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A Brief Infinity

Alex Hedison is known for photography that highlights the ‘in between’ state – a play between 
the ambiguity of painting and photography that results in unintentional abstract compositions. 
“A Brief Infinity’’, currently on show at Von Lintel Gallery in Los Angeles, is Hedison’s latest 
body of work that pushes her image-making further, to an evolved and highly conceptual state. 
 
Following the isolation brought on by COVID-19 and unable to photograph outdoors, Hedison 
chose to bring her practice indoors by starting to improvise in the darkroom. This evolutiona-
ry journey resulted in the creation of a series of chemigrams, which she then photographed, 
creating intentional abstract records of a shifting landscape.
 
Gold Circle is thrilled to showcase these new works alongside an in-depth interview with the 
artist, unfolding the story behind the concepts, making processes and presentation of these 
new works.
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In “A Brief Infinity”, you introduce us to a new image-making approach within your practice. Can 
you tell us about what drove you to explore new techniques and how you started to work with 
chemigrams?

I started experimenting with photograms after my parents passed away in 2016 and then 2019. Sif-
ting through memorabilia in my childhood home, I wanted to make records of the everyday objects 
that were once held in my parents’ hands. I was compelled to create direct impressions on black 
+ white photographic paper without the interference of a camera, to tell a story that evolved over 
time. With tape from my parents’ office drawer, dish soap from their kitchen and other quotidian 
objects, I started experimenting in the darkroom. I became aware of the way the materials created 
a resistive effect that alternatively delayed and facilitated the effect of light and chemicals on the 
paper. It was through research about chemigrams that I discovered the work of Pierre Cordier and 
other artists who pioneered the process. 2020 was a time of tremendous uncertainty but the pan-
demic also created space for possibility. I became willing to take the experimentation I had already 
begun even further and embrace the unpredictability that I saw reflected in the process of making 
chemigrams. During a time of quarantine, the darkroom was exactly the place I wanted to be.

There is a very interesting and creative dynamic between the original chemigrams and the final 
pieces being records of the evolving process. How do you see the relationship between the origi-
nal chemigram and its corresponding records in time? Do you consider the originals to be a part 
of the work, or are they more means to getting to the final pieces? 

The original chemigrams still exist. They are changing, darkening, shape-shifting as we speak. Their 
fluid lifespan is testament to the path of the natural effects created from alchemy as they react 
to all manner of encountered influences. My interest is in the transient junctures that happen 
between the initial phase in the process of becoming and the final stages of development. The 
work of “A Brief Infinity” are records in time attesting to one singular fleeting moment.
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Once created and photographed, what happens to the original chemigrams? Would you 
ever re-use these at all as the work evolves? 

For now, they live in my work drawers. I visit the original chemigrams from time to time 
and carefully pull them from their light occluding envelopes for a peak. Each time I do they 
change some more by contact to air and light. Perhaps I’ll return to them and consider how 
they can be a part of new work. I will be changed then too and we can greet each other as 
new yet familiar creative friends.
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From a visual and aesthetics perspective, the works in “A Brief Infinity” are intricate, vibrant and 
deeply engaging. Can you describe the process you follow in the studio during the different stages 
of making and how you take creative decisions?

I’d love to say that I just allow the process to unfold but in fact I’m always battling with my desire to 
control the outcome. The creative decisions I made initially originated from experimentation. Any 
attempt to repeat what I discovered was more about predictability than chance. Thankfully with 
chemigrams, my impulse to achieve a desired result inevitably yielded something unanticipated. 
Many times, this was even better than that which I had tried to influence. I was engaged in a dance 
between control and chaos, certainty and uncertainty. Chemigrams are both a literal and metapho-
ric struggle between the process and its resistance. In both cases, the process always wins.

What would you say are the biggest technical challenges, from a craftsmanship perspective?

Because I photographed chemigrams as they were changing, the biggest challenge was timing. If I 
waited too long, I would lose the brightness of the colours or what was compelling about the way 
they interacted with the chemicals. Also, the chemigrams were wet so photographing them without 
the reflection on the surface of the paper was tricky. I’m sure there’s a better system of tracking the 
changes with a camera. I just haven’t figured it out yet.
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You describe the period of the pandemic and the loss of control we all experienced as a 
driving force behind your decision to voluntarily give up control within your own prac-
tice. For a photographer, in particular, this is a significant departure step to take. Can 
you tell us about how this period affected you as an artist?

The pandemic was a period of supreme loss and disorientation. So much of my identity 
was wrapped around driving life, using meaningful intention to make things happen. 
None of that was working. I had to throw up my hands and admit defeat, get bored, 
go quiet, wander…and wonder. At first it felt like a painful surrender to this new world. 
Once I started experimenting in the darkroom, not knowing where it would lead me, my 
understanding that being lost is a pre-requisite to discovery was no longer theoretical. 
What had been the subject of my work- the ‘in between’ – I was experiencing myself. In 
the darkroom, there were a lot of dead ends and unappealing results. Amid the energy of 
frustration was a giddiness. I wanted more. Every day brought the aliveness that comes 
with not knowing, with the freedom from result thinking. I was able to make physical 
contact with an intuitive connection to the chemigrams I was creating. I loved them. I 
hated them. I didn’t even know why. My mind came second to the experience. That is a 
gift to an artist. I feel very changed by this process.
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Whilst adopting cameraless photography techniques, you have stayed true to one of the core 
themes in your practice - capturing fleeting moments and the space between states. Can you 
tell us how you approached that initial formative period for this new series and what you 
perhaps found to be different in relation to your previous practice up to that point?

My previous work has always relied on an existing moment and a subject that presents itself 
to me without my own artistic interference. I photograph what is, however fleeting, however 
skewed by my human insufficiencies. Angle, light, impediments all keep me wondering what 
the truth is of what I long to capture, this thing that morphs into memory. Pushing the button is 
saying yes, saying I see you just as you are to me.
 
The camera-less work in “A Brief Infinity” starts with a blank piece of paper. It’s just empty 
space that is waiting to react in order to start its creative lifespan. When I apply chemicals and 
resists (whether tape, glue, or paint) I affect through my own hand. Even though I don’t know 
what result this will engender, I am the intervening factor between the work and the subject. 
They relate to each other through me, the one who experiments, chooses, troubles and finds 
her way in the process.

Compared to representational photography, “A Brief Infinity” conveys a very strong link with 
abstract expressionist painting, through the way the images are constructed visually. Is this 
cross-disciplinary dimension something that you have considered at all when creating the works, 
or do you see them as firmly rooted within photography?

The chemigrams themselves would be more linked to painting since they are compositions using 
photo chemistry and light. However, they are also photographs because they represent a moment 
in time recorded during an event which would not exist had it not been for the intervention of a 
camera. But then I could trouble this further because I used the same paint as a resist in the che-
migram process that I applied to the final photographic prints. So yes, there’s a definite overlap in 
disciplines while rooted to the fundamental principles and materiality of photography.
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Are there any artists or other visual references that you drew inspiration from?

While other artists’ work specifically weren’t conscious considerations when I was ma-
king the chemigrams, there’s a definite relationship to artistic influences including Abs-
tract Expressionism but also to the geometric patterns found in 20th century African 
Kuba Shoowa textiles and Aboriginal bark paintings. From Paul Klee, Lee Krasner and 
Alma Thomas to those who have pushed the boundaries of photography such as Pierre 
Cordier, Marco Breuer, Farrah Karapetian and Alison Rossiter, there’s a wide array of 
artists whose work has had an effect on my own. Also, mid-Century California painters 
like Richard Diebenkorn and Doyle Lane who made abstract paintings using clay.
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Von Lintel Gallery

Founded by Tarrah von Lintel almost 30 years ago, Von Lintel Gallery has continually developed its discer-
ning curatorial point of view. The gallery predominantly features painting, photography and unique works 
on paper that are forward-thinking and challenging while maintaining a strong sense of aesthetic tradition. 
Focusing on a selective roster of artists who quietly push the boundaries of medium and materiality, the 
gallery exhibits art that will continue to engage the viewer over time.

Tarrah von Lintel began her career in Paris, working first with Galerie Claire Burrus and then Thaddeus 
Ropac before opening her own gallery in Munich in 1993. Her gallery featured many NY artists, some of 
whom she continues to represent today, leading to her move to NYC’s growing Chelsea district in 1999. 
After 15 successful years in NY, the gallery relocated to Los Angeles, in recognition of LA’s growing impor-
tance on the international art scene.

Von Lintel artists have shown or placed work in important public collections, among them The Metro-
politan Museum of Art; Museum of Modern Art; The Whitney Museum of American Art; The Getty Mu-
seum; The International Center of Photography; Museum of Fine Arts, Boston; the Museum of Fine Arts, 
Houston; Los Angeles County Museum of Art; San Francisco Museum of Modern Art; the High Museum; 
The Getty; the Kemper Museum of Contemporary Art; and Londonʼs National Gallery of Art.

The gallery is a member of the Art Dealers Association of America (ADAA) of which Tarrah von Lintel is 
currently also a board member.

www.vonlintel.com

Alex Hedison

Alex Hedison was born in Los Angeles, California in 1969. She is known for her abstracted and surreal 
photographs of landscapes and interiors. She often focusses on synthetic veils in ordinary environments, 
identifying conceptual space between places. Hedison has exhibited in Europe and the U.S. and her work 
in public and private collections.

www.alexandrahedison.com
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The American Mirror-Spectator

Christopher Atamian

mai 2023...

LOS ANGELES — The ever-intriguing and talented photographer Alexandra Hedison opened her travelling show “A Brief 
Infinity” on April 22 at Von Lintel Gallery in Los Angeles. The polymath daughter of actor David Hedison (Albert Hedison Jr.) 
whose original family surname was Heditsian, she creates work that is both aesthetically pleasing and intellectually challen-
ging.

“A Brief Infinity” comes to us from its previous incarnation at H Gallery in Paris, where it garnered glowing critical reviews. In 
this series of photographs, Hedison uses a rarely employed technique called chemigrams, pioneered by artists such as Maurice 
Tabard and Christian Schad, and by the Belgian artist Pierre Cordier who coined the term in the 1950s. Chemigrams do not 
require an initial image or photo to be developed. Instead, the images are produced in the darkroom by chemicals and light 
as they interact with black-and-white photographic paper, a form of painting with chemicals, if you will. Hedison uses clear 
packing tape, metallic paint, and varnish as “forms of resistance” before running the paper through the chemical wash. She 
then prints the images made by silver metallic paint initially meant to block the chemical process from occurring. Hence the 
photographer is unsure what colors and lines will appear once the work leaves the darkroom. Hedison’s use of chemigrams 
was initially a response to COVID-19 isolation in 2020: in the dark with only paper and chemical bath, the hidden/invisible 
gesture of the artist becomes part of the process itself. In doing so Hedison perhaps paradoxically reproduces the very essence 
of photography, which is to capture a moment, place and time that is as unique as it is arbitrary.
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The American Mirror-Spectator

Christopher Atamian

...mai 2023...

In the series at Von Lintel Gallery, one marvels at the amazing variety of colors, the alternation between curve (ABI_54) and 
straight edge (ABI_039). The dizzying, sheer number of shapes in the brown hued ABI-056 (think: batik on speed) make for 
a geometric delight, while the more modular, box-like configurations in ABI_22 and ABI_23 remind one of mitochondrial 
cells, even perhaps rectangular-shaped spider webs after rainfall. As Hedison states elsewhere: “My work is drawn from 
the in between, the unfolding experience between the knowable and uncertain. It is as brief as it is infinite.” It is the “in 
betweenness” that fascinates the viewer, in both time, shape and form. Hedison’s fixed process in time, a nanosecond when 
flux is arrested to produce unique forms and colors that even she cannot anticipate. In a sense this does away with the 
concept of the artist as God or almighty creator. “The element of chance in this process intrigued me and kept me fasci-
nated,” Hedison averred in a recent discussion, before going on to explain that “without the instrumentality of the camera, 
art making in the darkroom has been both a self-discovery and self-creation — a way for me to enter into the unknown and 
attempt to articulate the unfamiliar.”
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The American Mirror-Spectator

Christopher Atamian

...mai 2023

The chemigram process also lends a cinematic quality to the work, since film is essentially the juxtaposition of 
images in time, filtered quickly one after the other to simulate real movement. ABI_022 and ABI_023, processed on 
metallic gloss paper, possess an almost stained-glass quality and beautifully soothing hues of sky blue and darker, 
aquamarine backgrounds. the metallic pink and the crisscrossing plank-like forms in ABI_16 create a geography of 
shapes and color that seem to almost move or thrust outward. Both the in-between cream-colored spaces and the 
superimposed pink, blue and black shapes form similar overlapping triangular and rectangular forms, calling into 
question the notion of the border or limit.

Another favorite, the series of ABI _053, ABI_055 and ABI_007 whose mainly brown, yellow overflow with hun-
dreds of tiny circular and oval forms that remind one of minute moving particles or cells dividing and recombining 
under a microscope.

The play on the liminal, the in-between, rejoins her previous 2017 series “The In Between.” Here Hedison photo-
graphed Parisian storefronts that were in the process of being replaced by new stores/facades. The painted facades 
put up during this “in-between” period act as “pretend” windows and building facades, or what Hedison cleverly 
calls “found paintings.” The question then becomes what moment the photographer has caught, if not a liminal 
space between viewer, window and what really lie inside, as construction workers continually shift the image seen 
from the outside. Going farther back in time, even her lush, exquisite 2008 ”Ithaka” anticipates her present theo-
retical concerns. Inspired by the Cavafy poem of the same title, these shots of North American rainforests proble-
matize the spaces in between foliage and bark. Here both the empty spaces, and the greenery that outline these 
spaces are captured by her lens, anticipating the random unicity of the infinite.

Hedison’s openness to new ideas and to readjusting her preconceived notions of reality are undoubtedly one of the forces that 
propel her work forward—as one engages in conversation with her, a refreshing intellectual exchange soon arises. “Letting 
go of the compositional control I would typically have with a camera, I discovered a new process that allowed for chance 
and accident,” Hedison explained recently: “I often think of Rosalind Krauss’s description of the grid as a coping mechanism 
within a world of curves and unpredictability. With this work I was most interested in the process of development, but also in 
surrender and possibility.” Philosophically, Hedison’s work rejoins Schopenhauer and Kierkegaard who saw liminality as a type 
of transitional phase, a boundary between our world and another one beyond. Each one of the works produced here seems 
to open into another unknown world, theoretically limitless yet bound by the moment that Hedison chose to expose paper to 
light—infinitely brief, briefly infinite, or as Hedison more poetically titles her show “a brief infinity.” For the viewer, Hedison’s 
work reproduces the “long road full of adventure, full of discovery” that Cavafy wished upon his readers, while also serving as 
an anchor, an in-between where everyone can find a home, a many-splendored Ithaka of the senses.

Catch “A Brief Infinity” April 22 through June 10, at the Von Lintel Gallery in Los Angeles: http://www.vonlintel.com/Alex-Hedi-
son.html

Learn more about the photographer’s work at: www.alexandrahedison.com
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Art Forum 

Must See

avril 2023

VON LINTEL GALLERY
2525 Michigan Ave A-7, vonlintel.com
Tue - Sat 12pm to 6pm

MUST SEE

Alex Hedison
A Brief Infinity
April 22 - June 10, 2023
Reception: Saturday, April 22nd, 4:00 
pm - 7:00 pm
Von Lintel Gallery is pleased to an-
nounce our second exhibition with 
photographer Alex Hedison, “A Brief 
Infinity”.

press release
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Even after learning how to control these elements, the results were often surprising 
and somewhat unexpected, particularly in terms of color and texture. Due to the fact 
of their existence on unfixed photographic paper, they also continue to change over 
time. Knowing the images would begin to fade, Hedison “photographed” them at 
different stages to preserve specific instants, and even applied silver metallic paint to 
parts of the surfaces. These photographs of the original “chemigrams” comprise her 
exhibition, A Brief Infinity. 
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The abstract patterns are extremely painterly, and while they vary in size, each piece has unique 
characteristics. At only 6 x 8 inches, ABI_059 (all works 2022) is a layered composition of inter-
rupted horizontal bands in varying opacities of olive green and dark pink. The palette and com-
position are reminiscent of abstract paintings from the 1950s, yet upon close viewing, the nuances 
of chemical interactions appear. Many of the images were made by applying metallic paint and 
varnish, as well as adhering strips of tape to the paper, exposing it to light and then submerging it 
in a chemical bath. The lines from the tape and speckled array of color splotches are remnants of 
Hedison’s process. Sometimes, Hedison enhances these patterns by applying more metallic paint 
to the printed images.

Another small-scale picture, ABI_052 resembles an abstracted snakeskin with golden highlights 
among striations of white, brown and black. ABI_056 alludes to intricate stained glass windows, 
its complex geometry a delicate pattern of white, yellow, rust and brown that is reminiscent of 
details in the works of Friedensreich Hundertwasser.
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Among the highlights of the exhibition are ABI_048, a two-panel work where abstract metallic shapes 
akin to John Chamberlain car parts recede into a deep yellow void, as well as ABI_045 where vertical 
strips that appear like different kinds of fabric that descend from the top of the composition. ABI_023 
and ABI_022 are printed on glossy metallic paper. Their vivid blue hues become a background for wavy, 
thick, white-yellow lines that undulate across the composition becoming borders of irregular rectangu-
lar shapes.

Hedison’s experiments are complex and evocative. The images transcend their material nature to become 
spiritual journeys into an unknown world. The photographs draw you in and keep you looking, as the 
more time one spends with them the more there is to see.

 

Cover image: ABI_045; all images courtesy of Von Lintel Gallery.
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Southwest Contemporary

Deborah Ross

12 juillet 2021...

Artist Turns Curator to Unpack The Stubborn Influence of Painting

JULY 12, 2021

BOULDER, CO—The concept had been percolating in Colorado artist Kate Petley’s mind for quite some time: what if a 
group exhibition could demonstrate how the principles of painting cross over into other mediums, often in surprising 
ways? What if that exhibition had no actual paintings? Would viewers pick up on the artists’ grasp of texture, color, 
layering, perspective, mood, and other hallmarks of successful paintings?

As Petley continued exploring her thesis on painterly connections in diverse media, she proposed an exhibition to the 
Boulder Museum of Contemporary Art. After getting the go-ahead, she launched what would be her first experience 
as a curator.

Petley, who is represented by Robischon Gallery in Denver, is nationally known for her abstract canvases and works 
on paper incorporating a variety of materials—archival prints, ink, paint, film, and salvaged cardboard, to name a 
few. Her solo exhibition, Staring into the Fire, is slated for the University of Colorado Boulder Art Museum beginning 
August 17.

Defying categorization of her art has long been part of Petley’s philosophy, and she brings that idea to bear in the 
BMoCA show. For The Stubborn Influence of Painting, on display through September 6, 2021, Petley selected nine 
established artists working in ceramics, installation art, photography, textiles, found objects, and video. And the title is 
apropos. The artists excel in their respective crafts because of and in spite of painting’s profound influence.

As Petley notes during a walk-through of the show, think of the history of painting as being a “silent collaborator” in 
the works on view. And yet the artists—who hail from across the country and from London—dare to experiment and 
eschew boundaries.
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One prime example is Alexandra Hedison, who shows pieces from her series Found Painting (The In-Between). Each 
work is a photograph of a Paris storefront window that has been whitewashed to denote the building’s emptiness. 
But each print comes alive with detail, whether it be the torn corners of a once-attached handbill, the particular 
“found” swirls of paint, or the window’s reflection of a neighboring building. Petley points out that Hedison’s work 
reveals exactly the kind of decision-making in composition and light that a painter might make.

Featured in a small upstairs gallery is Night Buoy by the pioneering video installation artist peter campus. Playing 
on a relatively small screen, the work is a mesmerizing display of bluish pixels that sway and sparkle to evoke the 
movement of the sea and the play of light on its surface. The isolation and manipulation of pixels calls to mind 
chunky brushstrokes in still lifes, although the connection might not have overtly influenced campus, Petley says.

“All of these artists respond in some way with painting sort of as a ghost in the room—whether they do it intentio-
nally or they do it more tangentially,” Petley says.

A good example of a tangential relationship is the work of Philip V. Augustin. He’s represented by several photo-
grams that verge on optical illusions as they play with geometric shapes, light, and shadows. Influenced by geome-
tric abstraction? Maybe, Petley says, but the more interesting aspect is Augustin’s decisions about layering, tonal 
contrasts, and misaligned forms, as when a wedge of light strays ever so slightly from the white circle from which it 
seems to emanate.

In a similar vein, Nikolai Ishchuk’s Threshold series of four gelatin silver prints are also produced in a darkroom, 
without a camera. Transcending those limitations, Ishchuk creates voids of inky blackness surrounded by marbled 
brown fields, and to suggest vastness, he spreads the images over several sheets of photographic paper. The works 
are moody and contemplative, which also could be said of many an abstract painting.

Nearby, the diminutive rug-hooked works of Altoon Sultan offer a more whimsical mood, with their experiments in 
shape and color. Up close, viewers can see the great care Sultan took with gradations of color using hand-dyed wool 
as well as the meticulous rows of stitches. Especially clever are the works that mimic folded paper.

Also working in textiles is Steven Frost, whose thoughts about Robert Rauschenberg’s Bed weighed heavily on 
his mind as he wove the five-by-twelve-foot After Dorothea Rockburne. Frost explores the fluidity of materials in 
incorporating not only yarn and cord, but also shredded T-shirts, feather boas, and beads in a strikingly colored and 
textured arrangement.

Three other artists offer further proof of the exhibition’s embrace of all media: Garry Noland’s small wall pieces 
constructed from foam, marbles, cabinet doors, and other found objects; Naomi Cohn’s funky ceramic vessels with 
their paint drips and splotches; and Gelah Penn’s installations with their gestural layering of mylar, netting, garba-
ge-bag swatches, and other castoffs. All the artists show a reverence for their materials that is quite astounding, 
Petley says.

“The individual mediums are really not the point of the show, because categories can be erased,” Petley adds. “This 
show has to be felt, not overanalyzed. You do have to spend some time with each artist and their sensibilities, and 
you need to fully experience these pieces as objects, all of them.”

The Stubborn Influence of Painting is on display from June 10 through September 6, 2021, at the Boulder Museum 
of Contemporary Art, 1750 13th Street.

DEBORAH ROSS
Deborah Ross is a freelance writer specializing in the visual arts. Publications include Visual Art Source, Fabrik Ma-
gazine and Art Ltd. After many years of covering art in Phoenix, Arizona, she recently relocated to her home state of 
Colorado, where she is enjoying her explorations of the growing art scene.
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Paris Lights Up

2 novembre 2019
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France TV Info

Frédérique-Marie Lamouret

15 octobre 2019...

« Happy few ». Sentiment d’être favorisée, de pouvoir profiter d’un rendez-vous rare. C’est l’impression qui m’en-
vahit à mesure que j’approche de la rue de la Folie-Méricourt… Un vernissage à Paris est toujours un rendez-vous 
particulier. Quand il s’agit d’une artiste américaine et amoureuse de cette ville, plus encore. Quand il est question 
de Alexandra Hedison, on touche à ces moments particuliers de poésie dans l’art, quel qu’en soit sa forme.
 
Du haut de son mètre soixante dix sept -c’est une bio qui le dit mais c’est vrai qu’elle est grande- elle accueille les 
amoureux de son parcours photographique dans la galerie H, proche de République. La fille de Bridget et David 
Hedison -disparu l’été dernier- avait commencé comme ses parents, devant les caméras de Hollywood ; les Fans 
de la série «L Word» s’en souviennent.

S’éloigner des plateaux pour être alignée sur ses aspirations profondes parait logique en la regardant évoluer au 
milieu des visiteurs. Son calme, sa retenue, l’économie de gestes, le regard bienveillant. Elle cadre bien avec ses 
oeuvres. Puissantes, intenses, qui poussent moins à la rêverie qu’à la réflexion, l’introspection.

La Forêt humide de l’Etat de Washington
Le thème, un incontournable pour l’amoureuse de forêts que je suis. Sous toutes ses formes, sous toutes les latitudes. 
« Here not here», tel est l’opus avec une série déjà exposée à Londres. L’objet de son voyage dont elle nous offre 
le rendu est la monumentale forêt humide de l’Etat de Washington, près du Mont Olympe.
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De son parcours dans cette foisonnante concentration d’essences, et bien au delà de l’espace, elle
 nous attire et nous pousse dans son univers. « Ithaque », le nom de sa série en référence à
 « l’Iliade et l’Odyssée », donne tout son sens à cet itinéraire fantastique. 
Homère y racontait le retour du roi. Alexandra, elle, veut libérer l’imagination de celle ou celui qui regarde. Un 
désir qui se charge sur le chemin du désir ardent d’y entendre ce qu’elle dévoile dans cette immensité sans fin.
 
Le cycle éternel, l’enchevêtrement de la vie et de la mort
Son parti pris est fort et contraignant. Elle se situe exclusivement à hauteur d’yeux, et de regard serré. Elle exclut 
de la sorte toute tentative de sortir du cadre, de mise en contexte, de dézoomer. Elle ne permet aucun échappa-
toire. De reprendre par la même son souffle. Impossible de fuir. Pas d’horizon lointain, de canopée, de cime, pas 
de perspective verticale. Alexandra Hedison nous contraint. Elle s’enfonce, et nous avec elle, dans la densité de 
la végétation. L’élément « vert et bois »  absorbe tout, la vue tout comme l’âme. Elle renforce cette impression de 
renouvellement du cycle de vie et de mort. Rien d’éternel si ce n’est l’enchevêtrement de ce qui vit et ce qui n’est 
plus. La technique utilisée -la chambre photographique- permet une juxtaposition et une succession autant d’infinis 
détails que d’une profondeur de champ à donner le vertige.
 

«Quand j’ai vu sa première présentation Ithaque 
dans la capitale anglaise j’ai été submergée»

raconte Françoise Dorelli, photographe professionnelle depuis longtemps attiré par le travail de l’américaine. Elle 
avait été envoyée par le magazine Têtu pour aller réaliser son portrait (photo de Une).
« La chambre photographique permet d’obtenir des dimensions de tirage grandeur nature. Le triptyque exposé que 
j’y ai vu, 2,50 de haut, était étourdissant. On entre dans la forêt. On a un rapport physique avec la photographie. 
Ce qu’elle voit et transmet de cette forêt. On se sent tout petit humain. »
 
Une artiste dans l’expérimentation
 Il y avait d’autres oeuvres également. « Quelques essais d’images positives-négatives  : des procédés techniques 
qui interrogent la photographe que je suis, c’est certain. Alexandra est dans l’expérimentation… Mais avant tout la 
réflexion et son regard restent étonnants. »

Une épaisseur qui envoûte, absorbe, donne envie de se réfugier comme ultime protection. Une épaisseur qui ren-
voie également avec une acuité sans pareille à l’inexorable, l’abyssal.
 
Ce voyage qui chuchote avec insistance n’à d’égal que l’univers qui hurle… Elle parle autant d’elle-même que de 
chacun de nous. Chacun y perçoit des sons. Des images. Toutes et tous nous y verrons ce que nous sommes. Ces 
formes géométriques que la nature aime à parfaire. Comme ces silhouettes liées au féminin en échos.
 
Si on en doutait encore en passant la porte par une soirée d’octobre parisien, nous sommes loin, si loin, de l’uni-
vers Hollywoodien. De Dylan, la photographe de L Word. Et ce n’est pas la discrétion de sa femme dans un coin 
de la Galerie qui papote en français avec sa voix grave reconnaissable entre toutes qui changera quelque chose 
à l’affaire. Ah au fait, sa femme c’est Jodie Foster.

Alexandra Hedison expose à la Galerie H (90 rue de la Folie Méricourt 750011 Paris) jusqu’au 16 octobre de 
14h à 19h et sur rendez vous
En parallèle, elle expose du 15 au 20 octobre, 10 rue de Turenne au « Urban Art Fair Solo Shows »

France TV Info

Frédérique-Marie Lamouret

...15 octobre 2019
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News Whistle

Gloria Swanson Jr

15 octobre 2019...
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News Whistle

Gloria Swanson Jr

...15 octobre 2019
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Harvard Club of France

11 octobre 2019
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Zenitude Profonde Le Mag

Béatrice Lise

10 octobre 2019...
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Zenitude Profonde Le Mag

Béatrice Lise

...10 octobre 2019
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Point contemporain

mai 2018
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Exhibition views, Photo London, London, United Kingdom, 2018

Photo London

From May 16 to 20, 2018

Booth H Gallery - Discovery section
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Le Quotidien de l’Art

Armelle Malvoisin

17 mai 2018
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Gold Circle

mai 2018...
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Gold Circle

...mai 2018
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Beaux-Arts Magazine

Armelle Malvoisin

mai 2018



39, rue Chapon

75003 PARIS

+33 (0)9 78 80 43 05

galerie@h-gallery.fr

www.h-gallery.fr

46

Wall Street International

avril 2018

The In Between
28 Apr — 16 Jun 2018 at the Von Lintel Gallery in Los Angeles, United States

Alexandra Hedison is known for her abstracted and surreal photographs of landscapes 
and interiors. In 2014, she began photographing exterior storefront windows in Paris 
that had been painted over to conceal the interior space that was either abandoned or in 
transition.

Hedison found a happenstance beauty in these “found paintings” that have a fresco like 
surface. Brushstrokes of swirled paint are scratched and pock-marked by the workers 
inside who unintentionally scrape away the paint as they brush past the glass. Each 
mark serves as a record of time and transition and every day these facades shift a bit 
revealing what is taking place within. Often the reflection of adjacent architecture or tree 
lined sidewalks are reflected on the surface of the glass revealing a city in motion and 
the lives of its inhabitants.

Conceptually the found paintings become a metaphor for shifting identity with a direct 
dialogue about Paris as a city deeply etched by the forces of old and new, remembered 
and forgotten, perpetually in transition.

Alexandra Hedison was born in Los Angeles, California in 1969. She has exhibited in 
Europe and the U.S. Her work is in public and private collections including Barclay’s Ca-
pital, CQ Global and Participant Media. The artist lives and works in Los Angeles, CA.
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Exhibition view, Art Paris Art Fair, Paris, France, 2018

Art Paris Art Fair

From April 4 to 8, 2018

Booth H Gallery - Promesses section
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Mowwgli

Marlène Pegliasco

6 avril 2018...

Une promesse, c’est une certitude, un engagement, l’assurance que l’on met dans quelque chose ou envers quelqu’un. La 
force de ce terme en dit long sur l’assurance prise par les organisateurs d’Art Paris Art Fair et le comité de sélection du Prix l’Art 
est vivant, promesses sur le choix des galeries invitées à concourir pour ce prix. « L’Art est vivant » est un collectif d’amateurs 
passionnés et de collectionneurs créé par Denis Fizelier en 2014. Il aide à la production, à la diffusion, à l’édition de publications 
et de livres d’artistes, participe à l’acquisition d’oeuvres, soutient et organise des expositions et des événements. Réservé aux 
galeries internationales de moins de six ans d’existence, le secteur « Promesses » de Art Paris Art Fair se compose de 12 galeries 
émergentes invitées à présenter un maximum de trois artistes, chacun présentant « un regard signifiant sur le champ de l’art 
contemporain », selon les termes de  Guillaume Piens, commissaire général de cette prestigieuse foire. Le Prix l’Art est vivant, 
promesses sera décerné à l’un d’entre eux et viendra récompenser ce jeune talent. Il remportera la somme de 5000€, présentera 
une exposition monographique lors de l’édition 2019 et recevra une dotation importante matériel de Lefranc Bourgeois. Une de 
ses oeuvres sera acquise par le fonds de dotation dans les 12 mois. En 2017, pour le lancement de ce prix à Art Paris Art Fair 
(une première édition avait été faite au cabinet de dessins contemporains DDessin 2016), c’est l’artiste Dalila Dalléas Bouzar, 
représentée par la Galerie Cécile Fakhoury d’Abidjan, qui est devenue la lauréat du Prix l’Art est vivant, promesses. Alors que le 
lauréat 2018 sera connu ce jeudi 05 avril à 18h, nous avons rencontré ces « jeunes » galeries qui nous ont parlé de leurs choix 
artistiques. Rendez-vous avec la jeune création émergente.

Ilya Gaponov, Garden City, laque de kouzbass sur bois ©K35 Art Gallery

Certaines galeries présentent trois artistes, d’autres se focalisent sur un solo show. C’est le cas avec les galeries suivantes. Venue 
de Moscou, la K35 Art Gallery  présente Ilya Gaponov. Né en Sibérie en 1981, le peintre représente des paysages inspirées de 
la région de Kemerovo, une région pratiquement dédiée aux mines de charbon. Le matériau contamine la terre, en permanence 
noire, ce qui explique la sombreur de ses tableaux, peints à la laque de Kouzbass, un produit propre au traitement du charbon.

TILT, Plaquo Outside 20 © Kolly Gallery

La Zürichoise Kolly Gallery fait la part belle au street art avec l’artiste TILT. Originaire de Toulouse, il se définit lui-même comme 
un « graffeur fétichiste ». La rue l’inspire par ces architectures, ces passants et ces objets abandonnés dont il insuffle une 
seconde vie. Les couleurs percutantes, coulantes, les tags, effets de bombe recouvrent les fissures de ce mur amoché dans un 
but d’embellissement.

Brian Harte, Family, 2017 ©GNYP

Art Paris Art Fair 2018: Un Prix qui tient toutes ses promesses

by Marlène Pegliasco on 6 Avril 2018

#Evénements,#TrendArt
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Ouverte depuis deux ans et demie par le collectionneur Giovanni Springmeier et la conseillère artistique internationale Marta 
Gnyp, les deux galeristes ont mis leur connaissance et leur expertise du monde artistique contemporain dans le choix d’artistes 
ambitieux. Né en Irlande en 1978, Brian Harte perpétue la grande tradition de la peinture, puisant son inspiration dans l’Histoire 
de l’Art, ce qui peut être une entreprise assez risquée au 21ème siècle mais Marta Gnyp explique les raisons de leur soutien: 
« Avec la grande quantité de possibilités offertes par les nouveaux médias, les technologies et les approches conceptuelles, la 
question reste de savoir quoi et comment peindre pour être pertinent. Nous sommes convaincus que Brian Harte a trouvé sa 
propre langue très intéressante dans laquelle il se réfère à la tradition britannique , à des artistes tels que Turner et Francis Bacon, 
mais aussi à la tradition néerlandaise, en même temps qu’il place ses œuvres dans le monde actuel. Avec ces lignes d’horizon, 
les compositions centrales et ces chiffres fragmentés, il crée un nouveau langage visuel contemporain. »

Marie Havel, Réaménagements Permanents, 2017 © Courtesy H Gallery

Tournons-nous vers les galeries françaises. Installée dans le 11e arrondissement, la H Gallery expose les artistes Marie Havel, 
Alexandra Hedison et Paul Vergier. Nous avons déjà consacré un article aux récents travail de Marie Havel dont on apprécie 
la recherche graphique autour des ruines et de l’enfance. Pour Art Paris Art Fair, elle présentera une installation composée 
d’un bunker ensablé et de dessins. La photographe américaine Alexandra Hedison, née en 1968 et épouse de l’actrice Jodie 
Foster, travaille avec des objectifs de grande taille. Dans chacune de ses photographies, elle part à la rencontre entre l’individu 
et l’immensité du paysage naturel et architectural qui l’entoure. La force de ses compositions tient dans les lignes géométriques 
qui s’en dégagent, explorant les nouvelles perceptions visuelles de notre quotidien. Enfin, Le français Paul Vergier, né en 1976, 
se nourrit de ses souvenirs d’enfance. Cette enfance passée dans des fermes, un hameau au milieu de terres et de cultures, a 
imprégné la création de l’artiste dont les images évoquent ce monde rural. Le plastique qui recouvre les serres et les plantations 
se transforme ici en un objet gracieux par un rapprochement au champ vestimentaire.

Alexandra Hedison, Found Painting #4 © Courtesy H Gallery

Paul Vergier, Mille plis II, 2017, Pastel gras sur papier ©Courtesy H Gallery

Ouverte en 2013, la Progress Gallery expose trois artistes rassemblant trois médiums différents: Coraline de Chiara, Mélanie 
Delattre-Vogt et Antoine Tarot. « Envisager un projet d’exposition avec chacun de ces trois artistes est un vrai plaisir » confie 
Anne-Françoise Jumeau, « ils ont chacun à leur façon une vraie appétence à créer de nouvelles œuvres, de nouvelles séries… » 
Coraline de Chiara, né à Jakarta en 1982, nous laisse saisir le souffle de vie à travers un prisme pictural géométrique.

Coraline De Chiara, Premier Souffle ©Progress Gallery
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Ouverte depuis deux ans et demie par le collectionneur Giovanni Springmeier et la conseillère artistique internationale Marta 
Gnyp, les deux galeristes ont mis leur connaissance et leur expertise du monde artistique contemporain dans le choix d’artistes 
ambitieux. Né en Irlande en 1978, Brian Harte perpétue la grande tradition de la peinture, puisant son inspiration dans l’Histoire 

de l’Art, ce qui peut être une entreprise assez risquée au 21ème siècle mais Marta Gnyp explique les raisons de leur soutien:

 « Avec la grande quantité de possibilités offertes par les nouveaux médias, les technologies et les approches conceptuelles, 
la question reste de savoir quoi et comment peindre pour être pertinent. Nous sommes convaincus que Brian Harte a trouvé sa 
propre langue très intéressante dans laquelle il se réfère à la tradition britannique , à des artistes tels que Turner et Francis Bacon, 
mais aussi à la tradition néerlandaise, en même temps qu’il place ses œuvres dans le monde actuel. Avec ces lignes d’horizon, 
les compositions centrales et ces chiffres fragmentés, il crée un nouveau langage visuel contemporain. »

Marie Havel, Réaménagements Permanents, 2017 © Courtesy H Gallery

Tournons-nous vers les galeries françaises. Installée dans le 11e arrondissement, la H Gallery expose les artistes Marie Havel, 
Alexandra Hedison et Paul Vergier. Nous avons déjà consacré un article aux récents travail de Marie Havel dont on apprécie 
la recherche graphique autour des ruines et de l’enfance. Pour Art Paris Art Fair, elle présentera une installation composée 
d’un bunker ensablé et de dessins. La photographe américaine Alexandra Hedison, née en 1968 et épouse de l’actrice Jodie

Foster, travaille avec des objectifs de grande taille. Dans chacune de ses photographies, elle part à la rencontre entre l’individu 
et l’immensité du paysage naturel et architectural qui l’entoure. La force de ses compositions tient dans les lignes géométriques 
qui s’en dégagent, explorant les nouvelles perceptions visuelles de notre quotidien. Enfin, Le français Paul Vergier, né en 1976, 
se nourrit de ses souvenirs d’enfance. Cette enfance passée dans des fermes, un hameau au milieu de terres et de cultures, a 
imprégné la création de l’artiste dont les images évoquent ce monde rural. Le plastique qui recouvre les serres et les plantations 
se transforme ici en un objet gracieux par un rapprochement au champ vestimentaire.

Alexandra Hedison, Found Painting #4 © Courtesy H Gallery
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Paul Vergier, Mille plis II, 2017, Pastel gras sur papier ©Courtesy H Gallery

Ouverte en 2013, la Progress Gallery expose trois artistes rassemblant trois médiums différents: Coraline de Chiara, Mélanie 
Delattre-Vogt et Antoine Tarot. « Envisager un projet d’exposition avec chacun de ces trois artistes est un vrai plaisir » confie 
Anne-Françoise Jumeau, « ils ont chacun à leur façon une vraie appétence à créer de nouvelles œuvres, de nouvelles séries… » 
Coraline de Chiara, né à Jakarta en 1982, nous laisse saisir le souffle de vie à travers un prisme pictural géométrique.

Coraline De Chiara, Premier Souffle ©Progress Gallery

Par la précision et la légèreté du graphite, l’artiste de 34 ans Mélanie Delattre-Vogt dessine des histoires poétiques, racontées par 
des objets en apesanteur. Enfin, le céramiste Antoine Tarot (1977) modèle le grès et tisse des formes compactes très colorées. La 
matière brute se meut en entrelacs, boudins, tresses et alvéoles, en un enchevêtrement maîtrisé fascinant.

Mélanie Delattre-Vogt, Parlez-moi de votre panthère, 2017 ©Progress Gallery
Antoine Tarot, Entrelacs vert orange ©Progress Gallery

Ouverte depuis quelques mois et dédiée à l’art contemporain japonais, la Pierre-Yves Caër Gallery  propose deux artistes venus 
du pays du Soleil Levant. « J’ai choisi de représenter des artistes japonais (ou des artistes d’autres nationalités mais dont les 
œuvres sont inspirées par la culture japonaise) après avoir eu la chance de vivre plus de cinq ans au Japon et y avoir découvert 
la qualité exceptionnelle et la variété du travail de ces artistes, aujourd’hui beaucoup moins représentés en Europe que leurs 
homologues chinois ou coréens » explique  le galeriste. « En plus, le marché de l’art contemporain étant encore très étroit au 
Japon, il est très important de leur ouvrir des opportunités sur d’autres marchés afin qu’ils puissent vivre pleinement de leur talent. 
Enfin, je trouve que c’est important que les collectionneurs français, découvrent à travers le travail très varié de ces artistes, à 
chaque fois un tout petit peu de la culture japonaise, à la fois si riche de ses traditions artistiques (dont peuvent s’inspirer les 
artistes contemporains) et aussi si innovante. »

Yuki Nara, Bone Flower, 2017 ©Pierre-Yves Caër Gallery
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Le céramiste contemporain Yuki Nara étonne par son approche architecturale de la céramique, une double influence issue de ses 
études à l’Université d’Architecture de Tokyo et familiale car descendant d’une des plus grandes familles de céramistes du Japon, 
dont son père, Ohi Chozaemon XI, est aujourd’hui le grand maître et auquel il succédera dans quelques décennies. L’élégance de 
ces sculptures est exceptionnelle. Son compatriote Wataru Yamakami, né en 1981, est un artiste multidisciplinaire, marqué par les 
catastrophes qui ont marqué son pays. Il crée une oeuvre entre mirage et réalité. Dans un univers limpide, des symboles flottent, 
chacun chargés de sens, de signification et de perspective, superposant deux cosmos dans lequel évolue l’individu.

Wataru Yamakami, World of Worl, 2016 ©Pierre-Yves Caër Gallery

ADO, Sans Titre, 1966 ©Galerie Eko Sato

Autre galerie française figurant dans le secteur « Promesses », la Galerie Eko Sato, ouverte depuis 2016. Installée dans le 20e 
arrondissement de la capitale, c’est sa première participation à Art Paris Art Fair où elle présente le peintre japonais ADO (1936-

1995) ainsi que les deux jeunes artistes Laurent Debraux et Clémentine Dupré. Cette trilogie artistique se complète par « leur 
pureté, le silence et la relation au temps qui en émane » nous confie le galeriste Eko Sato.« Silence et force que l’on retrouve dans 

le travail de ADO, peintre japonais qui a décidé de s’installer à Paris en 1962. Son travail autour du dépouillement et ses oeuvres 
abstraites restent intemporels. Parmi la jeune génération d’artistes céramistes, Clémentine Dupréreprésente pour moi une figure 
importante. Elle s’intéresse au potentiel spatial de l’architecture, le définissant en un système de représentation typologique. Ses 
ensembles de formes dynamiques construisent le vide, livrent une interprétation de l’espace tangible et intangible. Quant au 
sculpteur Laurent Debraux, chacune de ses pièces conjugue le mouvement – presque indescriptible – à une réflexion qui ne fait 
que s’intensifier. Il souligne le temps avec ses sculptures épurées qui lient art et technicité, mouvements et réflexions. 

Laurent Debraux , La Mare aux fées ©Galerie Eko Sato
Clémentine Dupré, Typologie, 2017  ©Galerie Eko Sato, Anthony Giraldi
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Parmi les galeries européennes présentes dans ce secteur, nous trouvons la galerie d’Amsterdam Rutger Brandt Gallery . Sous 
le titre « Deconstructed Dimensions », elle présente les artistes Eva Roovers, Carlos Sagrera et Matthias Schaareman. Leur 

galeriste s’exprime ainsi sur leur travail: « Ces trois artistes sont concernés par l’espace et sa traduction par un plan d’image 
bidimensionnel. Dans leur approche formelle de la couleur et de la composition, ils recherchent comment les souvenirs peuvent 
nous tromper. Les abstractions de la conscience conduisent à des formes fracturées soit dans les peintures de Carlos Sagrera 
(Espagne, 1987), dans les collages de Matthias Schaaremans (Pays-Bas 1986), soit dans les photographies colorées d’Eva 
Roovers (Pays-Bas, 1981). »

 Carlos Sagrena, Heating the room, 2017©Rutger Brandt Gallery
Eva Roovers, Moving Moments In Time 3, 2017©Rutger Brandt Gallery

Matthias Schaareman, 1709 ©Rutger Brandt Gallery

Installée à Rome et à Bruxelles, la Montoro12 contemporary présente trois artistes choisi pour leur histoire et leur visibilité 
internationale. Luis Felipe Ortega (1966, Mexique) a représenté son pays natal à la Biennale de Venise 2015 et a récemment 

exposé son travail dans une exposition personnelle au Musée Mattatoio à Rome. Une de ses œuvres fait partie de la collection 
permanente du Centre Georges Pompidou. Steve Sabella (1975), artiste d’origine palestinienne, a exposé dans différents musées 
internationaux et bientôt à l’Institut du Monde Arabe à Paris. Enfin, Serena Fineschi (1973 Italie) a récemment eu une exposition 
à Old Masters Museum à Bruxelles avec Hans Op de Beeck.

Luis Felipe Ortega, Projects Tunel ©Montoro 12 Gallery

Steve Sabella, No Man’s Land 2 ©Montoro 12 Gallery
Serena Fineschi, 107 ©Montoro 12 Gallery

Michael Ryan, Neukolln, 2017 ©Galleria Anna Marra
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Enfin, seule galerie hors Europe représentée dans ce secteur, La galerie de Bogota La Balsa Arte présente Miguel Cárdenas, 
Maite Ibarreche et Juan Osorno. Surnommé le peintre blanc, Miguel Cárdenas (1973) a pu restituer l’univers des indiens et leurs 
cosmogonies à travers sa peinture et ses outils. Des toiles très colorées, évoquant le travail exotique du Douanier Rousseau 
(1844-1910) dans cette composition riche et exaltante de la nature. Les dessins trash de Maite Ibarreche (1987) jouent sur une 
certaine fascination. Le choix des poses et des couleurs sont représentatives des suggestions visuelles, entre sensualité et violent 
désir sexuel. Une pratique du dessin opposée à celle de son confrère Juan Osorno. S’inspirant de planches médicales, l’artiste 
établit des connections entre l’individu, la nature et le cosmos.

Miguel Cárdenas, Selva Nocturna ©La Balsa Arte

Maite Ibarreche, Dsvelamiento ©La Balsa Arte

Juan Orsono, Lector mental ©La Balsa Arte

Art Paris Art Fair
Secteur Promesses
Du 05 au 08 avril 2018
Grand Palais
3, Avenue du Général Eisenhower
75008 Paris
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Nos stands coups de cœur à Art Paris Art Fair
Par Armelle Malvoisin • le 5 avril 2018

C’est parti ! Du 5 au 8 avril le Grand Palais vit au rythme de l’art contemporain 
! Que voir à Art Paris qui fête cette année ses 20 ans ? Artistes confirmés ou 

émergents, œuvres historiques et découvertes… Beaux Arts a sélectionné pour 
vous les stands incontournables parmi 142 propositions.

Le stand le plus prometteur

H Gallery fait partie de la section « Promesses », qui réunit douze galeries de moins de six ans 
d’existence et expose pour la première fois en France la photographe américaine Alexandra Hedison. 
Sa série abstraite intitulée “The In Between” montre des vitrines parisiennes recouvertes de peinture 
blanche. Sur la cimaise opposée, les peintures de Paul Vergier, très remarqué au Salon de Montrouge 
l’an dernier, dévoile des paysages en démolition ou en construction. Enfin, le bunker recouvert 
de sable de Marie Havel renvoie aux paysages d’une Picardie blessée par les guerres. C’est là qu’a 
grandi l’artiste, lauréate du prix DDessin en 2017 et nominée pour la première édition du Prix Jeune 
Création 2018 du Cercle Rigaud pour l’art contemporain.

H Gallery

http://www.h-gallery.fr/
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Nos stands coups de cœur à Art Paris Art Fair
Par Armelle Malvoisin • le 5 avril 2018

C’est parti ! Du 5 au 8 avril le Grand Palais vit au rythme de l’art contemporain 
! Que voir à Art Paris qui fête cette année ses 20 ans ? Artistes confirmés ou 

émergents, œuvres historiques et découvertes… Beaux Arts a sélectionné pour 
vous les stands incontournables parmi 142 propositions.

Le stand le plus géométrique

La galerie suisse Espace Muraille consacre son stand au travail de l’artiste genevois Philippe Lardy (55 ans) qui, 
parallèlement à une brillante carrière dans l’illustration, a développé sa pratique de la peinture. Avec un goût 
pour les couleurs expressives, il crée des formes géométriques appelées Life Forms. Soit une libre interprétation 
des chaînes ADN, source d’inspiration de ses peintures, dessins et sculptures, faite de bandes de papier torsadées 
et de détails agrandis. Un écho aux possibilités de la génétique.

Espace Muraille

https://espacemuraille.com/

Le stand le plus psychédélique

La galerie Lœvenbruck rend hommage à l’œuvre de Frédéric Pardo (1944–2005), figure dandy de la contre-
culture parisienne des années 1960. Cet artiste psychédélique au parcours atypique, peignaient les visions pop 
que lui procurait ses prises de LSD. Mais selon la technique ancienne de la tempera, à la façon des maîtres de 
la Renaissance ! Ce qui valut à Frédéric Pardo d’être qualifié de « préraphaélite ». Proche du cinéaste Philippe 
Garrel, Pardo a aussi fait de la musique avec Jean-Pierre Kalfon et des performances avec Jean-Jacques Lebel. Un 
touche-à-tout génial et complètement barré.
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Galerie Lœvenbruck

http://www.loevenbruck.com/

Le stand le plus street art

Pionnier français de l’art urbain des années 1980, Blek le Rat (né en 1951) fait l’objet d’un solo show avec ses 
pochoirs créatifs, qui réinterprètent des sculptures et tableaux iconiques du Louvre. En véritable passeur, l’artiste 
cherche à faire sortir l’art du musée en convoquant des chefs-d’œuvre : la Joconde, la Vénus de Milo, le David 
de Michel-Ange ou la peinture de Caravage… Clou du stand : une palissade dénichée sur le chantier des grands 
travaux du Louvre, en 1984, flanquée d’une femme grecque.

Galerie Ange Basso

http://www.galerie-angebasso.com/

Le stand où l’on tombe dans le panneau

Chez Caroline Smulders, Jean-Pierre Raynaud revient à l’un de ses fondamentaux : le sens interdit. « Ce panneau 
dont la forme fut fixée en France par l’occupant allemand pendant la Seconde Guerre mondiale, constitue l’un 
des premiers signes “universels” représentant le contrôle et le conditionnement social, observe le critique d’art 
François Piron. Le sens interdit est resté, avec le carreau de porcelaine blanc, l’un des signes visuels les plus 
importants de l’œuvre solitaire et obsessionnelle de Raynaud. » « Disséquer un sens interdit, c’est rendre vivante 
la matière inerte », affirme l’artiste dont le travail sur la violence abstraite des signes fut qualifié d’« objecteur » 
dans les années 1960. Ce stand est l’un des plus marquants de la foire.

Galerie Caroline Smulders

https://www.carolinemulders.art/
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Le stand le plus minimaliste

Depuis les années 1940, Geneviève Asse (95 ans) offre un art d’une extrême richesse qui nous transporte dans 
une contemplation silencieuse. Ce sentiment nous envahit lorsqu’on pénètre sur le stand de la galerie Oniris-
Florent Paumelle, dont l’accrochage révèle des toiles bleues, unique couleur utilisée par cette grande dame du 
minimalisme. Synonyme d’infini, de lointain et de plénitude, le bleu est, pour la peintre, la seule teinte qui, en 
couvrant le support de la toile, lui donne aussi de la profondeur. Pour ce faire, Geneviève Asse construit sa toile 
selon une architecture élémentaire (des lignes horizontales ou verticales), ouvrant un espace clos où la lumière 
s’infiltre.

Galerie Oniris

http://www.galerie-oniris.fr/accueil/

Le stand le plus narratif

Hervé Di Rosa est l’un des principaux membres du mouvement français de la Figuration libre, au cœur d’un 
renouveau de la peinture dans les années 1980. Depuis 1993, l’artiste a entrepris un tour du monde pour 
réaliser une série de travaux qui utilisent les cultures et les modes d’expression de chaque pays où il séjourne. 
La galerie AD consacre une expo personnelle à cette figure de la peinture française dont l’œuvre narrative, 
colorée et ludique, peuplée de personnages emblématiques, interpelle. Pour la foire, l’artiste a rassemblé le long 
d’une cimaise ses souvenirs autobiographiques, tandis que ses grandes peintures racontent des scènes de la vie 
quotidienne.

AD Galerie

http://adgalerie.com/index.php

Le stand le plus révolutionnaire

À la galerie Vallois, devant de grandes peintures de Bengt Lindström (1925–2008), trône une sculpture historique 
intitulée Homage to Soldier de Liu Bolin. Connu pour ses performances photographiques d’« homme invisible 
» se fondant dans n’importe quel décor, l’artiste chinois expose ici un bronze de 2008. Percée de multiples trous, 
la sculpture à l’effigie d’un soldat révolutionnaire est dotée d’un système d’allumage au gaz qui lui permet de 
s’enflammer. On brûle de voir ça… Malheureusement, au Grand Palais la démonstration n’est pas possible pour 
des raisons évidentes de sécurité.
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Galerie Vallois

http://www.galerie-vallois.com/

Le stand le plus expressionniste
Lorsqu’en 2013, la galerie Michel Descours a entamé une collaboration avec la famille de l’artiste d’origine belge 
Jean Raine (1927–1986), c’était pour mieux faire connaître sa peinture et la situer avec plus de justesse, depuis 
ses ancrages au sein du groupe Cobra jusqu’au déploiement d’une œuvre personnelle abstraite expressionniste. 
Dans cette optique, la galerie consacre un stand entier à cette figure artistique singulière des années 1960–1970 
qui mérite d’être redécouverte et réévaluée.

Galerie Michel Descours

http://www.peintures-descours.fr/

Le stand le plus textile

Les incroyables œuvres en tissu de la sculptrice textile Simone Pheulpin sont à découvrir sur le stand de la 
Maison Parisienne, qui lui consacre un solo show. Sa technique consiste à découper, superposer et plier des 
bandes de tissu de coton brut qu’elle fixe sans colle, à l’aide d’épingles dissimulées à l’intérieur de ses sculptures. 
Il faut à l’artiste six à neuf mois pour réaliser une œuvre qui nécessite, en moyenne, trois kilomètres de bandes 
de tissu et cinq kilos d’épingles ! Notez que ces œuvres textiles sont parallèlement exposées à l’hôtel Meurice 
dans le cadre de « La Promenade du Collectionneur » et à Chaumont-sur-Loire. Le travail de Simone Pheulpin 
a été sélectionné pour l’édition 2018 du Craft Prize de la fondation Loewe. L’artiste est la seule finaliste française.
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Maison Parisienne

http://www.maisonparisienne.fr/

Le stand le plus prometteur

H Gallery fait partie de la section « Promesses », qui réunit douze galeries de moins de six ans d’existence et expose 
pour la première fois en France la photographe américaine Alexandra Hedison. Sa série abstraite intitulée The In 
Between montre des vitrines parisiennes recouvertes de peinture blanche. Sur la cimaise opposée, les peintures 
de Paul Vergier, très remarqué au Salon de Montrouge l’an dernier, dévoile des paysages en démolition ou en 
construction. Enfin, le bunker recouvert de sable de Marie Havel renvoie aux paysages d’une Picardie blessée par 
les guerres. C’est là qu’a grandi l’artiste, lauréate du prix DDessin en 2017 et nominée pour la première édition 
du Prix Jeune Création 2018 du Cercle Rigaud pour l’art contemporain.

H Gallery

http://www.h-gallery.fr/

Le stand le plus franco-suisse

Les galeries françaises Éric Mouchet et Zlotowski se sont associées pour montrer les peintures et les dessins Le 
Corbusier en regard avec des photographies de son compatriote Matthieu Gafsou, issues de sa série La Chaux-
de-Fonds (du nom de la ville où est né l’architecte suisse). Un savant et beau jeu d’accrochage permet d’embrasser 
les œuvres de Le Corbusier en un regard depuis l’entrée du stand. Tandis qu’en se plaçant au fond du stand, on 
contemple les photographies de Matthieu Gafsou, lauréat du Prix HSBC pour la Photographie en 2009.

Galerie Éric Mouchet & Galerie Zlotowski

http://www.ericmouchet.com/
http://www.galeriezlotowski.fr/fr
Art Paris Art Fair
Du 5 avril 2018 au 8 avril 2018
Galeries nationales du Grand Palais • 3, avenue du Général-Eisenhower • 750
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