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«Bon travail», dit-il, et

il franchit la porte. Quel
travail? On ne I'avait jamais vu
avant. Il n'y avait pas de porte.

Richard Brautigan, Loading Mercury with a Pitchfork, Simon and Schuster,
New York, 1976.

Juin 2011

Lalégende veut que le mont Fuji soit visible de n'importe
quel endroit du Japon. A I'occasion d'une résidence
alaVilla Kujoyama de Kyoto, nous avons a plusieurs reprises
cherché a vérifier cette hypothese. On nous avait dit
qu’on pouvait I'apercevoir depuis la vitre du train pour
aller aTokyo. Que par temps clair, il se dévoilait depuis
les étages de certains immeubles de la ville. Que dans

la région des Cing Lacs, on ne pouvait pas le manquer.
Qu'en prenant tel train, tel bateau, tel téléphérique,

nous étions assurés de le découvrir dans toute sa sereine
et conique majesté. Nous n'avons pourtant rien vu

du mont Fuji. L'expérience de sa contemplation disparaissant
chaque fois derriere d'épaisses couches de brume.
Remplacée par les couches plus épaisses encore

de sareprésentation, dessinée, photographiée, sculptée.
Reproduite sur des estampes, des affiches et des cartes
postales, dans des jardins zen, sur des menus de
restaurant et des billets de banque. En se substituant
ason expérience, sa présence permanente et symbolique
est venue confirmer la légende: le mont Fuji est visible

de n'importe quel endroit du Japon. Partout et nulle part
alafois. Autant dire qu'il n'existe pas.

995-1005

Choses qui ne font que passer

Un bateau dont la voile est hissée.
'age des gens.

Le printemps, I'été, 'automne et I'hiver.

Sei Shoénagon, Notes de Chevet, 1966 pour la traduction frangaise, Gallimard

Brume et pluie

Fuji caché. Mais maintenant je vais
Content

Bashg, 1685

Elodie Royer et Yoann Gourmel,
commissaires de I'exposition.

Juin—juillet 2012

Le Mont Fuji n’existe pas. Ce que nous y racontons,

nous le tenons de I'expérience: la nétre ou celle qui nous

a été rapportée. Ensemble elles épousent certaines

des courbes de cette exposition, réunissant des artistes
qui privilégient un rapport a I'ceuvre comme processus,
expérience vécue et partagée laissant place a une multitude
d'appropriations et d'interprétations. Les gestes
artistigues qu'elle rassemble se situent autant dans leur
formalisation que dans les étapes qui participent a leur
réalisation et dans la situation qu’ils peuvent provoquer.
Cette relation a I'art en mouvement constant, en dehors
des modes et de la nécessité de produire un objet qui soit
«d'art» est au ceeur de cette seconde exposition. Un art
discret, échappant a toute ostentation ou spectacularisation,
au profit d'actions menées dans le quotidien au-dela

de leur représentation, voire de leur exposition. Sans finalité,
I'ceuvre d'arty est alors partout et nulle part a la fois,

dans son objet, son expérience, son souvenir.

Les ceuvres présentées oscillent ainsi entre une dynamique
collective basée sur des gestes échappant a toute nécessité
de productivité, une descente dans le quotidien sondant

la nature de I'existence et la substance des choses,

une lettre manuscrite qui vous est adressée, une recherche
de la perfection, éternelle et furtive, un reflet sur une vitre,
une marche entamée il y a quarante-trois ans, une quéte
du vide, quelques grammes d'or extraits de tonnes

de déchets, un sol en morceaux dont les fragments sont
autant de courants d'air. Apparaissant selon différents
modes et temporalités, elles tentent de rendre compte

de ce déplacement permanent entre ici et la: de I'évocation
d'une exposition d'un jour de 1967 & une collection

de livres, d'une petite annonce parue dans un journal
quotidien a un ensemble de documents photographiques
témoignant d'actions éphémeres, d'une composition
musicale en train de s'écrire a une dérive sur la Seine.

Une ceuvre d'art possede parfois ce caractére étonnant
sur quoi le temps n'a pas de prise, s'imposant d'autant
plus durablement a la mémoire, par la maniere dont elle
laisse a son destinataire, le soin de I'éclairer, de I'approfondir
ala lumiere de son expérience propre. Chacun a donc

le potentiel de devenir le dépositaire d'un précipité
d'expérience, que nous pouvons ainsi emporter, conserver
et faire surgir quand nous en ressentons le besoin.

ENTREE

Richard Brautigan

Good work, he said, and

1976

Poéme extrait du recueil

Loading Mercury wih a Pitchfork,
Simon and Schuster, New York, 1976
Page delivre

Mark Geffriaud

Shelter

2012

Vitre, nitrate d'argent

Elément d'une maison en cours

de construction

Courtesy de I'artiste et gb agency, Paris

Mark Geffriaud
Shelter

2012

Document
préparatoire

Richard Brautigan est le fantéme
quiapparalt en arriére-plan de toute
photo de groupe réussie. C'est
avec lui que commence I'exposition
et c'est peut-étre grace a lui qu'elle
se termineracomme I'un de ses
romans a la vitesse de 186000 fins
par seconde. A San Francisco,
alafin desannées 1950, il fréquente
les écrivains de la Beat Generation
et distribue ses poemes dans
larue. Avec la parution de La Péche
alatruite en Amérique en 1967,

il devient I'un des écrivains et poetes
majeur de la contre-culture américaine.
Il donne alors des conférences,
participe a des colloques et publie
des recueils de poemes, nouvelles
et romans, dans lesquels il démonte
les conventions et les genres
littéraires: western gothique, polar
parodigue, journaux métaphysiques,
livres a planter imprimés sur

des sachets de graines, etc.
Autodidacte, il emprunte aux haikus
japonais comme au surréalisme,
aux mécanismes de la littérature
populaire comme aux mythes
fondateurs américains pour distiller
par fragments le lot quotidien

de menues catastrophes et autres
grandes beautés blondes.

On rencontre dans ses textes
Charles Baudelaire servant

des flowerburgers a San Francisco,
la plus petite tempéte de neige
jamais recensée (deux flocons),

le cheveu retrouvé d'une dame
japonaise empéchant laTroisieme

Guerre mondiale, une méthode

pour faire pousser des fleurs a la lueur
d'une bougie dans une chambre
d'hotel et bien d'autres recettes
encore pour lutter contre le désespoir.
Apres quelques séjours en Europe
etau Japon, il tombe peu a peu

dans I'anonymat et se retire dans

le Montana, I'alcool et la paranoia
qu'il partage avec des truites
arc-en-ciel. Il se suicide en 1984

d'un coup de revolver a Bolinas

en Californie.

Né en 1935 aTacoma (Etats-Unis),

décédé en 1984 & Bolinas (Etats-Unis).

Avec le projet Shelter, initié en
octobre 2011 & la galerie gb agency
a Paris et poursuivi notamment
dans Le sentiment des choses

au Plateau, Mark Geffriaud a entamé
la construction d'une maison,
morceau par morceau, a l'occasion
de chaque nouvelle exposition.

De cette hétérogénéité d'espaces,
de moyens et de temps, de cette
genése d'économies diverses doit
surgir un habitat symphonique,

oU les ruptures harmoniques

et architecturales se font le reflet
d'une conception et d'une réalisation
a partir de conversations avec
desartistes, des commissaires ou
de toute personne impliquée

dans I'exposition. Cette réunion

de compétences diverses est
censée aboutir a la construction
d'un élément d'architecture sans
plan établia I'avance. A I'éclatement
architectural de la maison répond
I'éclatement du territoire de
I'artiste, la multiplication des «chez
soi». On retrouve dans ce projet
lesthémes du décentrement

et de lamultiplication des points

de vue chers a Mark Geffriaud.

Cet éclatement du territoire ne doit
pas s'entendre comme dispersion
mais au contraire dans la continuité
de ses ceuvres antérieures,
opérant par déplacements et
déterritorialisation, non sans

un certain humour.

Ilaici choisi de poursuivre ce projet
en s'intéressant cette fois a une

fenétre du Plateau, en écho lointain
aune action du groupe The Play,
Mado, également présentée

dans I'exposition. Une des vitres

de I'accueil de I'espace d'exposition
a été dupliquée poury appliquer

du nitrate d'argent, utilisé autrefois
pour faire des miroirs. Cette
surface réfléchissante des deux
cotés de la vitre évoque ainsi

un dédoublement de I'espace, créant
une ouverture vers I'extérieur

en méme temps qu'un retour sur

sa propre image. Autour de cette
vitre miroir, nouveau fragment

de cette maison en construction,
Mark Geffriaud a réalisé une photo
de groupe en stéréoscopie

avec I'ensemble des artistes et des
personnes présentes pendant

le montage de I'exposition. Témoignage
de ce vécu partagé, celle-ci offre
une vision en relief de ce collectif
éphémeére présentée devant une autre
fenétre danslatroisiéme salle

de I'espace d'exposition.

Né en 1977 aVitry-sur-Seine,
vit et travaille a Amsterdam (Pays-Bas).




Pratchaya Phinthong

Untitled (gold)

2012

Installation in situ

Courtesy de I'artiste et gb agency,
Paris

Pratchaya Phinthong met en place
des situations visant a confronter
différents points géographiques

et systemes économiques dans

une réflexion sur la construction et
I'évaluation de valeurs économiques,
humaines et artistiques. Qu'il aille
prendre deux photos identiques

de laméme pleine lune en deux endroits
diamétralement opposés de la planete,
qu'il mette en place un réseau
d'échange pour acheter des billets

de banque zimbabwéens sans aucune
valeur afin d’en faire une sculpture
minimale ou qu'il se joigne & une
communauté de travailleurs agricoles
thailandais en Suéde en lieu et

place d'une résidence a Paris, ses
projets se construisent la plupart
dutemps a partir d'un dialogue entre
I'artiste et les autres, faisant glisser

le geste artistique vers le quotidien
dans une dimension sociale et
politique, ou inversement en traduisant
ettransformant une expérience vécue
dansle champ de 'art.

L'ceuvre Untitled (gold) congue

pour I'exposition est le reflet discret
d'un processus économique
marginal quiarécemment vu le jour
en Thailande. Pratchaya Phinthong
s'estintéressé a une pratique

de recyclage de circuits électroniques
contenus dans des appareils
(ordinateurs, téléphones portables...)
abandonnés ou devenus inutilisables
suite a de récentes inondations

et alafaillite de différents fabricants
qu'elles ont provoquée. Imaginé

par certains de ses concitoyens,
cetraitement des déchets

a pour objectif de récupérer I'or
contenu en petite quantité dans

I'I._'r.'TI :- \ | ‘. ‘
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leurs composants afin de le revendre,
souvent de maniere illégale.
Laruéevers|'or, valeur universelle
sur laquelle I'économie mondiale
est toujours indexée, n'est ici plus
synonyme de conquéte d'un nouveau
territoire mais d'un recyclage

des produits de la société

de consommation. Sous la forme
d’'une petite pépite a peine visible,
quelques grammes de cetor
achetés par I'artiste ont été enfouis
dans une des colonnes a l'entrée

de I'espace d'exposition.

Né en 1974 a Ubouratchathani,
vit et travaille a Bangkok (Thailande).

Pratchaya
Phinthong
Untitled (gold)
2012

© Pratchaya
Phinthong

Messy Sky

A.E.Y Space, Songkla,
Thailande

©Thakol Khaosa-ad

Messy Sky

Magazine semestriel autoproduit,
numéro 1, juin 2012

Contenu téléchargeable gratuitement
sur Internet: www.messysky.com
Reliure en vente a I'accueil

du Plateau

Les artistes Chitti Kasemkitvatana
et Pratchaya Phinthong ont créé
en 2011 le magazine Messy Sky
dont le contenu est entierement

et gratuitement téléchargeable
sur Internet dans une volonté
d'accessibilité et de transmission.
Le numéro pilote a été diffusé
dans I'exposition Le sentiment

des choses.

Le numéro 1est ici présenté et
accueille dans ses pages la publication
de I'exposition, réunissant des
contributions des artistes invités,
des entretiens et des textes mis

en page par les graphistes Coline
Sunier et Charles Mazé.

Le titre du magazine Messy Sky
(ciel en désordre) correspond
alatraduction anglaise du nom thai
du bois «Rok-Fah» utilisé pour
sareliure faite a la main. Plus
qu'un magazine, Messy Sky est
parallélement aujourd'hui devenu
Messy, un lieu d'expositions,

de rencontres et de discussions
inauguré a Bangkok en mai 2012.
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Hamish Fulton

Broken wood Mountain Skyline,
Mercantour

2011

21 pieces de bois peint
19%x24cm

Mountain Skylines, Mercantour
2011

Dessin au crayon de papier
sur enveloppe usagée
19,7x24,3cm

Mountain Skylines

1993

Gouache et encre sur papier
37,6x445¢cm

Mountain Skyline, Dolpo, Nepal
2011

Euvre murale

Dimensions variables
Point Zéro, Paris

2010

Photographie N&B et texte
120x140cm

Three small mountains
2008

Bois peint, clous et crayon
11,6x25¢cm

Lhasa tea ring

2007

Crayon et encre sur papier
24 X24cm

Courtesy galerie Torri, Paris

Publications
Collection Nathalie et Christophe
Daviet-Théry, Paris

Hamish Fulton
1995

Page extraite du livre
Hamish Fulton,
Thirty One Horizons
Stadtische Galerie
im Lenbachhaus
Minchen

Hamish Fulton est un artiste

qui marche. Depuis 1969, il parcourt
le monde a pied, ne rapportant

rien qu'il utiliserait comme traces

ou sculptures. Son travail est
intimement lié a cette activité
éphémere jusqu’aen étre indissociable.
Comme il I'alui-méme exprimé

ade nombreuses reprises, le fondement
de sadémarche pourrait de fait se
résumer al'équation: nowalk =no work
(pas de marche =pas d'ceuvre).

Son ceuvre se situe ainsi dans
I'expérience éphémeére de la marche

et de larelation privilégiée de
I"'nomme a la nature qu’elle procure.
Mais contrairement au Land Art,
auquel il est généralement associé,

il exclut toute technologie et
n'intervient jamais dans le paysage.
'expérience de ses marches
individuelles est alors évoquée atravers
différents médiums se combinant
sans hiérarchie: photographies
accompagnées de courts textes
indiguant le lieu de la prise de vue,

le chemin parcouru, les données
climatiques ou naturelles, sculptures,
dessins, peintures murales, ou

textes, issus de ses carnets, auxquels
il accorde une grande importance
typographique. Autant de points

de départ et de fuite a partir desquels
le spectateur peut imaginer et
reconstituer le parcours de I'artiste

N
Vi

“It's like this,

et I'espace physique et mental
évoqué, au-dela de sa représentation.
Pour Hamish Fulton, en effet,

«un objet ne peut rivaliser avec

une expériencey». On pourrait parler
ainsi de son travail comme

d'une «sculpture mentale», dans

le sens ot il fait référence a des notions
d'espace, de temps et de matiére.
L'exposition réunit un ensemble
d'ceuvres et de livres présentant
I'étendue de sa pratique comme

un récit visuel dans une recherche
d'équivalence entre mot, image

et espace.

Né en 1946 a Londres, vit et travaille
a Canterbury (Grande-Bretagne).

there’s what you've experienced yourself,
and then there's what you've read about.”

Chitti Kasemkitvatana

One thing after another

2012

Série d'interventions

Suividu projet en ligne:
http://table-a-tapisser.tumblr.com

Chitti Kasemkitvatana est artiste,
commissaire d'exposition indépendant,
enseignant, animateur d'une émission
de radio sur I'art et co-éditeur avec
I'artiste Rirkrit Tiravanija du magazine
Ver.Tres actif sur la scéne artistique
de Bangkok de 1995 & 2001, il est devenu
moine bouddhiste pendant sept ans
dans lesforéts du nord de laThailande
avant de reprendre récemment

son travail artistique, explorant dans
une approche conceptuelle et
minimale la porosité des frontieres
entre l'art et la vie spirituelle.

Invité en résidence a Paris pendant
deux mois, Chitti Kasemkitvatana
achoisi d'orienter en partie ses
recherches autour du travail et des
archives d'Yves Klein, notamment

a partir du Théétre du Vide et des Zones
de sensibilité picturale immatérielle.
[I'travaille ainsi autour de notions
liées autemps et a l'espace dans

I'art et la culture et plus précisément
surl'idée de vide et «d'espace
spirituel» immatériel en relation avec
la culture bouddhigue. Pendant la durée
de I'exposition, Chitti Kasemkitvatana
propose One thing after another,

une série d’'interventions réalisées

a partir de ses différentes recherches
tantal'intérieur qu'a I'extérieur

de I'espace du Plateau (dans les
Buttes-Chaumont, sur les bords

de la Seine, etc.).

Né en 1969 a Bangkok,
ou il vit et travaille (Thailande).




Shimabuku

Mon Camarade

Comrade

1998

Texte etvis

Sur le chemin de la montagne

de sable dans la forét berlinoise
Going to see the sand mountain
in Berlin forest

2012

Performance/Projection diapositives
Le cadeau: une exposition

pour les singes

Gift: Exhibition for the Monkeys
1992

Performance/Photographie et texte
Lever de soleil sur le Mont Artsonje
Sunrise at Mit. Artsonje

2007

Performance/Film Super 8mm
transféré sur DVD, couleur, muet, 3'30
Courtesy de I'artiste et Air de Paris,
Paris

Plus jeune, Shimabuku souhaitait
devenir poéte ou guide touristique.

|l estaujourd’hui artiste, producteur
ou passeur d'histoires, de coutumes
et de mythes qu'il observe et
collecte al'occasion de ses voyages
ou qu'il élabore alarencontre

des gens. Persuadé que I'art

ne doit pas seulement permettre

de créer des ceuvres mais aussi
susciter des situations d’'échange,
I'artiste combine aujourd’hui

ses deux vocations. Son art est ainsi
fait de petites choses, qu'il invite
aobserver sous un autre angle

afin d’apercevoir leur beauté, leur
étrangeté, leur poésie ou leur
absurdité. Qu'il organise une visite
guidée du plus grand marché

aux poissons de Tokyo pour un poulpe
qu'il a péché avant de le remettre
alamerou qu'il invite les visiteurs

d'une exposition a passer leur

corps dans un élastique, le médium
importe peu dans I'objet fini, I'objectif
étant de provoquer des rencontres

et de connecter les étres.

Avec lui, I'artiste n'est pas seulement
celui qui produit des formes, mais
celui qui donne vie aux légendes,

les infuse et les diffuse.

Les piéces présentées dans I'exposition
refletent cette attention constante
portée al'autre. En 1992, & Iwatayama,
la Montagne aux Singes a Kyoto,

il entreprend, apres avoir appris

que parfois les singes ramassent

un fragment de verre et le contemplent,
d'y faire une exposition pour eux
intitulée Le cadeau. En 1998, en souvenir
de la présence discrete d'un petit
caillou coincé dans sa semelle

de chaussure qui l'avaitaccompagné
dans un de ses voyages, il place

une petite vis dans les semelles

d'une paire de baskets pour une ceuvre
intitulée Mon Camarade. En 2007,

il réalise le projet Lever de soleil sur

le Mont Artsonje al'occasion

d'une exposition au Artsonje Centre
aSéoul pour lequel il invite le personnel
du musée a grimper sur le toit

de I'immeuble du centre d'art, comme
s'il s'agissait du sommet d’'une
montagne pour observer ensemble

le lever du soleil. Un sommet sur lequel
iltente également de communiquer
avec des (étres) inconnus a I'aide

d'un poisson sabre réfléchissant

le soleil. Pour I'exposition, Shimabuku _—
Shimabuku

nous fait enfin découvrir une autre
t U hé Le cadeau:
montagne, son moh uji, caché une exposition
dans une forét berlinoise. pour les singes
Gift: Exhibition
. N for the Monkeys
Né en 1969 a Kobe (Japon), 1992 v
vitettravaille a Berlin (Allemagne). © Shimabuku

PETITE SALLE

James Lee Byars

Exposition des ceuvres de James
Lee Byars a partir de la collection
de Lindley W. Hubbell

Galerie 16, Kyoto, 14 janvier 1967,
11:00—19:00

Interprétation a partir de la liste
d'ceuvres originale considérée
comme une partition

Né a Détroit en 1932, James Lee Byars
étudie I'art, la psychologie et

la philosophie. A la suite d'un voyage
a Kyoto alafin desannées 1950,

il passe les dix années qui suivent
entre le Japon et les Etats-Unis.

Au cours de ces années déterminantes
pour son développement artistique,
ilcommence a s'approprier

certains éléments symboliques,
sensoriels et abstraits appartenant
au théatre no et aux rituels Shintd

— notamment le papier blanc

plié et les pierres non taillées —

et aintégrer ceux-ci dans la tradition
scientifique, artistique et philosophique
occidentale. Laclé del'ceuvre

de Byars se situe dans l'articulation
entre I'éternel et I'éphémere,
alarecherche d'une ceuvre totale,

qui s'exprime particulierement dans
les performances de I'artiste.

Par exemple celle intitulée The Perfect
Smile pour laquelle Byars habillé

de lamé or, met successivement

un chapeau noir, des gants noirs,

des chaussures noires, et enroule

une écharpe en soie noire autour

de satéte. Le sourire parfait consiste
en un minuscule mouvement

des lévres. Pour Byars, la notion

de perfection ne réside en effet pas
tant dans sa chimérique formalisation
matérielle que dans le chemin quiy
conduit et il passera sa vie a poursuivre
cette recherche du «parfaity,
transformant chaque instanten un
concentré d'absolu. Le rituel devient
ainsi une modalité constante de savie
et de son ceuvre, devenues inséparables.
Le 14 janvier 1967, a la galerie 16

de Kyoto, il réalise une exposition
d'une journée dont les ceuvres
aujourd’hui disparues, appartenaient
a son ami, mécene et collectionneur
Lindley W. Hubbell. De cette exposition,
ne subsistent aujourd’hui que quelques
images de mauvaise qualité, un plan
d'accrochage redessiné a posteriori
etlaliste des ceuvres, considérée

ici comme une partition.

Pour Le Mont Fuji n’existe pas, le visiteur
est en effet invité a parcourir une salle
vide a I'exception de quelques numéros
et éléments de mobilier renvoyant

au dispositif et a I'emplacement

des ceuvres présentées a Kyoto, dont
la description est donnée par la liste
d'ceuvres. L'expérience impossible
de cette exposition est ainsi transmise
par sa projection sur des ceuvres
manquantes, et n'existe alors que
dans I'imagination de ce qu'elle a été.
En 1978, alors qu'il commence a utiliser
des matériaux durables comme

la pierre, I'or ou le marbre, James

Lee Byars déclarait d'ailleurs:
«lamort annuleratoutes mes ceuvres.
Ne les montrez plus jamais.»

Byars performing untitled action atop the roof of the Musée d'art modeme, Paris.

FPhato: G. Brownstone.

Né en 1932 & Detroit (Etats-Unis),
décédé en 1997 au Caire (Egypte).
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James Lee Byars
1990

Page extraite

du catalogue

The Perfect Thought
—An Exhibition

of Works by James Lee
Byars, University Art
Museum, University
of California, Berkeley
James Elliott éd.
Courtesy Arion Press,
San Francisco



Lenka Clayton & Michael Crowe

Lenka Clayton

& Michael Crowe
Mysterious Letters
2009

© Lenka Clayton

& Michael Crowe

Lenka Clayton & Michael Crowe
Mysterious Letters

2009 —en cours

Lettres envoyées, petite annonce
publiée dans le journal Le Monde,
daté du 6 juin 2012.

Les lettres peuvent étre consultées
en ligne:
http://mysteriousletters.tumblr.com

Lenka Clayton

Slow Magic Tricks

2002 —en cours

Tours de magie présentés dans
laVitrine de I'Antenne du Plateau
jusqu'au 1% juillet.
http://slowmagictricks.tumblr.com

Lenka Clayton est artiste et réalisatrice
de films documentaires. A I'occasion
de ses précédents projets, elle a
entre autres photographié les 613
personnes mentionnés dans I'édition
d’'un quotidien allemand, ramassé,
numéroté ala main et redistribué
7000 cailloux ou encore réorganisé
par ordre alphabétique les 4100 mots
du discours «Axis of Evil» de George
W. Bush. Michael Crowe est

artiste et écrivain. Dans ses écrits

en prose, il engage par exemple 82084
détectives privés pour suivre chacune
des feuilles de I'arbre situé en face

de son appartement ou suggere

que Jupiter change d'axe de rotation
chaque fois qu'une personne dit Nah.
Aprés la présentation dans I'exposition
Le sentiment des choses de leurs
Same Age Sculptures affirmant

la primauté du processus de création,
de I'expérience méme sur le résultat,
instaurant avec humour une certaine
défiance face a la sacralisation

des ceuvres d'art, les deux artistes
ont été invités a réaliser un autre projet
mené en collaboration et intitulé
Mysterious Letters. Amorcé en 2009

dans le village de Cushendall

en Irlande, le projet des Mysterious
Letters consiste a envoyer une lettre
manuscrite différente a tous

les habitants de la planéte. Aprés
Cushendall, Polish Hill aux Etats-Unis,
Saint-Gall en Suisse ou encore
Cologne en Allemagne, plus de quatre
cent lettres ont été envoyées

aux habitants de deux rues proches
du Plateau. Seule une petite annonce
parue dans un journal quotidien
aladate du vernissage de I'exposition
vient rendre compte de I'envoi

de ces lettres, I'ceuvre se situant
uniguement pour les artistes dans
les éventuelles discussions que

la réception de ces lettres afait naitre
chez leurs destinataires. Slow Magic
Tricks de Lenka Clayton est par
ailleurs exposée du 7 juin au 1¢juillet
dans la vitrine de L' Antenne.

Lenka est née en Grande-Bretagne
en 1977, vit et travaille a Pittsburgh
(Etats-Unis).

Michael est né en Grande-Bretagne
en 1977, vit et travaille a Londres
(Grande-Bretagne).

Yuki Kimura Benoit Maire
Untitled (Room) ie.l
2012 2012

Impression jet d’encre sur adhésif
Eleven

2012

Deux chaises d'enfant identiques
Courtesy de l'artiste

Yuki Kimura utilise des images
existantes comme des objets, mettant
I'accent sur leur physicalité, leur
support, leur nature matérielle en
regard de leur contenu. Mélangeant
photographies trouvées dans des
albums familiaux ou sur des marchées
aux puces qu'elle manipule et reprend
en photo, a des objets ready-made

et des sculptures, elle réalise des
installations combinant ces différents
médiums dans une analyse portant
surletemps et I'image.

La photographie d'un intérieur
domestique accrochée au mur peut
ainsi étre dissimulée en partie

par une plante verte ou une photo

de paysage enneigé présentée

sur une table recouverte de pierres.
'image photographique comme
enregistrement d'un événement
passé est ainsitoujours mise

en relation avec I'expérience de
samatérialité au présent. Pour I'artiste,
«le passé évoqué par une photo

est une pensée, tandis que la photo
elle-méme existe dans I'instant
présent. Les photographies sont

des objets matériels, des images

sur du papier, j'essaie de créer un lieu
qui mette en question ces images

et leur médium physique.»

Yuki Kimura propose dans I'exposition
une image trouvée représentant

un intérieur agrandi a échelle un,
présentée sous laforme d'un adhésif
quiaurait glissé du mur, soulignant
ainsi l'illusion de réalité

de la représentation photographique
par I'artificialité de son support.
'ceuvre Eleven est un ready-made
constitué de deux chaises d'enfant
identiques. Pour I'artiste, ces deux
chaises renvoient a I'image d'un temps
quin'est plus, celui de I'enfance,
mais également au motif du double,
théme classique de la littérature

et de la photographie. Entre ces deux
ceuvres, entre les objets et les images,
apparait une continuité. Il ne s'agit
d'ailleurs plustant d'objets ni d'images,
mais de lieux et d'espaces.

Née en 1971 & Kyoto (Japon),
vitet travaille a Berlin (Allemagne).

Vidéo HD, couleur, son, 15'40
Produite avec le concours

de la Fondation nationale des arts
graphiques et plastiques
Courtesy de l'artiste

et Cortex Athletico, Bordeaux

Revendiquant lathéorie comme
principal médium et I'esthétique
comme champ d’action, Benoit Maire
interroge la possibilité de formaliser
visuellement des propositions
théoriques et, de ce fait, d'insuffler

de I'affect dans lathéorie.

Ses ceuvres indexent notamment

ses préoccupations sur le temps
présent, le récit, la performativité

ou lafin de I'histoire, atravers

des performances, des discussions,
des objets, des peintures, des dessins
et des vidéos. Son travail demande

de passer du temps a habiter,

au sens physique et mental du terme,
le systeme esthétique désarticulé
qu'il élabore. Mais plutét que de
chercher a comprendre ses références
philosophiques, la pratique de Benoit
Maire fait naitre chez le spectateur
une réponse personnelle aux poétiques
de I'espace, que ce soit la page
d'unlivre, la durée d'une lecture

ou d'un film, une exposition ou

une mise en scéne d’objets communs.
Son ceuvre repose finalement sur

un processus affectif de création,
alimenté chaotiguement par un savoir
et des références culturelles.
Lavidéoi.e.Tmontre I'artiste dans un
parc en train de manipuler de petites
sculptures réalisées dans son atelier.
Assemblages d'objets de différentes
natures (coquillage, plexiglas,

optique de caméra, etc.), ces sculptures

évoquent autant d’'instruments

de mesure dont la finalité nous
échappe. Pour I'artiste, «un objet
artistique n'a pas de fonction.
Lafinen vertu de laquelle il est congu
est précisément sans fin, il est donc

le document d'une poursuite orientée,
certes, mais non finalisable. Il n"est
donc pas un objet, seulement

le document lié¢ a un objet impossible.»
Dans ce film proche dans saforme
d'un document de travail, il met
al'épreuve ses propres ceuvres dans
une tentative de les confronter au réel.

Benoit Maire
ie.l
2012
© Benoit Maire

Né en 1978 a Pessac,
vit et travaille a Paris.

SALLE
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Chloé Quenum

efc.

2012

Plomb

Dimensions variables

Chloé Quenum envisage I'espace
d'exposition comme un lieu

de production dans lequel elle met

en scene des objets et des formes
puisés dans un répertoire qu'elle
utilise de maniére récurrente.

Chaque mise en espace est
contextuelle et chaque objet acquiert
son autonomie dans ce contexte.

De fait, la réflexion sur I'espace
d'exposition et sur I'histoire

des formes proposée par |'artiste
nous invite a porter une attention
particuliére sur ce qui nous entoure.
Alasuite de sa participation
al'exposition Le sentiment des choses
dans laquelle elle présentait

des éléments d'un mobile métallique
encadrés mais non fixés devant

un miroir, elle rejoue ces éléments
dans une nouvelle installation.
Agrandies et multipliées, les formes
de ces éléments ont été moulées

en plomb et composent un dessin

au sol. Le titre de la piece, efc. suggere
la continuité de ce projet et les
différentes formes qu'il peut revétir.

I renvoie également a la traduction
de I'expression latine a partir de laquelle
I'abréviation s'est formée, et cetera
desunt signifiant littéralement:

«et les autres choses manquent» mais
également a sa prononciation erronée,
largement répandue en France,
proche d'une autre expression, ecce
terra, signifiant elle «voici la terre».

Née en 1983 a Paris,
ou elle vit et travaille.

Mark Geffriaud

Window

2012

Photographie stéréoscopique
Courtesy de I'artiste

et de gb agency, Paris
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Julien Gasc & Bruno Persat The Play Keiichi Ikemizu,
Tetsuo Miki,

Le début de la Gréce Documentation Yoshinobu Suzuki,

(D’Héraclite a la famille Barberis) sur les activités de The Play Seiji Nii,

2012 1967-2012 Shinichi Kobayashi,

Work in progress face aface Documentation de leurs actions Toyoko Ikemizu,

profitant au hasard et a I'écriture
d'une partition musicale avec piano

Courtesy The Play Ako Miki, Moemi Nii

Current of Contemporary Art

Musicien, compositeur, producteur, 1969-2012
Radeau en polystyréne
Action et documentation

artiste, membre fondateur
du groupe Aquaserge, Julien Gasc

navigue entre différents champs
artistiques, nourri par de multiples
rencontres et de collaborations

aux frontieres poreuses. Il tend ainsi
vers un métissage des influences

et des disciplines dans toutes

les directions et dans divers médiums.
Assemblage, installation, maquette,
photographie, vidéo, performance,
événement et dispositif sonore

sont également autant de pratiques
artistiques qui permettenta Bruno
Persat de souligner le processus

de création. L'artiste s'intéresse
alatransmission du savoir, a la
mémoire et aux moyens de partager
des expériences. Ses ceuvres — qui
peuvent aussi bien prendre comme
point de départ la dérive des icebergs,
les projets architecturaux utopiques
etcommunautaires des années

1960, les jeux vidéos ou les théories
de psychologie cognitive — relévent
d'une esthétique du projet. Leur
exposition s'envisage comme une
expédition collective dont les obstacles
et les découvertes durant le parcours
importent davantage que la destination.
Amis de longue date, Julien Gasc

et Bruno Persat se croisent depuis

les années 2000, d'abord a Montpellier
ouils étudient I'art et la musique
etou ilscommencent atravailler
ades projets scéniques improvisés,
ensuite un peu partout, développant
chacun leurs pratiques, I'un devenant
compositeur et I'autre plasticien.

Le début de la Gréce (D’Héraclite

ala famille Barberis) est un nouveau
projet commun congu pour
I'exposition, croisant installation

et expérience, et traversant différentes
hypotheses entre I'écriture

d'une partition colorisée, le début

d’'un voyage insulaire et I'organisation
poétique de leurs vécus. Partant

d'un dispositif consistant aencastrer
un piano d'en faire ainsi un élément
d'architecture, le lieu d'une rencontre
et le mur son espace de médiation

et de mémoire, le projet se développe
dans le temps de I'exposition,
conduisant a la composition de sa
bande-son originale.

Julien Gasc est né en 1980 a Castres,
vit et travaille aVallesvilles (France).
Bruno Persat né en 1975

a Cagnes-sur-Mer, vit et travaille
aParis (France).

Julien Gasc

& Bruno Persat

Le début de la Gréce
(D’Héraclite

a la famille Barberis)
2012

Document
préparatoire

© Bruno Persat

& Julien Gasc

Courtesy The Play

The Play

Mado

2—30 mars 1980
Musée d'Art Moderne,
Kobe

Courtesy The Play

Nous avons déplacé
une fenétre
(3,6mx4m)

d'un mur du Musée
d'Art moderne

de Kobe pour la mettre
au milieu de la salle.
La salle acommencé
arespirer I'air frais;
lafenétre était dans
un courant d’air.

Situant «sans raison particuliere»

la plupart de leurs actions dans

la nature en avouant simplement
«aimer le temps et I'espace infinis
du plein air», The Play (au sens

de «jeu» en francais) est un groupe
agéométrie variable composé
d'individus aux personnalités et aux
compétences diverses, formé en 1967
danslarégion du Kansai au Japon

et toujours actif aujourd’hui. Au-dela
de lacritique des institutions sociales
etartistiques caractéristique

du contexte japonais des années 1960,
le groupe n'a depuis cessé d'inventer
ses propres modalités d'actions
collectives et leurs transmissions

en créant a plusieurs la possibilité
qu'un événement advienne sans

se soucier de son résultat. Rejetant
implicitement la notion d'ceuvre
d'artcommefinalité, il a ainsi toujours
mis I'accent sur sa propre dynamique,
fondée sur I'échange et le faire
ensemble dans sa dimension physique
autant que spirituelle, atravers la

construction de situations éphémeéres.

Sans faire de distinction entre I'art
et lavie, The Play réside dans cet
entre-deux soustrait aux systemes
établis de I'art, de sa production
asaconsommation et souligne par
son engagement une attitude

et un esprit dont le jeu, la sincérité
et I’lhumour sont aujourd’hui

encore essentiels. Sa persistance
dans la durée qui s'explique en partie
par le modele collectif de son
fonctionnement et I'extraordinaire
engagement de ses membres
achacun de ses projets en fait ainsi
un groupe a part dans I'histoire de I'art
japonais, ni completement intégré,

ni complétement a la marge. Dans
I'exposition, est présenté un vaste
ensemble de documentation (photos,
vidéos, dessins, textes, plans...)
retracant la plupart de leurs actions
de lafin des années 1960 a aujourd’hui.
Les membres du groupe ont également
été invités a poursuivre la performance
Currentof Contemporary Art, débutée
a Kyotoen 1969 et continuée I'année
derniére a Osaka. Cette action collective
consiste a construire un radeau
composé de blocs de polystyréne
dessinant une fleche afin de naviguer
aladérive sur un fleuve. Programmée
al'occasion de la Biennale de Paris
en 1971, cette action n’avait finalement
pas eu lieu. Plus de quarante ans plus
tard, The Play propose de reconstruire
ce radeau-fleche afin de naviguer

sur la Seine, soulignant a nouveau

une relation al'art, commeexploration
sans destination inscrite dans

lavie quotidienne.

Groupe fondé dans la région du Kansai
au Japon en activité depuis 1967.

The Play

Current of
Contemporary Art
20 juillet 1969

Kyoto — Osaka
©The Play

Le 20 juillet 1969

au matin, nous avons
descendu lariviere Uji
a partir de Tonoshima
a Kyoto sur un radeau
en polystyrene

en forme de fleche
blanche de 3,6 meétres
de large sur 8 métres
de long. Nous sommes
arrivésal'Est

de Nakanoshima
aOsakasurlariviere
Dojima dans la soirée.

«Mr. Technology walks on the moon.
What will Mr. Play et al. do?
Mr. Student Radical causes
a bloodshed again. What will Mr.
Play etal. do?
Mr. Painting fills a white space.
What will Mr. Play et al. do?

Mr. Expo stumbles. What will Mr. Play
etal. do?

Mr. Zero does a body ritual. What will
Mr. Play etal. do?

Mr. Image cans the sky. What will Mr.
Play etal. do?

Mr. Play et al. prove the being. What
will Mr. Play et al. do?

Mr. Play et al. make a voyage. What
will Mr. Play et al. do?»

Hajime Okamoto,

«Cross Meeting», 1969,

republié dans Play [couverture noire],
Osaka, publié a compte d'auteur

par Keiishi lkemizu, 1981,
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commissaires de ’exposition
Dimanche 24 juin — 18h

Conférence:

Chitti KasemkKkitvatana

Jeudi 21 juin, 19h 30

Tres actif sur la scene artistique
de Bangkok de 1995 a 2001,

Chitti Kasemkitvatana est devenu
moine bouddhiste pendant

sept ans dans les foréts du nord

de laThailande avant de reprendre
récemment son travail artistique.
Explorant notamment la porosité
des frontieres entre I'art et la vie
spirituelle, il présentera les recherches
effectuées al'occasion de sa
résidence a Paris.

Performance: Christophe Fiat
Le Cri de Godzilla

Jeudi 5 juillet—19h 30

Christophe Fiat nous racontera
I'épopée cinématographique

du monstre japonais réveillé de son
sommeil, en 1954, par des essais
nucléaires américains dans

le Pacifique. A cette occasion,

le performeur se fera poéte sonore.
[l alternera voix préenregistrées

et riffs hypnotiques de guitare
électrique afin de nous rappeler
au souvenir de celui qui peut

nous faire périr ou nous sauver

de la destruction atomique.

Rendez-vous gratuits

sauf la performance —5 euros.
Réservation obligatoire sur
reservation@fracidf-leplateau.com

Slow Magic Tricks, 2002

7 juin — 1" juillet

L'installation S/ow Magic Tricks joue
avec I'espace ouvert de la vitrine

en proposant plusieurs tours de magie
en trois étapes. Au fil des jours,

par un jeu subtil de dissimulation

et de dévoilement, les passants
attentifs observent une succession
de phénoménes magiques tels que
I'apparition de succulents gateaux ou
le nettoyage soudain de chaussures.

http://slowmagictricks-tumblr.com

Virginie Barré

10 juillet—8aolt

Oscillant du familier au mystérieux,
de la couleur au noir et blanc,

de I'image-mouvement a I'arrét
surimage, la pratique artistique
deVirginie Barré se décline en
étranges installations de mannequins
accessoirisés et autres dessins

et bandes dessinées. Hantés par
des souvenirs cinématographiques,
ses ceuvres apparaissent comme
autant d'énigmes pour le spectateur.

Place Hannah Arendt

Angle de larue des Alouettes
et de larue Carducci
F—75019 Paris
T+33176211341
info@fracidf-leplateau.com
www.fracidf-leplateau.com
Entrée libre

Acces
Métro: Jourdain ou Buttes-Chaumont
Bus: ligne 26

Florence Bonnefous, Eric Campione,
Laure-Hélene Caseau, Cyril Chaumeau

et Alexis Vaillant— CAPC Bordeaux, Christophe
et Nathalie Daviet-Théry, Gaétan Didelot,

Anne Dressen, Lorraine Féline et Nicolas Boulard,
Christiane Germain, Azusa Hashimoto,

Kyoko Kasuya, Stephan Kohler,

Mme Mathon-Kurihara, Romain Torri,

Shinobu Sakagami, Philippe Sauve, Coline Sunier
et Charles Mazé, Klaomard Yipintsoi

ainsi qu’'a |'équipe de montage de I'exposition:
Lucile Fay, Mehryl Levisse, Yannick Mauny,
Yacine Naciri, Pauline Uguen

Partenaires

Jours et horaires d’ouverture
Du mercredi au vendredi de 14h a 19h.
Les samedis et dimanches de 12h a 20h.

L’Antenne

Espace pédagogique

22 cours du 7¢art

(a b0 metres du Plateau)

F— 75019 Paris
T+33176211345

Espace ouvert en semaine,

sur rendez-vous, pour la consultation
du fonds documentaire

(livres, périodiques et vidéos).
L' Antenne est fermée

du 21 juillet au 2 septembre 2012
(inclus) et les jours fériés.

Frac fle-de-France
Administration

33, rue des Alouettes

F— 75019 Paris
T+33176211320
info@fracidf-leplateau.com
www.fracidf-leplateau.com

Président du Frac fle-de-France: Frangois Barré
Directeur du Frac lle-de-France: Xavier Franceschi

Le Journal de I'exposition est proposé
par le Frac lle-de-France/I'Antenne.

Rédaction: Elodie Royer et Yoann Gourmel
Relecture et coordination: Isabelle Fabre

assistée de Camilla Pizzichillo

Conception graphique: Loran Stosskopf
assisté de Clara Sfarti

Couverture: The Play, /E, 1972, © The Play

Le Frac lle-de-France recoit le soutien

du Conseil régional d'lle-de-France, du Ministére
de la Culture et de la Communication —
Direction Régionale des Affaires Culturelles
d'lle-de-France et de la Mairie de Paris.
L'exposition Le Mont Fuji n’existe pas a bénéficié
du précieux soutien de la Japan Foundation,

de About Art Foundation (Bangkok) ainsi que

de I'Atelier S.K.H.

Nous remercions le ministére de la Culture

et de la Communication — Direction générale

de la création artistique, Département

des publics et de la diffusion — pour leur soutien
al'accueil des artistes.

Membre du réseau Tram, de Platform, regroupement
des FRAC, de d.c.a et du Grand Belleville.

Avec le soutien de parisART.
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