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 Guy-Claude Agboton, La Fondation Hermès et les artistes fêtent dix ans de « win-win »
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	 Frédéric	Bonfils,	Formes du transfert
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 Julie Chaizemartin, Fondation Hermès : 10 ans d’alchimie entre art et métiers d’art 
 https://www.lequotidiendelart.com/articles/21179-fondation-herm%C3%A8s-10-ans-d-alchimie-
 entre-art-et-m%C3%A9tiers-d-art.html
 January 30th 2022



galerie dohyanglee

www.galeriedohyanglee.com



galerie dohyanglee

www.galeriedohyanglee.com

 Exposition du Frac : « Aller contre le vent, performances, actions et autres rituels »
 https://www.macommune.info/agenda/exposition-du-frac-aller-contre-le-vent-performances-actions-
 et-autres-rituels/
 January 26th 2022



galerie dohyanglee

www.galeriedohyanglee.com



galerie dohyanglee

www.galeriedohyanglee.com



galerie dohyanglee

www.galeriedohyanglee.com

 Eva Heisler, Elisabeth S. Clark, The Restlessness of Words
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Illustrations appear every two thousand pages. Pagination is nonsensical. A passage just read will not be seen again.
Preposterous. Inexhaustible. An impossible book that, when opened, subverts its own bookness—and the reader is left
holding not an object but a vortex. This is The Book of Sand as described by Jorge Luis Borges in his short story of the same
name. It is a book that Borges’s narrator, unsettled by the book’s monstrous infinitude, discards in the basement of the
National Library.

The book as shape-shifter is a possibility that runs throughout the work of London based artist Elisabeth S. Clark. The book
has been performed as if a musical instrument, partially erased and reinvented as a score, and it has been buried in the
driest desert on earth. In a 2011 installation at the Palais de Tokyo, the artist described discovering a first edition
of Borges's The Book of Sand in a bookstore near the National Library of Argentina in Buenos Aires (where Borges once
worked, and where Borges's character hides his Book of Sand). Later, Clark buried the first edition in the Atacama Desert.

In this interview, Clark discusses bookness and embodied experiences of reading, the impulse behind her “book concertos,”
and the process of transforming the punctuation of Raymond Roussel’s long poem Nouvelles impressions d’Afrique into a
score.

—Eva Heisler

 
What is a “book concerto?”  

In musical terms, a concerto is where a solo instrument dialogues with an orchestra. My Book Concerto designates the book

Title, author, keyword...
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as solo instrument, accompanied by an ensemble of performers (orchestra). During the performance, I am interested not only
in the cadence of reading but also in heightening the sounds that emerge from manipulating a book, such as a page turn or
the rustling of pages or a final closure. I encourage my performers to not only treat their copy of the book like a score to be
read but also as an instrument to perform.

In these performances, I am interested in turning an everyday book into a sculptural, physical, yet ephemeral manifestation.
Each performer is invited to read a different page of the same book simultaneously. I also love this idea of an entire novel
being read in such a short span of time through a collective endeavor and encounter. It feels representative of the prism of
voices and interpretations that emerge from the experience of reading.

My Book Concerto performances also playfully integrate the word “penguin” in their titles. For instance, Book Concerto in
One Act: for 75 Penguins. It’s a playful nod to the sponsorship and support I received from Penguin Books, which was an
integral part of the presentation of the work. Particularly interested in the history, development, and pertinent place that
Penguin paperbacks occupy in Britain’s evolving culture and identity, my desire to integrate Penguin paperbacks was to evoke
their democratization of reading. Although I no longer solely use Penguin paperbacks in my performances, the “penguin” pun
has stuck.

You are the conductor, right? At its simplest, conducting is beating time. How is a book concerto
orchestrated? What does the score look like?  

Each Book Concerto performance is orchestrated by a conductor, usually myself, although I have also enjoyed working with
professional conductors. The conductor is instrumental in keeping the choreography tight and, as you say, in instilling the
rhythm for the performance. The conductor sets the pace, directing his orchestra when to read, turn pages, and open or close
the book.

Each performance is sonically powerful. When a group of people are invited to begin simultaneously reading the same book,
the multiplicity of voices is very striking. In some cases, I have had as many as 62, 75, or 106 performers!

What begins as a collective cacophony of sound slowly fades, the sound diminishing, until only a few people are left reading.
Comprehension emerges only at the very end, as a few fragments of text are heard from individual voices. I love this shift that
happens in the performance—when the sound suddenly shifts (or flows) from the unintelligible to the intelligible. In these
moments, a single reader, voice, and fragment of text pends movingly in the space. In that moment, the public turns private
again, and the essence of what this is emerges anew: a reader and a book.

The orchestration has varied over the years, depending on the context or on the selected book. I have produced a score of
each performance which documents those differentiating details between performances. For instance, some performances
have unfolded through a series of acts that also included performers dispersed around the space, reading their parts aloud as
they walked. A couple of performances have been performed in silence. Such a collective, silent intervention can be equally
powerful, sculpturally and sonically, in the right public setting. The rehearsals prior to performances are incredibly enjoyable
and bring home the communal aspects of the work.

The choice of book for each performance also affects the cadence of each performance. As time has gone on, this is something
I have become increasingly interested in: syncopating the sound of a novel vs. poetry vs. more experimental prose. On a
couple occasions, I have also had two languages being simultaneously read.

For the project Between Words, you take a work by Raymond Roussel and reproduce only the author’s
punctuation. Why Roussel’s poem as opposed to another author’s work?  

Roussel’s poem, Nouvelles impressions d’Afrique, is so complex, perhaps more of a literary puzzle and a precursor of the
Oulipo. The layers of parenthetical interludes particularly fascinated me. And the footnotes! A poem with so many footnotes!
I spent a long time perusing Roussel’s original manuscripts at the Bibliothèque nationale de France in Paris. His striking use
of parentheses were particularly eccentric, yet meticulous, too. In some of the late manuscript drafts, the printed text (the
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poem) is overlaid with handwritten punctuation, coupled with underscoring notes, such as “triple parenthèse” or “quadruple
parenthèse,” to avoid omissions or errors.

I was drawn to this cipher of parentheses that guided the reader to become more spatially and materially aware of the textual
object (as a book work). The parenthetical interludes create a linear interruption making one more aware of the physical act
of reading and navigating this malleable oeuvre.

Meanwhile, I was also interested in exploring this space of in-between, by making visible a more invisible part of his writing
process. It’s a different kind of topography of language, a landscape in subtraction, that immerses the reader into a poetical
and emotional fabric of linguistic structures and textures, between and beyond words.

This distilled version makes visible the more discreet, sometimes forgotten parts of language’s construction, drawing
attention to this in-between.

Later, you use Between Words as a score for Between Words: Piece for 4 Instruments. Can you explain how
the punctuation marks are translated into sound?

My project Between Words was initiated by a very simple gesture: conceal all words to make visible the punctuation. In
isolation, this sea of dangling punctuation became strikingly sonorous. It was like a landscape of sizzling grammar.

This led me to eventually retranslate Between Words as a score, arranged in four movements (mirroring the four cantos of
the poem). What is little known or discussed is that Raymond Roussel was a musician prior to turning to poetry. It came to
my attention that the linguistic structures he devised in this complex poem were comparable to musical structures.

A number of things prompted my score. One was the discovery of Jacques Sivan’s edition of Nouvelles impressions
d’Afrique (Editions Léo Scheer, 2004). Roussel had wished to publish his poem in color though he never had the means to do
so during his lifetime. Sivan’s multicolored edition illuminated Roussel’s original intentions. Suddenly, the poem becomes
more navigable and materially very rich. My retranslated score takes these colors as a starting point, each color consequently
corresponding to a different voice or musical instrument within the text.

As for how the punctuation marks are translated into sound—this has been widely discussed and frequently revisited! The
score, duration, direction, etc., remain flexible, an open work, a graphic score. The process of translation for performance is
always a collaboration: musicians, vocalists, even a professional conductor, have interpreted and performed the score. The
interpretations are vastly different: some ascribe musical notes to the punctuation, and others explore this inability to speak,
say, and articulate through voice or gesture.

I’m interested in how this notation is as sonorous as it is silent—and in maintaining this tension. Punctuation is traditionally
a marker of silence, breath, or an interval between words (also directing the intonation of words and/or voice). Here, in
isolation, punctuation becomes incredibly sonorous on the page and throws up inherent questions about what these
punctuation “notes” might sound like: Is it silence or sound, breath or a musical note, thought or utterance, the spoken or the
space and rests between the invisible words? This project specifically wishes to further investigate these questions,
dichotomies, and interstices.

You have several works that reference Borges’s The Book of Sand, an anthology of short stories first
published as El libro de arena, the title story of which features a book that extends infinitely backwards and
forwards. Is this imaginary book, as described by Borges in his story “The Book of Sand,” a touchstone for
you?

Absolutely.

Stéphane Mallarmé’s words spring to mind: “Un livre ne commence ni ne finit: tout au plus fait-il semblant.”
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“A book neither begins nor ends; at most it merely seems to.” This is my own translation of Mallarmé’s solitary inscription
found on one page of his manuscript.

Although I wasn’t aware of it at the time, I suppose this work (this gesture) became my own response to Borges's seminal
short story, as a way of opening up and out a piece of literature into space and time. It became a provokingly material
(re)vision (or expansion?) of a familiar text.

When I stumbled across a first edition of Borges's El libro de arena, only a stone’s throw away from the National Library of
Argentina in Buenos Aires (where the book now lies, so the fable goes), I couldn’t help but feel I may have stumbled upon a
national treasure. My own text work recounts this journey, my search across the dusty shelves of the National Library, my
time spent with this first edition which resulted in an impulse similar to that described by Borges: the need for riddance.
Except, I chose to lose this book to another kind of “forest”—the Atacama Desert, deemed the driest desert in the world. It
seemed a fitting place to bury the book—or, perhaps, to archive this seminal edition.

Many of your projects explore the experience of a book as an object that offers an experience in time, the
book as a passing of time—the time of the reader and the time of a narrative.

Yes, both these passages of time are important to me and starting points I explore in my art practice.

There’s a lot I could unpack in your observation. I try and give materiality to these passages of time, opening up spaces for
translation, interpretation, but also for the performativity of reading. It also involves finding new material forms to present
that which is formless.

Many years ago, I discovered that the etymology of “book” is connected to “writing paper,” and thus to the page. Biblion, the
Greek word for “book,” derived from biblios, “the internal bark of the papyrus and thus the paper.” Biblion was designated as
a support for writing irrespective of its surface, function, or format. This etymology is of interest for it reveals a considerable
change of emphasis from our original conception of a “book.” By displacing the book from a finished, bound, and delimited
entity or work (oeuvre) to something merely supporting the act of writing—a form of “writing paper”—the page, it would
seem, prevails as the essential, elemental crux, awakening inquiry, process, and redefinition. This discovery has never ceased
to fizz, fizzle, and flicker in me, as I approach the act of making. It is a key notion I regularly return to in my art practice and
research. Perhaps because it suggests a sort of undoing, and a reconsideration of all these elemental parts.

In the piece Afterword (2016), you imagine what has happened to the book. Can you tell me more about this
piece?  

In 2015, five and a half years after I buried a first edition of Borges's Book of Sand in the Atacama Desert, I discovered in a
newspaper article some astonishing news: seven years’ worth of rain had descended on this desert virtually overnight. For a
place that in parts hadn’t seen any rainfall for 400 years, these heavy thunderstorms dramatically changed the landscape.
Dormant seeds started blooming from the grains of the barren desert. More storms then followed in August of the same year.
This led to a rare climatic phenomenon—a flowering desert, in double bloom. By late September, the desert was transformed
into carpets of pinks and purples, whites and blues, as millions of seeds of annual plants germinated.

In that moment, sitting at my kitchen table, drinking coffee, whilst reading this article, I wished I could have jumped on a
plane to the Atacama Desert! I decided to write an Afterword to When I buried the Book of Sand; a handwritten note in
electric pink, another leaf for this story.

I couldn’t help but wonder where and in what condition now lies The Book of Sand I buried. Has it quite literally turned to
sand and then to seed and is perhaps now flowering?

Borges once said that a library is meant to be enjoyed as if it were a garden. In a strange way, the library and garden and
desert collide in this landscape. The Book of Sand buried in the driest desert in the world, now blooming.
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I am curious about Words that don’t keep still, your series of letterpress prints. Can you tell me more about
those “words that don’t keep still”? 

This is an ongoing work. These texts first derived from a work entitled One Thousand and One Nights (2012). It is a series of
very short texts (suspended fragments) that I would project each night from the window of a domestic space onto a facing
public wall (for example, from a Parisian apartment or in Medellín, Colombia from a kitchen windowsill). New words would
appear each night, escaping their window and becoming illuminated on the overlooking façade. In their suspended form, they
would draw, propose, tell, consider, dream, sketch . . . These fragments of text were visible from the street and could be seen
by passers-by. Like a poetic, localised tweet from your bedroom or kitchen window.

These texts were later collated and then presented as a series of letterpress prints. I named this letterpress edition Words that
don’t keep still since these strings of words became like negative sculptures, traces of motion, documentation in the present
tense, transforming a short sentence into an imaginary picture or recreating an impression of an ephemeral moment.

I haven’t yet reached my one thousand and one nights; it is a project I am still working on, slowly. My ambition for this work
is for it to continue travelling around the world periodically, into a new night, and out of a new window. 

[-]Read bios

Elisabeth S. Clark lives and works between London and Mayenne, France. She recently completed a practice-based Ph.D. (2012–2020) at the Slade School of
Fine Art, University College London, where she also received her M.A. (2008), after earning a B.A. (2005) from Goldsmiths, University of London. Artist
residencies include the Fondation d’entreprise Hermès (2010) and Le Pavillon, Laboratoire de Création du Palais de Tokyo (2011), as well as recent residencies
in New York, Colombia, Germany, Ireland, Russia, and South Korea (2012–2016). Her work has been included in the 2017 Lyon Biennale Floating Worlds and
exhibited in galleries internationally: Palais de Tokyo (Paris), FIAC Hors les Murs (Paris), Jardin des Plantes (Paris), FRAC Franche-Comté (Besançon), Dallas
Contemporary (Dallas), Roaming Room (London), and Site Gallery (Sheffield). Awards include the honorary Clare Winsten Memorial Award and a travel
scholarship in South America. She is represented by Galerie Dohyang Lee (Paris).

Eva Heisler is a poet and art historian based in Germany. She has published two books of poetry, Reading Emily Dickinson in Icelandic (Kore Press, 2013)
and Drawing Water (Noctuary Press, 2013). Recent honors include fellowships at MacDowell and the Millay Colony for the Arts.
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 Marie Gayet, Art en chapelles, de l’art contemporain dans des sites religieux du Haut-Doubs
 https://france3-regions.francetvinfo.fr/bourgogne-franche-comte/doubs/haut-doubs/haut-doubs-au-
 fusain-cheveux-oeuvres-contemporaines-sont-exposees-eglises-chapelles-1852936.html
 August 16th 2020
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 Haut-Doubs : au fusain, en or, en cheveux, des œuvres contemporaines 
 sont exposées dans les églises et les chapelles
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 July 12th 2020
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 Circuit-découverte : « Art en chapelles » dans le Haut-Doubs forestier 
 https://www.narthex.fr/events/expo-parcours-art-en-chapelles-dans-le-haut-doubs
 July 05th 2020
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 July 05th 2020
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Pierre-Yves Freund
w Rochejean, église Saint-Jean-Baptiste

né en 1951, Pierre-yves Freund vit et travaille
à augerans dans le jura. Ses œuvres sont mon-
trées régulièrement dans des expositions indi-
viduelles ou collectives  : au musée des
Beaux-arts de Besançon (2019), à la galerie
Françoise Paviot (2019,2017), au musée du
temps de Besançon (2018), au centre culturel
Français de Freiburg (2016, 2007), au Frac
Franche comté à Besançon (2015)…
Pierre-yves Freund travaille depuis les années
1990 sur les notions de trace, mémoire et em-
preinte à travers des œuvres reliant sculpture
et installation. Dans l’œuvre - essentiellement
des sculptures -, le choix du matériau est dé-
terminant : ses qualités potentielles, sa plasti-
cité et sa résistance, vont ensuite engendrer le
geste qui produira une forme. Quelquefois, le

Le Granit, Belfort, 2011 © PY Freund

hasard n’est pas aussi étranger à son travail. Le
spectateur intervient dans la perception du
travail de Pierre-yves Freund, notamment par
la position et les mouvements de son corps.

www.pyfreund.net

Elisabeth S.Clark
w Saint Antoine, église Saint-Antoine

Le travail multi-disciplinaire d’elisabeth S.
clark interroge la topographie du langage, du
temps, du son, de la performance, ainsi que
nos systèmes de classification et de définition
de ces champs. Sa pratique s’articule autour de
la sculpture, la musique, la linguistique, la per-
formance et l’installation.
en touches délicates, elisabeth S.clark tisse
soigneusement ce qui est déjà «là», pour ac-
centuer, isoler et interroger les qualités éphé-
mères, inhérentes et changeantes de l’« être ».
ces actions simples mais aussi provocantes
mettent en évidence « ce qui est ». Ses appro-
priations légères, souvent très ludiques et, à
première vue, absurdes, amènent, à la ré-
flexion, à une compréhension plus profonde.
en “retraitant” des objets familiers et des si-
tuations, clark souligne, perturbe et interroge
l’« ordre des choses ». elle nous oblige à
(re)considérer le champ des possibles, aussi

Book Concerto in One Act, 2018 - Photo © Aurélien Mole

bien de son sujet que de son matériel.
Sa recherche s’oriente vers un « langage de pa-
pier », un langage en pointillé, qui n’est jamais
figé mais toujours « mis en jeu », sujet au chan-
gement, au recyclage et au renouvellement.

À propos — Slash Paris
galeriedohyanglee.com

elisabethsclark.com
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 L’Est Républicain
 https://www.estrepublicain.fr/pour-sortir/loisirs/Exposition/Autres-expositions/Franche-comte/Doubs/
 Saint-antoine/2020/07/05/Art-en-chapelles
 July 04th 2020
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 Anne-Cécile Sanchez, Parfum de nostalgie à la Galerie Dohyang Lee
 Le Journal des Arts, n°548, p. 22 
 June 19th 2020

Philip-Lorca diCorcia, W, 
September 2000, #6, 2000. 
© Philip-Lorca diCorcia/David Zwirner.

Madeleine,  jusqu’au 25 juillet, Galerie 
Dohyang Lee, 73-75, rue Quincampoix, 
75003 Paris.

PhiliP-lorca dicorcia,  jusqu’au 
5 juillet, Galerie David Zwirner, 108, rue 
Vieille-du-Temple, 75003 Paris. 

Parfum de nostalgie  
à la galerie dohyang lee
L’exposition collective « Madeleine » rassemble les œuvres d’une dizaine d’artistes 
qui auscultent les effets du temps sur la mémoire et les objets

art contemPorain

Paris. La galerie Dohyang Lee a dix 
ans cette année. Elle les fêtera dis-
crètement, de la même manière 
qu’elle défend depuis 2010 des 
artistes émergents. Soit qu’elle les 
accompagne sur le long terme, 
comme Violaine Lochu, lauréate 
2018 du Prix AWARE (Archives of  
Women Artists, Research and Exhi-
bitions) ou Elisabeth S. Clark, pro-

PhiliP-lorca dicorcia, la griffe d’un œil
Le photographe américain a connu, au tournant du millénaire, une évolution de son art en collaborant 
avec un magazine de mode. Cette expérience est exposée à la Galerie David Zwirner

PhotograPhie

Paris. Programmée jusqu’au 5 
juillet, l’exposition « Philip-Lorca 
diCorcia » à la galerie David Zwirner 
compte parmi les moments phares 
du printemps. Exceptés son instal-
lation conçue pour l’exposition 
Edward Hopper au Grand Palais en 
2012 et les « Polaroids » présentés 
par sa galerie parisienne en 2019, 
rares sont les occasions de voir en 
France les photographies de cet 
auteur majeur. Il a en effet été l’ar-
tisan d’un renouveau de la photo-
graphie de rue et de la photographie 
conceptuelle, à la fin des années 
1970, au même titre que Jeff  Wall 
ou John Baldessari. 

Cette sélection de onze photogra-
phies issues des commandes passées 
par le magazine de mode W entre 
1997 et 2008 avait été découverte 
en 2011 chez David Zwirner à New 

Namhee Kwon, A Writer’s Diary / 
Book, 2019 (gauche) et Jenny Feal, 
Diario, 2016 (droite), vue  
de l’exposition « Madeleine »  
à la galerie Dohyang Lee. 
© Photo Aurélien Mole.

grammée en 2015 dans le cadre du 
Hors les murs de la Fiac. Soit qu’elle 
accueille à la façon de cartes 
blanches leurs projets personnels, 
tels ceux de Marcos Avila Forero, 
lauréat 2019 du prix de la fondation 
Ricard  ; de Julien Creuzet et de 
Romain Vicari, pour leur première 
exposition respectivement en 2013 
et en 2015. Ou encore de Louis-
Cyprien Rials, avant qu’il soit distin-
gué, l’année suivante, par le prix 
SAM Art Project pour l’art contem-

porain. Connue des amateurs de 
talents en herbe, régulièrement sou-
tenue par le Cnap, la galerie tient sa 
ligne éditoriale aux avant-postes. 
Même si, de prises de risque commer-
ciales en crises diverses, les temps 
n’en finissent pas d’être durs. 

L’écriture pour fil rouge
Au lendemain du confinement, elle 
propose une exposition collective, 
« Madeleine », hommage proustien 
pensé et élaboré bien au-delà d’un 

group show bouche-trou et dont les 
prix démarrent autour de 500 euros. 
On y retrouve des artistes tels que 
Jenny Feal, vue il y a quelques mois 
au Musée d’art contemporain de 
Lyon, dans le cadre de la Biennale. 
Pour cette exposition très littéraire, 
la galerie a retenu une seule de ses 
pièces, Diario (voir ill.), assiette en 
céramique transformée en page de 
journal intime et politique, souvenir 
de Cuba. L’écriture est liée au souffle 
dans Diaphragme d’Alexandra Riss, 

rituel performatif  poétique dont 
demeurent une robe brodée de fil 
noir et le son d’une respiration, entre 
deuil et renaissance. Elisabeth S. 
Clark étire, quant à elle, un long fil 
métallique textuel, After a long time 
or a short time ; elle dilue l’encre vio-
lette de Billets doux et pose une invi-
tation à la manière d’une lettre 
manuscrite, Prenons ce temps. 

Le noir et blanc  
venu de Corée
Deux artistes coréens se distinguent 
par ailleurs de cette sélection qui fait 
cohabiter en bonne intelligence, sur 
les deux niveaux d’un espace pour-
tant réduit, sculptures, impressions, 
pièces sonores et vidéo. Au rez-de-
chaussée, le mur principal est ainsi 
réservé à un ensemble de tirages 
photographiques en noir et blanc 
de Minja Gu (née en 1977) immor-
talisant en vanités translucides les 
déchets de sa résidence à Gand. La 
beauté cristallisée de deux trognons 
de pommes changés en glaçons sur-
plombe l’ensemble, vestiges rudi-
mentaires et universels de l’idée de 
civilisation. Cette artiste, lauréate 
2018 du Korea Artist Prize a vu son 
travail exposé au National Museum 
of  Modern and Contemporary Art, 
à Séoul, l’été dernier. Son œuvre, 
essentiellement constitué de perfor-
mances et de vidéos, reste à décou-
vrir en France. Au sous-sol, The art 
of  Shovel, petit film de Doyeon Gwon 
(né en 1980) fait surgir sans paroles 
un univers aux frontières de l’en-
fance et aux confins de la ville, par-
fum de nostalgie saisi dans de 
lumineux contrastes noir et blanc.

•Anne-CéCile SAnChez

York et avait donné lieu au livre Ele-
ven : W Stories 1997-2008 aux édi-
tions Damiani, toujours disponible. 

L’expérience « W »
La collaboration de Philip-Lorca 
diCorcia avec ce magazine améri-
cain marque son entrée dans le 
milieu de la mode. Lui qui avait 
toujours boudé les autres proposi-
tions éditoriales, il accepta celle de 
Dennis Freedman à son arrivée à la 
direction artistique de W  : il lui 
garantissait l’intégrité de ses his-
toires. La carte blanche qui lui fut 
offerte pour photographier les der-
nières créations de mode a donné 
au photographe new-yorkais 
d’autres conditions de travail et lui 
a permis de voyager. Son style n’a 
rien perdu au change. São Paulo, 
Los Angeles, La Havane, Le Caire 
ou Paris : on retrouve, dans les say-
nètes imaginées dans leur s 
moindres détails, la vision au vitriol 

des codes sociaux des sociétés hup-
pées ou, au contraire, la vision acé-
rée des solitudes urbaines. Les 
vêtements griffés y sont davantage 

des codes couleurs que des signes 
extérieurs de richesse. La tension, 
le mystère, la charge érotique sont 
palpables, y compris dans le portrait 

d’Isabelle Huppert, l’unique « célé-
brité » que Philip-Lorca diCorcia a 
photographié pour cette série. 

On retrouve aussi tout son sens de 
la composition, de l’usage de la cou-
leur et de la lumière, sans oublier ses 
références dont son indéfectible atta-
chement à Hopper et au cinéma 
américain. Jaillissent aussi de ses 
clichés ses propres questionnements 
sur la photographie, dans ses notions 
de vrai et de faux, de paraître et de 
réel, de réalité et de fiction… Photo-
graphie à partir de 30  000  $ 
(26 776 €) en édition de 15. 

•ChriStine CoSte
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 SB, Nice Salon Camera Camera à l’Hôtel Windsor Festival OVNi 2018
 http://www.nicerendezvous.com/2018112313595/nice-salon-camera-camera-a-l-hotel-windsor-
 festival-ovni-2018.html
 November 23th 2018
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 Marie de la Fresnaye, La FIAC et ses satellites, le Off : Bienvenue,Paris Internationale, 
 Paris Avant Première, Asia Now..
	 http://fearofmissingout.over-blog.com/2018/10/la-fiac-et-ses-satelittes-le-off-bienvenue-paris-
 internationale-paris-avant-premiere-asia-now.html
 October 16th 2018
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 Patrick Scemama, Semaine de Fiac (2)
	 http://larepubliquedelart.com/semaine-de-fiac-2/
 October 12th 2018
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 Anne-Cécile Sanchez, L’effervescence des foires satellites de la FIAC
 Journal des Arts, n° 508, pages 31 - 32
 October 05th 2018
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 Emmanuelle Lequeux, Elisabeth S. Clark - I never knew that sand had so many colors...
	 http://agenda-pointcontemporain.com/07-04▷26-05-elisabeth-s-clark-i-never-knew-that-sand-had	
 so-many-colors-galerie-dohyanglee-paris/
 April 02nd 2018
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 Yamina Benaï, 11 collectionneurs dévoilent leur univers
	 https://www.lofficiel.com/art/voyage-dans-11-collections#image-42420
 November 28th 2017
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 Emmanuelle Lequeux, A Besançon, des livres à dévorer, littéralement
 http://www.lemonde.fr/culture/article/2017/11/04/a-besancon-des-livres-a-devorer-
 litteralement_5210184_3246.html
 November 04th 2017
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 Eric Daviatte, Le Frac rayonne à Paris, Lyon et Singapour 
 https://www.estrepublicain.fr/edition-de-besancon/2017/10/24/le-frac-rayonne-a-paris-lyon-
 singapour
 October 24th 2017
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 Frac Franche-Comté
	 http://www.e-flux.com/announcements/147828/montag-ou-la-bibliothque-venirkvm-ju-hyun-lee-
 ludovic-burelcoraniser-corbu/
 October 07th 2017
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 Sabine Gignoux, Une Biennale de Lyon en lévitation
 https://www.la-croix.com/Culture/Expositions/Biennale-Lyon-levitation-2017-09-24-1200879332
 September 24th 2017
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 Clémentine Mercier, Mariages en blanc à Lyon
 http://next.liberation.fr/arts/2017/09/24/mariages-en-blanc-a-lyon_1598568
 September 24th 2017
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 Nadja Sayej, Here Is the Artist List for the 2017 Lyon Biennale
 https://amuse-i-d.vice.com/check-out-art-in-a-le-corbusier-convent/
 September 19th 2017

ART & DESIGN (/CATEGORY/ART-DESIGN) 

Check Out Art in a Le Corbusier Convent

And much more at the Lyon Ar t Biennale

W r i t t e n  b y  NADJA SAYEJ

September 19, 2017

!

" (https://twitter.com/intent/tweet?
text=Check+Out+Art+in+a+Le+Corbusier+Convent&url=https%3A%2F%2Famuse-i-

d.vice.com%2Fcheck-out-art-in-a-le-corbusier-convent%2F&via=Amuselife)
# (mailto:?subject=Read on Amuse: Check Out Art in a Le Corbusier

Convent&body=https://amuse-i-d.vice.com/check-out-art-in-a-le-corbusier-convent/)
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The real gems are at La Sucrière, a former sugar factory turned art space on the banks of the

Saône river. British artist Elisabeth S. Clark has poured out piles of purple and black glitter at

the entrance, leaving sparkly, otherworldly trails. The magic continues with German artist Hans

Haackein’s Wide White Flow, where white silk is propelled by fans. Things turn spooky in Doug

Aitken’s Sonic Fountain, a milky-coloured lake in the middle of a former sugar silo, where nine

mechanical taps drip in sequence to a horror film-like score.

JINGFANG HAO & LINGJIE WANG, L’ÉTÉ À VENIR EST DÉJÀ FINI, 2016 COURTESY DES ARTISTES © LINGJIE WANG,

ADAGP
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 Alex Greenberger, Here Is the Artist List for the 2017 Lyon Biennale
 http://www.artnews.com/2017/05/09/here-is-the-artist-list-for-the-2017-lyon-biennale/
 September 05th 2017
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 Nadège Michaudet, A la une
 http://www.mytoc.fr/evenements/une-biennale-pour-saisir-un-monde-incertain
 April 18th 2017
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 Press release Biennale de Lyon, Les Mondes Flottants
 http://www.bullukian.com/bullukian_fr/upload_pdf/dp_bac_2017.pdf, page 40 - 43
 2017
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40 Mondes flottants

Des habitants de Rio issus de toutes les classes sociales 
ont été réunis sous un grand drap blanc par Lygia Pape 
dans le cade de Divisor. Par cette action, un espace était 
tissé en tant que processus créatif afin d’établir de nou-
velles relations. Dans la lignée de cette œuvre historique de 
la collection de l’IAC de Villeurbanne, un programme de  
performances se déploie, notamment le week-end du 14 et 15 
octobre 2017, à Lyon et au MAGASIN de Grenoble, afin d’y décou-
vrir les œuvres d’artistes tels que Héctor Zamora, Julien Creuzet, 
Rivane Neuenschwander, Marco Godinho, Elisabeth S. Clark…

« Dans mon travail, la peinture est la photographie et la pho-
tographie est la peinture » : figure essentielle de l’art espagnol 
des années 1960, Darío Villalba s’est tourné très tôt vers une 
pratique picturale de la photographie. Ses expérimentations l’ont 
amené à travailler avec des matériaux chimiques inhabituels 
(méthacrylate, peinture bitumineuse), afin de faire apparaître le 
résultat de ses collages directement sur son support. La violence 
des thèmes qu’il aborde (cruauté, folie) s’incarne dans les manip-
ulations parfois agressives qu’il impose à son iconographie.
Indigents, malades, vieillards, enfants et gigolos sont autant de 
figures destinées à envahir les représentations publiques de 
corps humains pourtant ordinaires en raison de leur proxim-
ité physique. Plus que la limite photographique de la mort que 
Roland Barthes considérait comme inhérente au médium, le 
pathos de ses personnages entraîne l’agitation de moments de 
transition, du changement, de l’incapacité de retenir son propre 
corps et celui des autres dans le balancement sans fin de la vie, du 
désir et du regard humain.

 De gauche à droite, de haut en bas  Héctor Zamora, Ruptura, 2016 | Elisabeth S. Clark, A spark kept alight, 2013 | Lygia Pape, Divisor (Divider), 1968 | Darío Villalba, Preso andando, 1974 & 
La espera blanca, 1993 
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Les réincarnations de technologies 
obsolètes d’Icaro Zorbar se font avec 
affection et nostalgie d’une époque dont 
sa génération peine à se souvenir. L’ar-
tiste s’intéresse surtout à l’humanisation 
de la technologie et met en avant la valeur 
esthétique de ses machines à l’allure de 
jouets, qu’il appelle les « �petits mon-
stres �», entre œuvre d’art, machine et jeu. 
Avec des œuvres telle que Sympathy for 
the Devil, Icaro Zorbar plonge le spec-
tateur dans un environnement sonore 
et visuel composé d’écrans, d’ouvrages 
de science-fiction et de miroirs, comme 
le troublant reflet d’une époque déjà 
dépassée.

Tomás Saraceno explore l’idée de 
communauté à travers des formes 
expérimentales – ballons ou plateformes 
modulaires gonflables et habitables – 
comme autant de solutions potentielles 
aux problèmes qui agitent le monde con-
temporain : explosion démographique, 
pollution, réchauffement climatique…
Pour la Biennale, Tomás Saraceno 
réinterprète son œuvre Cosmic Dust : 
« Quarante mille tonnes de poussière 
cosmique tombent sur la Terre chaque 
année… que nous respirons… comme 
une sorte de poussière d’étoile… Un cube 
de matière noire… Une énergie som-
bre… Outre la respiration des araignées, 
la voie lactée que nous voyons la nuit 
n’est que poussière ! Une toile cosmique 
faite d’atomes, d’éléments, de chimie… 
Une partie de cette poussière est encore 
là-haut aujourd’hui et on peut la voir 
briller la nuit… Une lumière zodiacale… 
déposée sur la toile d’araignée du cos-
mos. »

Avec des interventions discrètes et déli-
cates, Elizabeth S. Clark amorce des 
récits qu’elle laisse ouverts. Une œuvre 
littéraire, une anecdote ou une situa-
tion peuvent constituer l’origine de ses  
performances, partitions ou installa-
tions : la perte ou la dissimulation d’un 
objet, un lâcher de ballons, une suite 
d’instructions… La nature musicale de 
sa poésie permet par ailleurs de ryth-
mer une alternance entre apparitions et  
disparitions.
Pour la Biennale, Elisabeth S. Clark 
réactive plusieurs installations et per-
formances : d’une étincelle maintenue 
allumée pendant plus de douze 
heures, qui parcourt lentement et sans 
interruption tout l’espace d’exposition, 
jusqu’au passage obligé du spectateur à 
travers une étendue de paillettes qu’il 
emportera nécessairement avec lui, ses 
œuvres sont autant de moments à la fois 
fugaces et marquants.

 De gauche à droite  Icaro Zorbar, Sympathy for the Devil, 2012 | Tomás Saraceno, Arachno Concert With Arachne (Nephila senegalensis), Cosmic Dust (Porus Chondrite) and the Breathing 
Ensemble, 2016 | Elisabeth S. Clark, Enchanté, 2016 
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 Exposition : Elizabeth S. Clark à la Biennale de Lyon
 https://www.britishcouncil.fr/evenements/elisabeth-clark-biennale-lyon
 2017
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 Biennale d’art contemporain
 http://www.lyon.fr/evenement/festival/biennale-dart-contemporain--2_6.html
 2017
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 Press review
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LE NOUVEL ÉVÉNEMENT DE LA FIAC
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Le déploiement progressif du programme Hors les Murs est éloquent à plus d’un 
titre: le Jardin des Tuileries en 2006, le Muséum national d’Histoire naturelle et 
le Jardin des Plantes en 2011, les Berges de la Seine en 2013, l’Ecole nationale 
supérieure des beaux-arts et les Docks - la Cité de la Mode et du Design en 
2014, la Maison de la Radio, le Petit Palais et le Musée Eugène Delacroix en 2015. 

Notre présence dans des sites d’exception nous amène naturellement à nous 
interroger sur les problématiques liées à la présentation d’œuvres d’art dans 
l’espace public. Nous apportons une attention toute particulière à ce que 
l’œuvre soit en résonance avec son contexte. 

L’œuvre de Elisabeth S. Clark Treasure Hunt, présentée par Dohyang Lee en 
est une parfaite illustration. L’œuvre est née d’une réflexion sur l’histoire de 
Zarafa, la première girafe ayant foulé le sol de la France et qui a vécu au 
Jardin des Plantes des jours paisibles pendant 18 ans. L’œuvre se présente sous 
forme d’une carte de chasse au trésor : un cil de girafe en or 23 carats aurait 
été égaré dans le Jardin des Plantes. Une carte fictive est à la disposition des 
visiteurs, évoquant des trajectoires possibles menant au cil d’or. Treasure Hunt 
est la carte mentale d’un jardin rempli de trésors, de vestiges, d’histoires et 
d’orientations imaginaires. En étroit lien avec l’histoire du lieu et engageant le 
public dans une quête poétique Treasure Hunt épouse son contexte avec une 
parfaite justesse.

La sculpture de Vincent Mauger, Sans titre, installée au Museum d’Histoire 
Naturelle/Jardin des Plantes et présentée par la Galerie Bertrand Grimont 
(Paris), évoque, par un assemblage de matériaux simples, un fragment de 
météorite en plastique en pleine érosion. L’idée de cocon, telle une ruche à 
grande échelle, est également présente dans cette œuvre. Posée au sol, elle 
semble se déployer dans l’espace par sa forme organique, rythmée de cratères 
prédécoupés.

Dans la lignée de la Maison Ferembal et la Maison Métropole de Jean Prouvé, 
Threshold Resign de Mircea Cantor et la Maison Bulle de Jean Maneval, 
entre autres, présentées respectivement en 2010, 2011 et 2013, OFFICIELLE & 
la FIAC poursuivent leur programme d’installations de maisons d’artistes et 
d’architectes dans l’espace public. Cette année, deux Kiosques de Ronan et 
Erwan Bouroullec, commande d’Emerige, sont dévoilés pour la première fois 
dans le Jardin des Tuileries ainsi qu’une architecture de Kengo Kuma et un abri 
de Smiljan Radic. 

La présence de ces architectures utopistes et idéales mais volontairement 
hétéroclites crée un étrange village urbain éphémère, fantasmé, agrémenté du 
Tent Village-Revisited des hollandais Studio Dré Wapenaar au Port de Solferino, 
de la présence ludique de Piste Blanche (Curiosity) de Kolkoz et du chalet suisse 
de la Chalet Society. 

 À découvrir également aux Tuileries et au Museum national d’Histoire 
naturelle, d’importantes œuvres sculpturales d’artistes de grand renom tels que 
Ai Weiwei, Heimo Zobernig, Antony Gormley, David Altmejd, Henrique Oliveira, 
Kader Attia ou Haegue Yang, mais aussi les œuvres remarquables d’artistes de 
la jeune génération tels Sean Raspet, Artie Vierkant ou Vivien Roubaud.

Au sein de la programmation Hors les Murs, nous tenons à promouvoir les 
formes artistiques immatérielles qui se situent en marge du marché mais au 
cœur de la création tels que le film, la performance, la danse et les œuvres 
sonores. Des plateformes spécifiques sont dédiées à ces œuvres, intimement 
liées au temps présent - à l’instant précis de l’action et de la perception - et qui 
ne font pas, ou très peu, l’objet d’échanges marchands. 

H O R S  
L E S  M U R S
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CULTURE

La FIAC, un long fleuve
d'art intranquille
La Foire d'art contemporain parisienne, sans grande surprise
cette année, se distingue par son long parcours hors les murs

ARTS

V isiter la FIAC se paie
cher: 40 euros si on
veut accéder aux deux
principaux sites, le

Grand Palais et les Docks du quai
dAusterlitz, 35 euros pour le seul
Grand Palais. Mais ce peut être
aussi, pour partie, totalement gra-
tuit: le programme «hors les
murs» se déploie le long de la
Seine, du quartier de Beaugre-
nelle où un centre commercial ac-
cueille un projet inédit, à la Biblio-
thèque nationale de France, avec
deux points forts et ouverts au
public, le jardin des Tuileries et le
jardin des plantes. Même si l'ins-
tallation d'œuvres dans l'espace
urbain est pratiquée dans presque
toutes les foires du monde,
aucune n'affiche un ensemble de
cette ampleur. La force de la FIAC
est d'avoir réussi à persuader les
institutions, publiques ou pri-
vées, de s'associer à l'événement.
Quarante-huit en tout, du vénéra-
ble Louvre au plus échevelé Palais
de Tokyo. La Seine devient, selon
l'expression de Jennifer Play, di-
rectrice artistique de la FIAC, « une
rivière des musées ».

Las, le fleuve charrie aussi quèl-
ques épaves. Cette année, elles ont

échoué aux Tuileries. On y trouve
du bon, un peu, et du décevant.
Pour les enfants et les touristes,
aucune hésitation : l'œuvre qu'ils
préfèrent est la seule tragique et
morbide. Jonathan Monk a cou-
che au milieu de l'allée centrale
trois longs doigts de marbre
blanc, d'un grand réalisme. Il ne
fait aucun doute qu'ils ont été ar-
rachés ou tranchés, mais ce détail
paraît amuser les enfants qui ont
immédiatement fait de ces pha-
langes monumentales des obsta-
cles à sauter ou des bancs pour
s'allonger. Nulle autre oeuvre,
parmi les dix-sept autres instal-
lées ici avec l'aide des galeries qui
participent à la Foire, ne remporte
un succès public comparable.
Quelques-unes ne le méritent
guère, en effet, assez imperson-
nellement géométriques comme
celles d'Antony Gormley ou de Xa-
vier Veilhan, banalement symbo-
liste comme celle de David Alt-
mejd, ou trop aisément spectacu-
laire comme le carrousel d'ani-
maux zodiacaux en bronze qu'Ai
Weiwei - souvent mieux inspire -
déploie dans le bassin.

Vitres Joueuses
Mais l'architecture de Kengo
Kuma mériterait plus d'attention.

Elle a l'air simple et d'un minima-
lisme prévisible, de loin. De près,
elle révèle la complexité d'une
charpente de poutres qui déjoue
la symétrie et la répétition modu-
laire. Quant à l'installation de Re-
nan et Erwan Bouroullec, elle
réussit à passer inaperçue tout en
étant très visible. Place Vendôme,
Dan Graham ne devrait pas con-
naître les mêmes outrages que
son prédécesseur Paul McCarthy :
ses deux pavillons de verre et
d'acier s'avèrent ambigus, mais
bien différemment du sapin phal-
lique. Leurs vitres joueuses font se
confondre la réalité et son reflet,
superposent les images des regar-
deurs et celles des regardés, accen-
tuent jusqu'au tournis le tour-
billon circulaire de la place. Trou-
ble, donc, de l'ordre public, mais
en intelligence. Pour le malicieux
artiste, ces pavillons « sonia la fois
des maisons de jeu pour les enfants
et des occasions de photographie
pour leurs parents. En outre, leurs
miroirs concaves amincissent les
femmes, alors que les convexes
transforment les hommes en Su-
perman ».

En longeant la Seine, l'amateur
d'art et son petit tamis trouveront
d'autres pépites, spécialement au
Jardin des Plantes : d'ailleurs une
des oeuvres est intitulée Chasse au

 Harry Bellet, Philippe Dagen, Emmanuelle Lequeux, Le FIAC, un long fleuve d’art intranquille
 Le Monde, article p 16 - 17 
 October 23rd 2015
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trésor. L'artiste Elisabeth S. Clark
l'a si bien cachée que nous ne
l'avons jamais trouvée ! Normal : il
s'agit d'un cil de girafe en or 23 ca-
rats, en hommage à Zarafe, la pre-
mière « zirafe » qui ait foulé le sol
de France. Heureusement, les
autres plasticiens conviés à ce
charmant «hors les murs» (sur-
nommé «HLM») n'ont pas été
aussi discrets, même si beaucoup
s'essaient au camouflage. La
chasse se révèle fructueuse. Dans
les allées, les sculptures se fon-
dent joliment dans le décor,
jouant d'une familière étrangeté.
C'est le cas de Haegue Yang, qui fi-
che un drôle de parasol sur une
souche d'arbre tortueuse. Ou de
Virginie Yassef : souche là aussi,
mais attifée de prolongements bi-
zarres, qui en font une créature de
science-fiction. Nicolas Milhé a,
lui, érigé un hommage à l'Alle-
mande Kesa Luxembourg, hé-
roïne de la révolution spartakiste.
Mais de la taille d'une figurine, en
contraste avec la monumentale
perspective qui mène au Muséum
d'histoire naturelle.

Il faut aller cependant jusqu'au
muséum pour que se produise la
révélation, avec une œuvre mer-
veilleusement précieuse de Janet
Laurence. L'Australienne a tra-
vaillé des mois sur la Grande Bar-
rière de corail, ravagée par la pol-
lution et le réchauffement des
océans. Et elle a imaginé mille fa-
çons de soigner ce minéral ani-
mal. Son «hôpital» a des allures
de cabinet de curiosités qui aurait
tourné au palais des glaces : dans
les vitrines de verre, les coraux
sont répertoriés, classés, pansés,
rendus à leurs couleurs originel-
les. Une véritable unité de réani-
mation, avec ses méduses brûlées
en bocaux et ses éprouvettes d'al-
gues, tentative de résurrection ré-
pondant avec une juste poésie au
tourbillon de la COP21.

La plupart des installations du
Muséum évoquent d'ailleurs ce
sujet. Notamment Mark Dion,

pionnier de l'esthétique écologi-
que, qui livre lui aussi un cabinet
de curiosités, où il s'évertue à dé-
régler les classifications tradition-
nelles des muséums. Quant à Ka-
der Attia, il interroge deux formes
de dialogues que les humains en-
tretiennent avec l'animal: taxi-
dermie versus masques rituels.
Quand les Occidentaux em-
paillent, les Africains imitent et
spiritualisent.

Et le végétal ? Il est lui aussi objet
d'attentions toutes particulières.
Quèlques bienheureux visiteurs
purent ainsi, dans la serre tropi-
cale du jardin, écouter un vérita-
ble concert de cactus orchestre
par Christophe Rutiman, en bran-
chant des capteurs entre leurs épi-
nes. A l'autre extrémité du par-
cours, dans le centre commercial
Beaugrenelle, c'est Samuel
Boutruche qui a transformé une
passerelle couverte en installa-
tion sonore, où une voix mur-
mure à l'oreille du visiteur.
L'œuvre fait partie d'une exposi-
tion collective, « Think Big », visi-
ble (et audible) jusqu'au 8 novem-
bre, imaginée par les commissai-
res Constance Breton et David Ro-
senberg, qui regroupe dans ce
« mail » une quinzaine d'artistes,
comme Wang Du, Loris Gréaud ou
Thomas Houseago, totalement
inhabituels dans ce contexte.

Forts contrastes
Car le « hors les murs » de la FIAC
est aussi un haut lieu de la perfor-
mance. Cela participe d'une stra-
tégie de positionnement revendi-
quée, qui donne à la Foire une
image plus contemporaine. De la
Foire officielle au night-club Si-
lencio, la performance s'est im-
miscée dans tous les program-
mes. Au Louvre, on pourra ainsi,
vendredi, tomber nez à nez avec
Jérome Bel et ses danseurs ama-
teurs, ou découvrir dimanche la
toute dernière création d'Yvonne
Rainer, chorégraphe culte dans le
milieu de l'art. Bref, c'est plutôt
chic, pour un HLM.

Pour ce qui concerne la FIAC
« dans les murs », les deux lieux
retenus offrent de forts contras-
tes. Paradoxalement, c'est dans la
partie supposément réservée aux
jeunes, quai d'Austerlitz, qu'on
s'ennuie le plus. On n'en retiendra
que deux stands : celui de la gale-
rie Arnaud Lefebvre parce qu'il ex-
pose Hessie, pseudonyme de Car-
men Lydia Djuric, dont les travaux
des années 1970 réinterprètent
l'abstraction géométrique avec
des tissus et des boutons et l'allè-
gent jusqu'à la rendre diaphane ;
et celui dè la galerie de Varsovie
Pola Magnetyczne, qui rend hom-
mage à des artistes polonais qui,
en dépit du système soviétique,
osaient être critiques. Les réper-
toires de monuments commémo-
ratifs établis par Teresa Gie-
rzynska en 1979, le face-à-face de
l'anthropologie de l'entre-deux-
guerres et des photos d'identité
des déportés conçu par Wiktor
Gutt en 1977, les collages de Piotr
Kowalski: autant d'œuvres sévè-
res et denses. Elles paraissent dé-
placées parmi tant de stands qui
se vouent à la tendance présentée
comme la plus actuelle, celle que
l'on nommerait volontiers l'art
«rigolo», assemblages qui amu-
sent cinq secondes, peintures va-
guement triviales ou pseudo-naï-
ves qui ne prennent aucun risque.

Au Grand Palais, il y a moins
d'art «rigolo». Un exemple, qui
en dit long : la galerie Nahmad fait
depuis deux ans à Londres lors de
Frieze Masters des stands ébourif-
fants, mais vient à Paris avec des
œuvres sérieuses, dont un très
beau Picasso, fort sagement ac-
crochées. Certains s'essayent tou-
tefois à l'humour. Sur le stand de
la galerie berlinoise Capitain Pet-
zel, l'artiste américain Sean Lan-
ders a dû passer beaucoup de
temps à peindre un grand cerf
dont le pelage offre à la vue des
motifs dè kilt écossais... Rien de
pire qu'une blague qui ne fait pas
rire. Il y a surtout sous la verrière
beaucoup d'art « meublant » : des
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 Fiac 2015 : les oeuvres à ne pas manquer
 Relaxnews
 October 12th 2015
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 Condensation, Palais de Tokyo
	 Press	review	by	the	Fondation	d’entreprise	Hermès
 September 2013



galerie dohyanglee

www.galeriedohyanglee.com



galerie dohyanglee

www.galeriedohyanglee.com

 Artists in residence, contemporary art and savoir-faire
	 Le	Monde	d’Hermès
 Autumn - Winter 2013
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 Die Künstlerin Elisabeth S. Clark taucht Bad Ems in Dunkelheit
 Bad Ems Zeitung, Germany
 June 30th 2012
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 Barbara Polla, Les cils...
	 Les	Quotidiennes.	Femmes	d’opinion
 December 8th 2012
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 New collection by Elisabeth S. Clark
 The Visual ArtBeat 
 October - December 2012
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 Camille Clance, Elisabeth S. Clark
 Le Bonbon Centre
 November 2012
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 Artists’ residencies
	 Le	Monde	d’Hermès
 Autumn - Winter 2011
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 Elisabeth Clark à la Maroquinerie de Sayat
	 Website	of	the	Fondation	d’Entreprise	Hermès
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 Andre Cooray, Home is where the art is
 Framed Magazine Hong Kong
 May 2011
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 Coline Milliard, Marseille: City on the Verge of a Culture Buzz
 http://www.nytimes.com/2011/05/14/arts/14iht-scmarseille14.html
 13 Mai 2011
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