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Par une belle matinée d’automne, sous cette lumière si particulière de la Provence, je suis allée à
la rencontre de l’artiste français Paul Vergier dans son atelier proche du village de Grignan. Ses
représentations de serres maraîchères me fascinaient depuis longtemps. 

Les sujets et le regard de Paul sont singuliers. Avec opiniâtreté et constance, il peint l’impalpable, 
les états transitoires, la beauté des matériaux pauvres. Ses tableaux figuratifs, mais sans sujet en 
apparence, représentent des zones urbaines désertes, des campements de fortune, des piscines 
hors-sol, vides et désolées, des tas de sable de chantier, des serres agricoles en plastique… Paul 
aime ce qui ne se donne pas facilement, il a choisi de se consacrer à une peinture hors des 
modes et de la facilité. 

« J’ai souffert dans les serres, j’avais chaud. Tel une plante qui s’abreuve de lumière,
j’ai passé là des heures- sans être arrosé !- à chercher à capter cette translucidité,
ces réverbérations, ce voile, cet effacement du réel. Je voulais peindre ça… »  Paul
Vergier

“

“Le tas bâché est ma Sainte-Victoire! Elle combine tous les sujets qui me tiennent à
coeur comme le recouvrement, le pli, le chantier, la terre, l‘étouffement… motifs qui
évoquent tous le travail de la forme, du réel et questionnent en définitive la surface
et l’espace du tableau, du voir, du regard, de l’aveuglement, ces éléments
constitutifs de toute représentation en peinture de tableau. » Paul Vergier

“

J’ai cherché Toutyfaut, nom du hameau où se trouve l’atelier de Paul Vergier, quelque part dans la 
campagne de la Drôme provençale. Ce drôle de nom semblant dire qu’il n’y manque rien 
signifierait plutôt qu’il y faut tout, autrement dit que la terre est pauvre et qu’il n’y a pas d’eau. 
Toutyfaut est loin de tout et si les paysages sont d’une beauté à couper le souffle, il faut 
énormément de travail et de temps pour domestiquer cette terre sauvage et préservée. Les 
agriculteurs y connaissent leur lot de labeur et, parfois, de souffrances. 
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Paul s’est installé avec sa femme, Claudia, et leur fille dans la ferme de son enfance. Ils l’ont 
rénovée, Paul a construit lui-même l’atelier. Claudia est aussi une bâtisseuse : elle monte des 
murets de pierres sèches autour de son potager, se bat avec des associations écologiques pour 
préserver l’environnement. Paul peint avec passion, ni le travail, ni la complexité ne lui font peur. 

Claudia s’amuse d’un paradoxe : « C’est étrange qu’à Toutyfaut, Paul cherche précisément à créer 
dans ses tableaux l’espace du manque ». Manque de quoi? Paul m’explique qu’il fait des 
paysages sans paysage, que l’œil doit y fouiller les strates, découvrir les sous-couches, qu’il aime 
dissimuler pour mieux faire voir. Qu’il ne veut pas qu’il y ait une narration quelconque, ni créer une 
image. 

Est-ce le secret de la fascination qu’exercent ses toiles? 
Derrière leur luminosité et leur apparente légèreté, il se dégage une atmosphère un peu
inquiétante. 

Se défaire de l’horizon 
Depuis la maison, le panorama encercle le mont Ventoux, les collines des Préalpes, le château de
Grignan, le village de Chamaret avec sa haute tour qui pointe le ciel, les champs rayés de lavande
et les petits bois des piémonts… Un paysage à 180° presque écrasant de beauté qu’il a eu très
jeune envie de peindre et de dessiner. 

Observant cette passion chez son petit neveu, son oncle, l’artiste Jean-Michel Alberola, lui offre un 
carnet à dessin. En 1983 -il a alors sept ans- Paul dessine au crayon à papier le tracteur de son 
père, la maison, le buste de sa mère, la salle à manger… Ses croquis sont d’une incroyable 
maturité. En parcourant avec moi son petit carnet d’enfance, il en est lui-même stupéfait : « J’étais 
doué quand j’étais petit. » 

Adolescent, il arpente, sur sa mobylette cette fois, chevalet en bandoulière, les chemins autour de 
l’exploitation agricole familiale pour peindre sur le motif. Il se bricole des toiles sur châssis avec des 
tasseaux de bois et des draps. 

« Dans la vie aussi ce n’est jamais aussi simple qu’on le croit, il y a toujours un fond
d’incommunicabilité entre les êtres. » Paul Vergier“

Paul Vergier, à l’épreuve du paysage
Florence Briat-Soulié / Il y a 22 heures

PAR MARIE SIMON-MALET

Interview + vidéo 

Paul Vergier- en haut à gauche « Le grand buisson » acrylique et pastel sur papier marouflé – 150
x200 cm © Marie Simon Malet
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Paul Vergier – Achillée millefeuille, 175×200, 2019-2020

Paul Vergier – Black mountain, 150×200 cm, pastel, 2019
Paul fait ses études supérieures aux Beaux-Arts de Marseille. Il n’en garde pas un très bon
souvenir : il n’était pas aisé alors de faire accepter une démarche figurative, il est en décalage;
tentant, sous la pression ambiante, de se convaincre que la peinture est bel et bien morte, il y
apprend aussi à fumer -me dit-il- et savoure la lecture de bons classiques, achète ses premiers
disques de jazz.  

Grâce au programme Erasmus, il complète son parcours à l’école de Beaux-Arts de Zürich
(Kunstgewerbeschule). En Suisse, il peint, joue du saxophone et à la pétanque (c’est un
provençal), Claudia est réceptionniste au Savoy Hôtel. Le couple part ensuite pour six mois en
Andalousie où Paul peint encore et toujours. En 2001, il s’installe en Allemagne, pays natal de
Claudia, où Claudia achève ses études de management d’hôtellerie. 

Berlin attire le jeune artiste par sa vie culturelle foisonnante et le marque profondément. Il est
toujours dans cette frénésie de peinture, arpentant la ville quotidiennement pour peindre sur le
motif, s’attachant à ce que beaucoup trouvent laid : les chantiers, des sculptures d’animaux
géants et les cabines d’un parc d’attraction abandonné, les abris de migrants sur les bords de la
Spree… Des installations éphémères, des zones peu hospitalières, hors du temps et de l’activité
humaine… Un monde qui se délite.

Il adopte un format panoramique très allongé et étroit (269 cm de long sur 41/51 cm de haut),
sous l’influence du paysage de son enfance avec lequel son regard s’est construit dans cette
nécessité de tout englober, de tout rendre : une ambition qu’il sait impossible.

Un jour, analyse-t-il rétrospectivement, il lui faut se défaire de l’horizon.

Retour à la terre 
Le ciel disparait et la ligne d’horizon s’envole, l’angle de vue plonge vers le sol dans le tableau 
berlinois que Paul me montre et qu’il conserve comme son talisman. Des bruns s’étalent sur 
toute

vue de l’atelier de Paul Vergier
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provençal), Claudia est réceptionniste au Savoy Hôtel. Le couple part ensuite pour six mois en
Andalousie où Paul peint encore et toujours. En 2001, il s’installe en Allemagne, pays natal de
Claudia, où Claudia achève ses études de management d’hôtellerie. 

Berlin attire le jeune artiste par sa vie culturelle foisonnante et le marque profondément. Il est
toujours dans cette frénésie de peinture, arpentant la ville quotidiennement pour peindre sur le
motif, s’attachant à ce que beaucoup trouvent laid : les chantiers, des sculptures d’animaux
géants et les cabines d’un parc d’attraction abandonné, les abris de migrants sur les bords de la
Spree… Des installations éphémères, des zones peu hospitalières, hors du temps et de l’activité
humaine… Un monde qui se délite.

Il adopte un format panoramique très allongé et étroit (269 cm de long sur 41/51 cm de haut),
sous l’influence du paysage de son enfance avec lequel son regard s’est construit dans cette
nécessité de tout englober, de tout rendre : une ambition qu’il sait impossible.

Un jour, analyse-t-il rétrospectivement, il lui faut se défaire de l’horizon.

Retour à la terre 
Le ciel disparait et la ligne d’horizon s’envole, l’angle de vue plonge vers le sol dans le tableau 
berlinois que Paul me montre et qu’il conserve comme son talisman. Des bruns s’étalent sur 
toute la toile, comme une terre d’ombre profonde où le regard s’enfonce. 

En 2004, son père meurt d’une leucémie probablement causée par l’usage des pesticides et 
autres produits de traitements agricoles, il retourne en Provence pour prendre soin de sa mère, 
malade. C’est son frère qui reprend l’exploitation.

Paul brosse des vues de labours en très gros plan : des socs de charrues morcelés et agrandis à 
l’excès retournent le champ et le creusent de sillons, soulèvent d’énormes mottes de terre. Il y a 
dans ces toiles une puissance, un chaos qui éclaboussent tout l’espace. Paul se souvient de son 
enfance sur le tracteur de son père, du poudroiement de la poussière se soulevant de la terre 
aride ou, au contraire, de de la matérialité grasse des sols d’hiver. Il rend hommage à son père 
disparu et à son travail. 

L’écrivain poète suisse Philippe Jaccottet, qui a fait de Grignan sa patrie d’élection, décèle le talent 
de ce jeune inconnu. Il est impressionné par ses labours qu’il compare aux vagues du peintre 
réaliste Gustave Courbet; en 2008, il lui écrit un très beau texte.

Le portrait que Paul Vergier fait de sa mère derrière la moustiquaire, présence-absence floutée, le 
mène au thème des serres maraîchères, petits espaces déglingues qui obstruent le paysage, le 
décadrent derrière des écrans opalescents. Un sujet qu’il décline à l’infini.

Matière à réflexion 

Les serres lui permettent de sortir de la représentation traditionnelle du paysage. Il ne s’agit pas 
d’une ruralité attendue, mais d’un espace où l’artificiel et la nature se jaugent, se combattent, où 
cette dernière reprend le dessus. Entre recouvrement, voile et transparence, la serre évoque une 
matière à réflexion qui touche les sens et l’âme, où l’on s’engouffre dans la lumière, fait 
l’expérience dérangeante d’une fragilité et d’une force à la fois.

Dans ses huiles comme dans ses pastels, Paul fait preuve d’une technique époustouflante par un 
important travail préparatoire des fonds, superposant des couches légères, les couleurs 
complémentaires qui donneront ces vibrations intenses, structurant ses compositions de lignes 
graphiques. Se bricolant un matériel maison, il parvient à sublimer une bâche de chantier pour en 
faire une parure du quotidien, éclaire les plis mouvants du plastique usé, illumine d’un lustre 
dérisoire la banalité.

Le critique d’art Philippe Dagen a souligné la justesse de ses accords chromatiques. Paul Vergier 
est en effet un excellent coloriste, il sait voir et rendre la matité du rouge passé au soleil d’une 
cagette de marché, les verts plastiques translucides, le jaune sali par le temps,  assembler ces 
tonalités délaissées en harmonies dissonantes… en ce « Beau toujours bizarre » cher à 
Baudelaire.

Exposées à Art Paris au mois de Septembre 2020 par la H-Gallery, les serres ont trouvé chez les 
visiteurs du salon une résonance particulière qui renvoie à l’actualité : beaucoup ont témoigné leur 
émotion, un écho de leurs sensations d’enferment et d’effacement vécues pendant le confinement 
du printemps.

Le CNAP, Centre National des Arts Plastiques, a débloqué des fonds exceptionnels pour soutenir 
les galeries et les artistes français ébranlés par la crise sanitaire et ont acquis l’une de ses grandes 
toiles, Trois arceaux (2018-2019, 200x240cm). 
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Paul a beaucoup travaillé pendant ces périodes d’isolement. Il a entamé une nouvelle série au
pastel représentant des passagers endormis, corps allongés ça et là dans des couloirs de ferries
traversant la Méditerranée… Les figures, jusqu’alors absentes, s’abandonnent à la dérive. 
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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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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

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
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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

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
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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

La galerie romaine Francesca Antonini Arte Contemporanea a fait le choix de convoquer les arts picturaux sous trois médiums 
différents. Sabrina Casadei (1985) dessine dans des tons pastels, des lignes ondulantes comme des flots remplis d’énergie 
vitale. Né en 1987, Gugliemo Castelli souligne ses figures de larges traits noirs, évoquant les peintres fauves du début du XXe 
siècle. Quant à Antonello Viola (1966), il construit un périmètre chromatique dans lequel la einture devient un lieu de réflexion, 
de recherche absolue, à travers un processus d’accumulation puis de stratification, enfin, de révélation de la couleur intense.

Sabrina Casadei, Moon Molajoli high res ©Francesca Antonini Arte Contemporanea
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Guglielmo Castelli, Le ore fatte di nulla, 2018 ©Francesca Antonini Arte Contemporanea

Antonello Viola, Oro 2, 2017 ©Francesca Antonini Arte Contemporanea

Aussi venue de Rome, la Galleria Anna Marra expose trois artistes italiens. Né en Sicile en 1970, Davide Bramante  photographie 
de la même façon qu’il regarde les choses, qu’il les pense et les espère voir. Ces images futuristes superposent plusieurs lieux, 
annihilant les notions spatiales et temporelles. Rome est aussi le terrain de prédilection de la photographe Claudia Peill (1963). 
Elle mixe photographie et peinture en un discours lyrique où les détails architecturaux de la Ville Eternelle jaillissent tels des 
trésors enfouis. Enfin, l’artiste américain Michael Ryan (Etats Unis 1970) travaille plusieurs techniques. Collages et crayons 
apportent à cette représentation figuratif, un esprit naïf, accentuée par le choix d’une vue faciale.

Davide Bramante, My own Rave. Roma (Danzante in mezzo), 2014 ©Galleria Anna Marra

Michael Ryan, Neukolln, 2017 ©Galleria Anna Marra

Claudia Peill, L3, 2015 ©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
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