeon, Personnage dans mon corps, 2024

L’intérét profond que porte Min Jung-Yeon aux sciences, a I’exploration de
I’espace notamment, est lié a son observation poussée de la nature depuis
son plus jeune age dans la campagne coréenne. Ces cing dernieres années,
Min Jung-Yeon semble avoir renoué avec ses racines a travers le taoisme, en
faisant référence aux rituels chamaniques coréens.

Min Jung-Yeon possede de toute évidence une grande maitrise du dessin et
de la peinture. Elle a acquis une bonne technique qui lui permet de passer
d'un dessin tres fin a des représentations plus abstraites. Dans la peinture
de Min Jung-Yeon, rien n’est tout a fait réel comme rien n’est completement
imaginaire.

Pour recevoir les ceuvres de Min Jung-Yeon, il faut tout d’abord rentrer
dans son univers onirique, puis laisser libre cours a son imagination. Il faut
pour cela se laisser du temps, prendre du recul. Une fois porté par son
monde fantastique, sa peinture devient pour le spectateur un enchantement.
Il ne lui reste plus qu’a s’intégrer dans la fiction.
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Do Ho Suh

‘L’architecture en tissu’
Do Ho Suh est internationalement reconnu pour ses sculptures en

« architecture de tissu ». L’artiste fait un travail de réflexion sur notre
espace, sur le concept d’habitation, mais aussi sur la mémoire. Il concoit
depuis 25 ans des installations immersives, d'incroyables habitations, pour
lesquelles il utilise des tissus polyester translucides qui permettent de
rendre malléable I'architecture de ses oeuvres. Do Ho Suh est né a Séoul en
1963. Tout jeune, il a été plongé dans l'art : son pére était peintre et
calligraphe.

Do Ho Suh, sculptures en tissu translucide, 2013

Do Ho Suh transforme des structures architecturales en installations
portables. Il utilise le polyester et la soie pour les grandes installations et du
papier de riz pour les ceuvres plus petites. Sa pratique se définit ainsi :
I’architecture de tissu, comme pour Seoul Home (1999), ou «The Perfect
Home II» (2003), et le frottage grandeur nature au crayon de couleur sur
papier des représentations de ses espaces. |l réalise des installations
interactives comme Floor (1997-2000), ou des milliers de figurines
miniatures soutiennent un plancher de verre. Il a créé une Série sur des
objets de tous les jours comme des robinets d'eau ou des poignées de porte
en tissu translucide.
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Do Ho Suh, Seoul Home, Kanazawa Home, Beijing Home, 2012

Ses résidences a Séoul, New York et Londres ont conduit I'artiste a explorer
les frontieres spatiales. Pour ses créations, Do Ho Suh s’inspire en effet des
différents appartements et maisons dans lesquels il a vécu. Il a créé en 2003
sa célebre installation «The Perfect Home Il », faite de tissus et reproduisant
a I’échelle 1:1 I'appartement qu’il avait occupé a New York. L’installation
était entierement cousue a la main. Elle incluait les plus petits détails comme
les bouches d’aération, les radiateurs, les luminaires et méme l'interphone.
Do Ho Suh a ensuite réalisé des ceuvres a l'architecture un peu plus
structurée. Comme on pouvait le voir avec '348 West 22nd Street (2011-15)",
au Los Angeles County Museum of Art (LACMA), qui reproduisait la aussi la
résidence de l'artiste au rez-de-chaussée d'un immeuble de New York. Les
chambres étaient faites de bandes lumineuses de polyester translucides et
les couloirs soutenus par de l'acier inoxydable.

Do Ho Suh Suh a aussi recréé avec force détails sa maison d'enfance a Séoul,
une maison traditionnelle coréenne hanok avec son toit courbe
caractéristique en tuiles. Il lui a fallu plusieurs années pour achever
I'habillage de la maison en papier de mirier.
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Do Ho Suh, Rubbing Loving Project Seoul Home 2013-2022

« Je suis constamment a la recherche de nouvelles technologies », explique
Do Ho Suh. C’est ainsi qu’il a réecemment voulu explorer de nouvelles
possibilités pour résister dans le climat inhospitalier de la mer Arctique. A
cette fin, il s'est associé a la marque coréenne de vétements d'extérieur
Kolon Sport pour mettre au point un prototype de combinaison de survie -
«Perfect Home SOS (Smallest Occupable Shelter)», 2024.

Do Ho Suh, The Bridge Project, 2024

Do Ho Suh a une approche innovante des matériaux et de lI'espace qui lui a
valu une reconnaissance internationale. Son travail rappelle que la maison
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n'est pas seulement une structure physique, mais une expérience vécue,
faconnée par la mémoire. Do Ho Suh cultive cette mémoire, mélée a
beaucoup de nostalgie, qui le renvoie beaucoup a sa maison et ses souvenirs
d’enfance coréens. Il offre ainsi au spectateur une méditation poétique et
originale sur l'espace de vie en général. L’artiste a toujours beaucoup
d’idées et on peut s’attendre a encore d’autres créations inédites de sa part
qui pourraient influencer le regard sur I’art contemporain.

Lee Ufan

‘Le Maitre du vide’
Depuis la fin des années 1960, Lee Ufan conjugue la peinture

monochrome et la sculpture sur site.

Il est surtout connu comme l'un des artistes les plus éminents du
mouvement de l'avant-garde japonaise «Mono-ha movement» de la fin des
années 60, qui «rejetait les notions occidentales de la représentation ».
C'est aussi une figure du «Dansaekhwa» (courant monochrome de l'aprées-
guerre en Corée). L’artiste a toujours étroitement meélé philosophie et
création artistique.

Lee Ufan, Relatum Counterpoint, 2009

Les sculptures de Lee Ufan sont minimales : une ou deux pierres rondes
éclairées par la lumiere, posées sur des plateaux en fer. Le travail de Lee
Ufan se concentre plus particulierement sur le point et la ligne. « Relatum »
est le titre de la plupart de ses sculptures : il s'agit d'un terme philosophique
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qui désigne des choses ou des évenements ayant une relation entre eux. Lee
Ufan réalise des installations méditatives et ultra épurées, dignes des plus
beaux jardins «zen» comme lors de son exposition dans les jardins de
Versailles en 2014. Lee Ufan voit en la sculpture un art d’habiter I’espace.
Ses sculptures comprennent plusieurs éléments associés (bois, pierre, coton,
métal, verre, miroir), que l'artiste met en résonance avec le lieu qui les
accueille. « Mes peintures sont simples, treés simples, tellement simples qu’il
n’y a rien a voir, rien a chercher a I'intérieur », déclarait I'artiste.

Lee Ufan, correspondence, 2006, aquarelle

« Normalement, dans I’art moderne, I’ceuvre est ’objet lui-méme. Mon art
n’est ni de la peinture ni de la sculpture. Je ne fabrique pas juste des objets,
je crée l'espace », ajoutait-il. Lee Ufan ne peint jamais la surface de ses
tableaux en totalité. « Quand il peint, il applique doucement le pinceau dans
I’espace immaculé de la toile durant quelques minutes, répétant I’action a
plusieurs reprises, puis il laisse sécher durant une semaine avant de
recommencer. Processus qui se répéete trois ou quatre fois », expliquait le
domaine de Chaumont sur Loire ou |'artiste exposait en 2022. La peinture,
c’est pour lui une rencontre entre son monde intérieur et I’extérieur. Quand
elle a lieu, une image arrive sur le blanc de la toile et initie un dialogue avec
I’espace. Pour Lee Ufan, les teintes fondamentales restent le noir et le gris.
L’artiste s’autorise toutefois le vermillon allant vers I'orange, ou le carmin
jusqu'au rouge sang.
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Lee Ufan, Relatum Mirror-Road, installation, 2016-2023

Depuis 2022, Lee Ufan dispose d’un musée a Arles, dans le sud de la France,
installé dans I’hotel de Vernon, un hotel particulier du XVII® siecle réaménagé
par I’architecte japonais Tadao Ando. Un musée Lee Ufan Museum a aussi
été ouvert en 2010 au Benesse Art Site, a Naoshima, au Japon.

Lee Ufan, Installation Centre de Création Contemporaine Olivier Debré, 2017

Lee Ufan a aujourd’hui 88 ans et connait toujours, et de plus en plus, une
reconnaissance mondiale. En 2024 il avait une exposition dans les jardins du
célebre Rijksmuseum, c’était sa premiere exposition personnelle aux Pays-
Bas. En 2022, il présentait « Requiem » a Arles, qui rassemblait la aussi un
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important ensemble de 14 nouvelles ceuvres, installées dans la nécropole
antique des Alyscamps. Le 30 Octobre 2024, a New York, Lee Ufan recevait
le Isamu Noguchi Award.

Avec Lee Ufan, le spectateur entre pleinement dans une intense
contemplation méditative, voire une réflexion intérieure. L’artiste rejette
I’étiquette d’art zen auquel on pourrait le rattacher. Ses ceuvres dégagent
néanmoins calme et simplicité : une seule pierre posée sur une plaque de
verre, quelques coups de pinceau jetés sur de grandes toiles blanches. Lee
Ufan a un vocabulaire bien a lui, un art qui se différencie fortement des
courants actuels a travers le monde et qui répond probablement a un désir
de retour aux valeurs philosophiques essentielles, a la « zénitude » et a la
nature.

Haegue Yang
‘Penser le présent’
Haegue Yang est une artiste contemporaine coréenne, plasticienne, parmi

les plus réputées de sa génération. Elle est reconnue internationalement. Elle
utilise divers mediums qui vont du collage a la performance, aux vidéos,
photographies, pieces sonores, installations, issus de ses recherches
philosophiques et politiques. Haegue Yang est née en 1971 a Séoul, en
Corée du Sud. Depuis les années 1990, elle vit une vie nomade, se
partageant entre la Corée du Sud, I'Allemagne et ses expositions dans le
monde. Ce déracinement constitue la base de sa pratique artistique.

A ses débuts, Haegue Yang associait les techniques de sculpture classique
apprises en Corée, a des références a Georg Herold, son professeur a la
Stadelschule a Francfort, en Allemagne, ainsi que celles de certains
mouvements européens et américains. Depuis plus de dix ans, |'artiste
utilise des objets du quotidien, des éléments artisanaux qui sont devenus
son matériau de prédilection, par exemple des plantes en plastique qui
poussent sur des rochers, des mannequins de vitrine qui entrent en
conversation avec les pieces de vanneries.
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La production de Haegue Yang gravite surtout autour de la matérialité du
papier, les techniques de collage de papier coréen hanji, comme on le voit
dans sa Série Mesmerizing Mesh. Au Centre Pompidou a Paris en 2016, elle
présentait dans le forum une installation monumentale (12m de haut),
«Lingering Nous», composée de stores vénitiens suspendus éclairés par des
néons. Haegue Yang détourne les stores de leur fonction premiere en les
recomposant de maniere abstraite pour leur donner un sens nouveau.

Haegue Yang, ‘Lingering Nous’, stores vénitiens, installation Centre Pompidou, 2016

L'artiste dissocie les matériaux de leur contexte d'origine et les réarrange
dans des compositions abstraites qui s'appuient sur un vocabulaire visuel
unique et personnel.

« L'art doit étre une expérience, méme si elle n'est pas nécessairement
comprise », déclare Haegue Yang. C'est pourquoi l'abstraction est le
principal langage de ses ceuvres. Haegue Yang attire d'abord le spectateur
dans son ceuvre - qu'il s'agisse d'une installation de stores vénitiens ou
d'une collection de sculptures - puis le laisse naviguer librement et réaliser
tout le potentiel de l'espace. La lecture de I'oeuvre, une installation, est
autant une nouvelle expérience pour le spectateur que pour l'artiste elle-
méme.
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Haegue Yang, de par sa vie itinérante, s'intéresse particulierement a la
migration et a la diaspora, s'inspirant de diverses cultures pour son travail.
La maniere dont elle construit son travail ressemble en fait a la maniere dont
se déroule une migration : c'est comme si 'oeuvre voyageait et servait de
support a la convergence d'éléments de différentes cultures.

e -

Haegue Yang, Chronotopic Traverses, La Panacée - MoCo, Montpellier, 2018

Parmi ses différents objets, les stores vénitiens sont devenus un élément clé
des ceuvres les plus connues de Haegue Yang. L’artiste a utilisé pour la
premiere fois des stores vénitiens en 2006 pour illustrer son intérét de
longue date pour la sculpture cinétique.

En 2022, la Galerie Chantal Crousel présentait 19 collages en papier hanji
(papier coréen), «Mesmerizing Mesh - Paper Leap and Resonating Habitat».
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Royal buds and seed bag on moon landing, mesmerizing mesh, 2022

Le 18 Septembre 2023 la National Sculpture Factory présentait une nouvelle
ceuvre de Haegue Yang, «The Great Forgetfulness», la premiere ceuvre en
néon de l'artiste.

Haegue Yang explore Les themes de I'histoire sociale, économique et
politique du monde. Elle utilise des objets et des matériaux du quotidien et
les réaffecte dans un cadre d'abstraction. « Maintenir une aporie entre la
forme et le contenu, la matiere et le sujet, I'abstraction et l'histoire, c'est
traduire le combat d'une vie », déclarait I’artiste.

Haegue Yang, Leap Year exposition, Londres, 2024
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Haegue Yang nous transporte dans un univers étrange qui nous interroge,
nous séduit ou nous perd. Comme l'indique I’artiste, l'art doit étre une
expérience. Haegue Yang nous entraine ainsi dans un monde onirique qui
fait la part belle a I'esthétisme et ou prédominent les couleurs. L’art de
Haegue Yang est unique quant aux matériaux utilisés et aux sources
d’imagination de I'artiste. C’est un art nourri du monde contemporain, plus
international que coréen.
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La production artistique indienne

La scene artistique indienne a beaucoup évolué au cours de ces quinze
derniéres années. Nombreux sont a présent les artistes indiens reconnus au
niveau international. L'art contemporain indien se situe a l'intersection de la
mondialisation et de l'identité locale. Il est a I'image de la diversité culturelle
et idéologique du pays. En 2024, Anish Kapoor était l'artiste le plus
couronné de succes en Inde avec des ventes d'une valeur de 79.9 crore
( pres de 1 million $) d'apres I'Hurun India Art List 2024.

Anish Kapoor

‘Des sculptures en miroir’
Anish Kapoor, artiste britannique d’origine indienne, réalise des sculptures

aux formes incurvées simples, harmonieuses et souvent trés colorées ; il
utilise des matériaux tres variés : marbre, poudres, cire, miroirs, plastiques,
etc. Les plus spectaculaires sculptures de l'artiste - comme, par exemple, la
gigantesque sculpture en miroir qui orne une des places de Chicago (le
Cloud Gate ou the Bean) dans le Millenium Park - ont acquis un statut
iconique. Anish Kapoor a aussi réalisé la plus grande sculpture au Royaume-
Uni, la tour ArcelorMittal Orbit, avec I'ingénieur Cecil Balmond, dans le parc
olympique Queen Elisabeth. Anish Kapoor est considéré comme |'un des plus
grands sculpteurs contemporains. En 1991, il avait déja recu le Turner Prize.

Anish Kapoor, The Bean, Chicago, 2004, acier poli
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Anish Kapoor a commencé sa carriere avec des sculptures et des
installations faites de pigments colorés, inspirés de son Inde natale. Au
cours des années 1980 et 1990, il opere un tournant dans sa pratique en
repensant - et en inversant - l'intérieur et I'extérieur d’une sculpture. Anish
Kapoor se voit alors de plus en plus reconnu pour ses sculptures et
installations biomorphiques, réalisées avec des matériaux aussi variés que la
pierre, I'aluminium et la résine. L’artiste a travaillé ensuite avec des pierres
massives, au travers des «Void Pieces», des blocs creusés de cavités emplies
de pigment sombre, qui créent l'illusion de I’infini. En 1990, il représentait
la Grande-Bretagne a la Biennale de Venise avec son installation «Void
Field», une grille de blocs de gres bruts, chacun percé d'un mystérieux trou
noir.

Pour son installation Marsyas en 2002 a la galerie Tate Modern de Londres,
Anish Kapoor avait créé une forme de trompette, en érigeant trois anneaux
massifs en acier reliés par une membrane plastique rouge charnue, de 155
metres de long qui s'étendait sur toute la longueur de la Turbine Hall du
musée.

Anish Kapoor, Sky Mirror, 2007, Kensington Gardens, London
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Les travaux récents de [I'artiste sont basés surtout sur des surfaces
réfléchissantes et miroirs, renvoyant au spectateur une image déformée de
lui-méme et de I'environnement. En 2006, le «Sky Mirror» d’Anish Kapoor,
un miroir concave en acier inoxydable de 11 metres de diametre, était
installé pendant un peu plus d'un mois au Rockefeller Center de New York.

Anish Kapoor, The Leviathan 2011, Grand Palais, Paris

Anish Kapoor présentait Le Leviathan, une sculpture monumentale en PVC
rouge, gonflée, de 12 tonnes, au Grand Palais a Paris, dans le cadre de
I'exposition d’art contemporain «<Monumenta» en 2011. Il s’agissait d’une
ceuvre anthropomorphe, de forme utérine, un utérus définitivement rouge.
Selon Anish Kapoor, le Leviathan est une « grande force archaique liée a
I'obscur ». L’ceuvre créait un choc visuel, sensuel et psychologique : « Je
veux que le spectateur soit sous le choc esthétiqguement mais aussi
physiquement », déclarait Anish Kapoor.

En 2016, l'artiste exposait aussi une sculpture colossale « Dirty Corner»
(2011), connue sous le nom de « Vagin de la reine » (terme symbolique
revendiqué par l'artiste), sur le site du chateau de Versailles en France, ou la
sculpture a été vandalisée a plusieurs reprises.
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Anish Kapoor, Descension, Black water, 2015

En 2015, Anish Kapoor avait créé une installation, intitulée « Descension » :
I’installation est un vortex d’eau tourbillonnante, avec une excavation,
entourée d’une barriere circulaire, d’ou jaillit une eau noire qui tourne pour
disparaitre dans un trou sans fond.

L’artiste utilise beaucoup la couleur rouge dans son travail, il déclare : « le

rouge est la couleur de la terre, ce n’est pas une couleur de I’espace lointain;
c’est évidemment la couleur du sang et du corps. J’ai le sentiment que
I’obscurité qu’il révele est une obscurité beaucoup plus profonde et plus
sombre que celle du bleu ou du noir ».
En 2016, Anish Kapoor a acquis les droits partiels - limités au domaine
artistique - du Vantablack, un procédé qui permet d'obtenir un noir presque
parfait. En 2022, a la Biennale de Venise il exposait ses premiers travaux
avec le Vanta Black. Il présentait outre des pieces jamais vues auparavant,
des installations rouge sang, semblables a des morceaux de viande.

Du 10 Novembre au ler Janvier 2020, une grande exposition était consacrée
a Anish Kapoor a Pékin, a la Central Academy of Fine Arts et a I'lmperial
Ancestral Temple, a [lintérieur de la cité interdite : une immense
reconnaissance pour |’artiste.
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Anish Kapoor, Kapo Temple, Taimiao Art Museum, Chine, 2019

En décembre 2024, Anish Kapoor présentait a la Lisson gallery a Londres,
une exposition spéciale de six sculptures de miroirs concaves, peints dans
des tons de violet profond, du plus bel effet.

Anish Kapoor met en scene le vide et la lumiere. Lorsque I’on se met devant
ses sculptures, le moindre mouvement change Ila perception de
I’environnement et de notre reflet, comme avec son célebre «Cloud Gate» a
Chicago. Ou encore avec sa série Sky Mirror, ces grandes sculptures en acier
inoxydable poli telles des surfaces réfléchissantes.

Anish Kapoor brouille ainsi les frontieres entre la reéalité et lillusion,
poussant le spectateur a repenser sa perception de I'espace et du temps.
L’artiste est certainement l'un des sculpteurs les plus importants de sa
génération : il est inventif, provocateur, notamment avec ses rouges intenses
et violents, il va au-dela de la sculpture elle-méme pour choquer, faire
réagir, voire faire vibrer le public.
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Bharti Kher
‘Bindis et mythologie’

Entre tradition et modernité, les ceuvres de Bharti Kher tournent autour
des questions d’identité personnelle, des roles sociaux et de la culture
indienne. L’artiste est tres connue pour son usage du bindi, devenu sa
signature. Elle I'emploie dans ses « peintures », en compositions abstraites
et colorées sur panneaux. Le bindi est un symbole culturel traditionnel de la
femme indienne, a la fois religieux, social et conjugal, il représente le
troisieme il reliant le monde spirituel et matériel. Bharti Kher fait
largement usage de ces bindis qu'elle utilise pour parer des sculptures
monumentales en fibre de verre qui représentent parfois des personnages
hybrides, entre animal et étre humain.

Méme si elle fait fréquemment référence a la tradition et a la société
indiennes, Bharti Kher explique que son travail ne parle pas explicitement
d’elle-méme ou de son pays. L’artiste précise : « le domestique et le
guotidien sont des fenétres sur des questions plus larges de I’humanité et
de I'histoire ». L’artiste explore précisément le pouvoir et la signification des
objets. Elle décrit sa pratique comme un travail de laboratoire, avec des
recherches menées dans divers domaines et avec différents matériaux.

Bharti Kher, The Skin Speaks A Language Not Its Own, 2006
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La pratique artistique de Bharti Kher est tres diversifiée s’agissant des
matériaux utilisés, des méthodes et des sujets. Elle travaille la peinture, le
collage, la photographie, la sculpture. Elle créé de grandes installations
comme par exemple ses éléphants grandeur nature recouverts de ses bindis
caractéristiques (The Skin Speaks A Language Not Its Own (2006).
L’artiste est connue pour ses sculptures de créatures hybrides avec des
corps d'humains ou d'animaux. « Le monstre est un présage pour l'avenir. Il/
elle ouvre les portes de votre esprit et étend les possibilités du corps »,
déclare Bharti Kher. Au travers de ses personnages, elle compose une
mythologie s’inspirant parfois de légendes existantes. La mythologie
constitue une source d’inspiration majeure pour Bharti Kher : des histoires
de créatures et d’esprits imaginaires qui vivent entre les mondes, les corps
et le temps. L’artiste mélange les animaux, les humains, la nature et les
objets. Il en résulte des étres hybrides « qui combinent le quotidien,
I'imaginaire et I’extraordinaire ».

Bharti Kher, bindis sur bois peint, 2013

Son impressionnante sculpture en fibre de verre «Warrior with cloak and
shield» (2008), le guerrier avec cape et bouclier, montrait qu’on peut étre
fort et vulnérable en méme temps. Le bouclier est une énorme feuille de
bananier et le manteau est une chemise suspendue a d’énormes bois.
En 2012, sa sculpture «The Messenger» marquait un changement dans la
pratique de Bharti Kher. Nue et sans bindi, la figure hybride en fibre de verre
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évoquait la déesse hindoue Dakini, qui serait un agent de révélation et de
transformation.

Bharti Kher considere le corps comme un lieu adéquat et métaphorique pour
la construction d’idées autour du genre, de la mythologie et de la narration.
Beaucoup de ses sculptures sont ainsi moulées a partir de corps réels de
femmes connues de l'artiste, comme pour son ceuvre «Six women», des
travailleuses du sexe, en 2013-15. Les modeles étaient payés par l'artiste
pour poser devant elle, dans une transaction acceptée d’argent et
d’expérience corporelle. Les sculptures de Bharti Kher abordent la
vulnérabilité du corps et remettent un tant soit peu en question nos
perceptions du corps.

Bharti Kher, Six women, plastique, bois, métal, 2013-2016

Dans I'exposition de Bharti Kher ‘Alchemies’, au Yorkshire Sculpture Park, a
Wakefield en Angleterre, du 22 Juin 2024 au 27 Avril 2025, les avatars
féminins mythiques hybrides de Bharti Kher étaient déployés dans la lumiere
du Yorkshire Sculpture Park.

Bharti Kher fait partie de cette nouvelle génération d’artistes indiens qui, a
I'instar d’Anish Kapoor, ont accédé a une notoriété internationale. L’artiste,
basée en Inde a présent, expose dans le monde entier depuis de
nombreuses années. Bharti Kher fait preuve d’'une multitude d’idées qu’elles

72



met en scéne pour aborder la politique de genre, le langage et I’hybridité. La
féminité et la mythologie accompagnent son parcours.

Les sculptures de Bharti Kher ou ses installations quelque peu surréalistes,
donnent une impression de magie aux objets, aux personnages et en
particulier aux bindis.

Bharti Kher, The Messenger, 2012, résine, rateau en bois, granit

Bharti kher explore encore et encore, transforme les objets, elle fait toujours
référence au corps et aux rituels. En se concentrant sur les conditions de la
femme, l'artiste a une portée internationale, exactement en phase avec les
courants actuels partout dans le monde. En puisant dans les rites de la
société indienne, elle garde son identité propre reliée au pays ou elle a
grandi. Le travail de Bharti Kher peut nous surprendre dans un univers de
plus en plus numérique mais son message passe et nous concerne.
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Subodh Gupta

Des oeuvres en inox
Subodh Gupta est un artiste plasticien qui observe et utilise les scénes du

quotidien pour créer ses oceuvres. En 1999, a la Triennale de Fukuoka au
Japon, il présentait une premiere installation «29 Mornings», des petits
bancs de bois qu'il avait agrémentés pour raconter sa vie en 29 jours. Ce
sera son entrée sur la scéne contemporaine indienne.

Le travail de Subodh Gupta est d’une grande diversité : sculpture,
performance, vidéo, photographie, installations. Il réalise des sculptures
emblématiques composées d’ustensiles de cuisine en inox.

Son oeuvre la plus connue, «Very Hungry God» (2006), une téte de mort
géante, gigantesque crane humain scintillant, était exposée sur le quai du
Grand Canal a Venise en 2007. Trois mille ustensiles de cuisine en inox
avaient été assemblés pour réaliser cette sculpture. Elle est actuellement
conservée au sein de la Collection Pinault.
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Subodh Gupta, Very Angry God, 2006, Venise, inox
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Subodh Gupta travaille sur les icones de la culture indienne : la vache, le fer
galvanisé (électrisé), des ustensiles de cuisine, le scooter du livreur de lait, la
bouse de vache, la voiture Ambassador.

Subodh Gupta, Two cows, 2003-2008, chrome, bronze

La déferlante de vaisselle chez Subodh Gupta a plusieurs significations en
lien direct avec sa propre culture. D’une part, 'utilisation de vaisselle en
inox témoigne des mutations de la société indienne. L’abandon des objets
traditionnels au profit d’objets plus modernes, symbolise I’ascension sociale
et les migrations de la campagne vers les villes. D’autre part, cet amas
d’objets désordonnés évoque, pour lui, le Tsunami de 2004 qui a touché la
cOte Est de I'Inde.

En 2011, I'artiste s’était fait remarquer avec son installation Ali Baba, une
profusion féerique de vaisselle en inox, lors de I’exposition Paris-Delhi-
Bombay au Centre Pompidou, a Paris. L'artiste utilise aussi beaucoup des
techniques du conceptualiste Marcel Duchamp en élevant le «ready-made»
au rang d'objet d'art. L'artiste revendique cet héritage artistique.

Lors de I'édition d'Art Basel en Juin 2017, Subodh Gupta présentait une
impressionnante installation, Cooking the World | (2017), présentée par la
Galleria Continua et Hauser & Wirth : il s’agissait d’une cabane ouverte faite
d'ustensiles usagés en aluminium, a l'intérieur de laquelle il a réalisé une
performance culinaire. L’artiste renouvellera cette performance dans I'un des
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jardins emblématiques d’ltalie, au Belmond Hotel, a I'occasion de la 59°
Biennale de Venise en 2022.

La Monnaie de Paris présentait en 2018 la premiere rétrospective en France
de Subodh Gupta. Elle s’articulait autour de pieces historiques, d’ceuvres
monumentales et de ses explorations autour du son. Début 2023, le Bon
Marché Rive Gauche a Paris lui donnait carte blanche : dans son exposition
intitulée «Sangam», I'artiste présentait trois installations, composées de
mobilier vintage et de milliers d’objets et ustensiles en aluminium.
« Regardez, regardez, c'est comme une scene de théatre », s’enthousiasmait
Subodh Gupta en observant son travail réalisé dans le grand magasin. Son
ceuvre la plus spectaculaire, intitulée «The Proust effect», était une immense
hutte en suspension composée uniquement d'ustensiles de cuisine : théiere,
plateaux, casseroles, poéles... « Le tout assemblé tel un puzzle ». «Lla
performance artistique est I'essence méme de mon art. J'ai méme envie de
dire que mes oeuvres sont des performances artistiques », confiait Subodh
Gupta.

Subodh Gupta, Exposition Bon Marché Paris, 2023

« Ces dernieres années, 'artiste a délaissé les objets en acier inoxydable
pour se tourner vers des objets trouvés. Il est fasciné par les traces laissées
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sur ces objets par leurs précédents propriétaires, les transformant
d’ustensiles inanimés en objets chargés d’histoires de vies, visualisées par
des égratignures et des bosses », résumait la galerie Hauser & Wirth.

Subodh Gupta, Cooking The World, installation, 2017

Subodh Gupta est un artiste plasticien de renommée internationale. Il a
exposé dans de prestigieux musées, foires artistiques et biennales. Il a cette
signature de sculptures en acier inoxydable qui le distingue des autres
artistes contemporains. Mais Subodh Gupta est surtout une figure
emblématique de I'art contemporain indien. L’artiste transporte
I'iconographie d’une vie quotidienne banale dans une autre dimension. Il
transforme les matériaux courants en sculptures impressionnantes qui
refletent la transformation économique de son pays.

Subodh Gupta apporte avec ses ceuvres un témoignage critique sur I’'Inde
d’aujourd’hui, qui balance entre modernité et archaisme. Ustensiles de
cuisine, grossiers et souvent usagés, Subodh Gupta en fait des sculptures
ébouriffantes qui lorsqu’on s’en éloigne deviennent extraordinaires. Ses
travaux récents qui sont plus sculptures qu’installations s’averent par contre
moins spectaculaires.
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Raqib Shaw
‘Emaux, strass et paillettes’
Ragib Shaw est un artiste britannique d’origine indienne ; il est né a

Calcutta en 1974, mais il a été élevé au Cachemire qu’il garde dans sa
mémoire comme un paradis sur terre, entouré des montagnes de I’Himalaya.
La référence a la beauté de son enfance, qui sera malheureusement suivie
d’un traumatisme apres la fuite de sa famille vers New Delhi, apparait
nettement dans son ceuvre.

Ragib Shaw est issu d’une famille de marchands, il a été entouré
d’antiquités, de textiles et de bijoux qui ont grandement influencé son
langage visuel. Son travail s’inspire de plusieurs influences : les tapis
persans, I'art de la Renaissance, la laque japonaise et la mythologie des
traditions orientales et occidentales. Ses ceuvres évoquent les maitres
anciens Hans Holbein et Jheronimus Bosch. Ses mondes mettent souvent en
scene des créatures mythiques, des guerriers et des sceénes sensuelles,
meélant beauté, violence et décadence.

Les ceuvres de Ragib Shaw sont a la lisiere entre arts plastiques et arts
décoratifs. Des toiles peuplées de créatures hybrides, au croisement entre
divinités, hommes et animaux, toutes enchevétrées dans des compositions
spectaculaires.

Raqib Shaw, Paradise Lost Series, 2011, huile, acrylique, paillettes, émail
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Ragib Shaw utilise des émaux, des strass et des paillettes pour créer des
surfaces qui scintillent et des couleurs vives. Chaque motif est souligné d’or
gaufré, une technique similaire au « cloisonné » que I'on trouve dans la
poterie asiatique ancienne, et qui est I'une des nombreuses sources
d’inspiration de I'artiste.

Le rappel de son enfance est toujours présent. Dans La Tempesta (d’apres
Giorgione - 2019-2021), I'artiste se représente dans une scene de refuge ;
derriére lui, une ville brile, les gens fuient et les éclairs percent au travers
des nuages noirs. L’artiste est la, drapé dans un chale cachemirien, bercant
son chien. Chacun des mondes peints par Ragib Shaw apparait comme une
réalité alternative dans laquelle I'artiste s’installe. Dans ses peintures, on
retrouve des autoportraits, des paysages dénaturés, des références a des
peintures historiques ou des moments de sa propre vie.

Raqgib Shaw se dépeint souvent comme « un satyre, un farceur, un saint, un
philosophe ou une divinité a la peau bleue vétue de somptueuses robes ».
L’artiste utilise aussi bien [I'iconographie religieuse que la culture
ouvertement érotique.

Raqib Shaw, Whimsy beasties, 2012

79



« Les peintures de Raqib Shaw suggerent un monde fantastique derriere
lequel il y a une collection d’images sexuelles tres violentes ». Par exemple,
prenant inspiration pour sa premiere grande exposition (2002-2006) le
jardin des délices de Jheronimus Bosch, il y décrit un monde sous-marin
érotique.

En 2015, la galerie Thaddaeus Ropac a Paris présentait une exposition des
sculptures de Ragib Shaw : des hommes en contorsion et qui vus de plus
pres avaient des tétes de chauve-souris, des cranes a la place du pelvis et
des machoires d’animaux chimériques a la place du sexe.

« Comme les sculpteurs maniéristes, écrit I’historienne de I’art Carolyn
Miner, Raqib Shaw sculpte des corps souples, agiles et longilignes dont les
membres et le cou sont parfois légerement allongés... [] il cherche a
surprendre et a enchanter le spectateur en intégrant des éléments ludiques
ou inventifs. L’étrange combinaison de tétes d’animaux et de sexes en
forme de machoires dentées rappelle curieusement le bestiaire grotesque
des bronzes maniéristes ».

En 2009, Ragib Shaw a commencé a travailler sur son projet «Paradise Lost»
gu'il poursuit aujourd'hui. Le dernier volet de cette Série est présenté a I’Art
Institute of Chicago depuis le 7 Juin 2025.
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C'est la premiere fois que les quatre chapitres de la Série sont exposés
ensemble, montrant ainsi I'étendue la plus compléte de cette peinture
épique.

«Ballads of East and West» est le titre de La grande exposition itinérante de
Ragib Shaw (2024-2025) qui résume bien le travail de I'artiste : raconter des
histoires qui se déroulent dans des géographies éloignées mais aussi
croisées.

Les peintures aux couleurs vives, aux accents a la fois émotionnels et
grotesques, ont fait de Raqib Shaw un des artistes les plus extraordinaires -
au sens littéral du terme - tres recherché aujourd’hui.

Le travail de Ragib Shaw combine une imagerie fantastique, souvent
violente, avec une technique tres délicate et élaborée. La multitude de
détails, de matériaux, d’images qui surgissent ou d’autres qu’il faut trouver,
témoignent d’une imagination et d’un imaginaires débordants et peu
communs, auxquels s’ajoute une bonne pointe d’ironie. Avec Ragib Shaw, on
se laisse d’abord emporter par les couleurs, méme si son style peut paraitre
un peu kitsch, puis on regarde attentivement chaque détail, chaque
composition et elles sont nombreuses. L’artiste nous raconte des fables et
nous emmene alors dans des paradis imaginés.

Jitish Kallat

‘Le cosmique et le terrestre’
Jitish Kallat produit une ceuvre puissamment métaphorique et originale. Il

pratique la peinture, la photo, la vidéo et la sculpture. Le temps, le cosmos,
le rituel, la référence au quotidien impregnent les ceuvres de cet artiste
philosophe. Subodh Gupta compose une chronique du cycle de la vie dans
une Inde en grande mutation. L’artiste se situe aux intersections de la
science, de la mémoire historique, de I’enquéte existentielle et des rythmes
du monde. Il engage des réflexions sur notre présence sur terre et notre
place dans le cosmos. Depuis plus de 20 ans, il dessine une carte imaginaire
reliant le quotidien au cosmique.
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L’artiste ne dissocie pas ses dessins d’humains de ceux du végétal ou du
minéral. Certains dessins semblent usés, marqués par de nombreux
morceaux griffés dans la toile. En 2021, la galerie Templon présentait

Jitish Kallat, PalindromeAnagram Painting, 2017-2018

« Palindrome/Anagram Painting », de grandes toiles a I'aspect d’étranges
herbiers géologiques, pétris de traces de notre humanité.

La grande oeuvre de Jitish Kallat «Covering Letter» s’inspire des Golden
Records lancés par la NASA lors des missions spatiales Voyager 1 et 2 en
1977. Faisant référence au message interstellaire - de la Terre a I'espace -
en 1977, ',euvre est une méditation sur I’avenir commun de I’humanité et
sa place dans l'univers. Pour cette installation, présentée au Kennedy Center
of Performing Arts a Washington en 2025, une longue table présentait des
images, notamment des représentations scientifiques, de la flore, de la
faune et des représentations de I’anatomie humaine et de la constitution
génétique. Covering Letter (Terranum Nuncius) invite a « une méditation
collective sur notre existence commune en tant que résidents d’une seule
planete, ou ‘I'autre’ reste un ‘extraterrestre intergalactique’ inconnu ».
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Pour concevoir son ceuvre «Public Notice N°3» - revenu récemment a I’Art
Institute of Chicago en 2024 - Jitish Kallat s’est inspiré d’un discours
fondateur prononcé au Parlement de 1893 par un moine hindou, Swami
Vivekananda, qui pronait I’acceptation universelle de toutes les croyances et
pratiques religieuses.

Jitish Kallat, Public Notice N°3, Art Institute of Chicago, 2024

Le texte du discours apparait ainsi sur les contremarches du grand escalier
de P’Art Institute of Chicago, ou il est éclairé dans « les cing couleurs -
rouge, orange, jaune, bleu et vert - désignées par le systeme consultatif de
la sécurité intérieure des Etats-Unis pour signifier les niveaux de menace ».
Jitish Kallat a par ailleurs découvert la lettre ouverte de Gandhi a Hitler lui
disant que dans son monde il n’y avait pas d’ennemis : celle-ci était projetée
sur un rideau de vapeur lors de son exposition a la galerie Templon en
2013.
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14 -SNioyn umeq

Dawn Chorus 11, 2007- 2008, acrylique sur toile

Jitish Kallat s’est fait connaitre a ses débuts pour ses peintures d’enfants des
rues de Bombay dont les tétes - avec turbans ou casques - sont comme des
scenes urbaines en noir et blanc, tres graphiques (Série «<Dawn Chorus»
(2007) .

Depuis le début de I'année 2021, Jitish Kallat suit un rituel, il réalise un
dessin par jour dans le cadre d’une étude de longue durée sur les teintures
au graphite, au crayon aquarelle et au gesso. Chaque ceuvre comprend des
formes diverses basées sur les mémes trois ensembles de chiffres : la
population mondiale estimée par algorithme, le nombre de nouvelles
naissances et le nombre de décés noté au moment particulier de la création
de I'ceuvre.

Jitish Kallat transforme ainsi des matériaux du quotidien en réflexions
profondes. On pourrait trouver ici une communauté d’esprit avec l'artiste
Subodh Gupta. La comparaison toutefois s’arréte la. Jitish Kallat s’est taillé
une place distincte sur la scéne artistique mondiale. L’artiste est surtout un
philosophe. Ses ceuvres dans leur symbolique sont en effet un reflet profond
de la condition humaine a I’ere moderne.
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Note de ’auteur

Le continent asiatique est un monde en soi, passionnant par son histoire, sa
culture et sa population, impressionnant par son développement
économique. Observant les différents courants artistiques dans ces pays
depuis de nombreuses années - analysés et présentés sur une plateforme
digitale dédiée - I'autrice témoigne de ’installation progressive de nouvelles
formes d’art dans ces pays.

L’art contemporain asiatique présente aujourd’hui un style original qui méle
a la fois passé et présent, traditions et techniques modernes. L’objectif de
cet ouvrage était de mettre un coup de projecteur sur ces artistes de grand
talent qui se sont révélés en Asie au cours de ces dernieres décennies. La
sélection s’est portée sur les artistes les plus réputés ou les plus
significatifs, dont ceux notamment issus de la nouvelle génération. Pour les
artistes qui n’apparaissent pas dans cet ouvrage, des compléments
d’information devraient étre ajoutés bientot. Mon parcours professionnel de
presse, information, communication, ajouté a une pratique artistique de la
peinture et de la sculpture, m’ont aidée a la réalisation de cet ouvrage.
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https:/www.instagram.com/artcontemporainasie

contact : mapadioleau@creationcontemporaine-asie.com
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