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Review of Ian Kiaer: Tooth House, Henry Moore Institute 
 
In Tooth House, Ian Kiaer responds specifically to the physical context of Galleries 1, 2 
and 3 at the Henry Moore Institute. His overall intention is to find alternative purposes for 
debris. The pieces of debris employed are arranged and titled with the aim of raising 
questions about the value and form of each. The resulting works act as speculative props 
or proposals for the perception of objects in the space. 
The titles of the works in this exhibition are linked specifically to thinkers. Here, Kiaer 
draws on the writings of Alexandre Dumas and makes a connection with the architectural 
theorists Frederick Kiesler, Aldo Rossi, Paul Scheerbaut and Bruno Taut. The title of the 
exhibition draws specifically on the work of Frederick Kiesler. Kiesler’s work – his design 
work and architectural proposals – aimed at the unification of lived experience. Tooth 
House was a 1940s residential scheme modelled on a tooth. 

Scale, material, encounter – all key to the study of sculpture – are facets drawn on by 
Kiaer in the making of these models. The model as exemplar is the central focus of Tooth 
House as a construction aimed at allowing thought to be examined and tested. 

On entering the space at the Henry Moore Institute, the visitor is chiefly impressed 
byErdrindenbrau project; inflatable (2006). This work is a large, transparent plastic ball 
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that ‘breathes’ with the use of an attached fan. Erdrindenbrau is a German compound 
word that means a building formed from the earth’s crust. 
Some other works are given variations on this title, all containing the German word. Of 
these works, this is the one that makes most literal sense taken with the given title. 
Spherical, earth-like form is given an abstracted translation with the employment of the 
transparent plastic in tandem with its name. The work also has spectacle for its scale. 

Another, Erdrindenbrau project: Scheerbaut picture (pink deer) (2006) consists of a paper 
and small plastic image of a silhouetted deer or stag. With ignorance, the suspicion is that 
this work is likely to have significance for a viewer with knowledge of Scheerbaut. It seems 
a highly esoteric piece at first glance. Such can be said of all work exhibited in Tooth 
House, given the use of titular references to other thinkers. 
Nevertheless, the viewer is given to understand the nature of the disciplines in which the 
thinkers worked. This context enables an appreciation of the raising of the question of 
value and form of the works. Discarded debris is given value by the power of the 
institution and related institutions that allowed for its exhibition. Further value is endowed 
according to the kudos associated with the inclusion of the stated intellectual context of 
the thinkers with which the work engages. 

Where elsewhere there is a degree of spectacle for the scale of individual works, the 
viewer is seduced by the value endowed simply by its inclusion in the exhibition. Such can 
be said ofOffset/black tulip (frame) (2009), a six-metre high aluminium frame. 
Likewise, Black tulip, sleep(2012) consists of long, fan-inflated, transparent bag 
suspended from the ceiling of the gallery. 
On their own terms, the works in context impart an esotericism that borders on the 
solipsistic for the artist. As a comment on value and form, or indeed as an aesthetic 
collection of works, Tooth House is an exhibition requiring a high degree of sensitivity on 
the part of the viewer. 

Ian Kiaer: Tooth House, until 22 June, Henry Moore Institute, 74 The Headrow, Leeds, 
West Yorkshire LS1 3AH. For more information visit www.henry-moore.org. 
Daniel Potts 

Credits 
1. Ian Kiaer, a.r. nef, sol (2013). © Ian Kiaer. Courtesy of Private Collection, Paris, Marcelle Alix Galerie, Paris 
and Alison Jacques Gallery, London. Photo: Aurélien Mole 
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JUIN 2013 
 
A l'invitation de Marianne Lanavère, Ian Kiaer a investi les vastes espaces du centre d'art de 
Vassivière avec de délicates installations qui jouent subtilement avec les contraintes 
architecturales du lieu, conçu par Xavier Fabre et Aldo Rossi à la fin des années 1980. Nadège 
Lécuyer nous conduit dans l'exposition salle après salle, et retrace avec minutie l'expérience du 
visiteur confronté aux oeuvres et à l'architecture. 
   
IAN KIAER 
 
BRIBES D'UTOPIES 
 
Inspiré par les utopies architecturales, le travail plastique de Ian Kiaer se situe dans un temps 
réflexif, entre projet, idéal, rêve et réalisation. Déployant, entre sols et murs, des installations 
précaires composées de matériaux du quotidien, l’artiste manie avec précision l’art de la 
composition et du détail. Pour sa première exposition personnelle en France, Ian Kiaer investit le 
centre d’art de Vassivière, conçu par Aldo Rossi et Xavier Fabre. Tout en étant déterminées par le 
modèle architectural existant, ses propositions déjouent les contraintes des espaces tels qu’ils 
furent conçus par les architectes, en questionnent les échelles et les fonctions. 
 
« Une barre et une tour », tel était le dessein d’Aldo Rossi lors de sa première visite sur le site. 
 
Verticalité : nous pénétrons dans le cône. Sur les parois de pierres est projetée, en gamme de gris, 
l’image en mouvement d’une maquette flottant en temps réel sur les eaux du lac de Vassivière. 
Une sphère parfaite : la clé de voûte des grands architectes utopiques du siècle des Lumières. 
L’espace, plongé dans la pénombre, est éclairé par une lumière zénithale. On monte au sommet 
de l’escalier hélicoïdal où tout converge, curieux d’élargir notre point de vue. Au XVIIIe siècle, 
Claude-Nicolas Ledoux situait toujours ses projets de cités idéales dans des paysages harmonieux 
: une végétation luxuriante structurée au moyen de l’architecture. Nous y sommes.  
 
Changement de plan : horizontalité. Confronté à la stature imposante de « la nef », Ian Kiaer 
expérimente la réalité du contenant, l’espace d’exposition pour lui-même. Les fenêtres sont 
obstruées, les néons décrochés et posés au sol. Le vide ou presque. 
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Dans un angle, au fond de cette vaste pièce, flotte une forme gonflable et transparente, une 
enveloppe suspendue et mobile. Empruntant sa silhouette en coque de bateau à la charpente, 
cette poche d’air s’impose tout en légèreté dans l’espace, souligne et déstabilise l’aplomb de la 
masse architecturale. Structure pneumatique, alternative nomade à l’ossature pesante du 
bâtiment, la forme signale son autonomie. Capsule close sur elle-même, confinée  entre quatre 
murs, elle marque l’impasse des architectures utopiques des années 70. 
Posée sur le sol de granit, une bâche en plastique peinte à la feuille d’argent, rectangle désaxé au 
regard du parcours imposé par l’architecture, désoriente le pas du spectateur. Une tâche de 
lumière ponctuant l’espace. On la contourne, on la contemple, on se mire dans ses reflets. 
Entre plein et vide, permanent et transitoire, mobilité et stabilité, dessous et dessus, les volumes et 
les surfaces se dénivellent de manière à souligner le jeu de la combinatoire. 
 
Nous empruntons l’escalier pour descendre dans « l’Atelier ». 
Dans cet espace, l’échelle est celle de la maquette mais aussi celle du projet. L’artiste y traduit sa 
rencontre avec Aldo Rossi à partir de fragments d’images et de constructions.  « Ed io anche son 
pittore » (Moi aussi je suis peintre) est la devise placée en exergue de l’Essai sur l’art d’Etienne-
Louis Boullée, une conviction de l’architecte selon laquelle la pensée et l’image du bâtiment sont 
aussi importantes que sa construction. 
Le corps du spectateur doit se plier au dispositif de Ian Kiaer pour appréhender les éléments 
disséminés sur le sol ; des maquettes miniatures du bâtiment exhumées telles quelles des 
archives du centre d’art, assemblages frustes de matériaux marqués par l’usure du temps, une 
empreinte partielle du parquet londonien de l’artiste peinte sur une bâche en plastique, une forme 
en plexiglas, citation du paysage, placée sur un bloc de béton cellulaire, entre autres poussières 
d’argent. L’architecture vécue que l’on arpente se réduit à des bribes de matière documentaire que 
l’on survole du regard. Un carrousel fait défiler les diapositives des études préparatoires et du 
chantier, la réflexion et sa mise en œuvre, avant l’éclosion dans le paysage. C’est dans ce temps 
intermédiaire entre l’idée et sa réalisation que l’imaginaire prend tout son sens. 
Chacun peut, en regardant ces archives de la construction en devenir, y voir la maquette d’une 
autre architecture possible. Nous pouvons projeter, à partir de fragments, le lieu idéal. Ce sont les 
formes que l’architecture aurait pu prendre si pour une raison ou pour une autre, elle n’était pas 
devenue telle que nous la voyons aujourd’hui. Se plaçant en acteur d’une histoire qui se poursuit, 
Ian Kiaer reconsidère le bâtiment et y dessine sa propre trajectoire,  confrontant le projet présumé 
à sa perception des lieux. 
 
 « Un bâtiment n’a jamais autant de sens que quand il change d’usage » - Aldo Rossi. 
 
Les murs latéraux de la « salle des études »  sont troués de fenêtres en demi-lune offrant, à 
hauteur d’yeux, une vue sur les alentours. L’artiste recouvre partiellement un troisième mur de 
grands lés de papier blanc sous plexiglas. Interrogeant la frontière fragile entre l’intérieur et 
l’extérieur, des fragments de l’architecture et du paysage viennent s’y refléter, projetés par la 
lumière du jour. L’œuvre se fond dans le décor référent, qu’elle montre. 
Sobriété énigmatique. Une puissance poétique émane de la banalité des matériaux et de 
l’économie du geste dans l’espace. 
Un petit nombre d’éléments sont disposés au sol, agencés minutieusement les uns par rapport aux 
autres dans un jeu d’équilibre et de tension parfaitement maîtrisé. Un personnage d’à peine 
quelques centimètres de haut, placé dans l’ombre d’un ballon en caoutchouc sombre et opaque, 
l’explosion sculpturale de cette sphère en un délicat assemblage de petits polygones filtrant la 
lumière par transparence, une bâche, un cercle... Des formes élémentaires entrant en résonance 
avec les utopies lumineuses passées. Des formes simples, empruntées à la nature. Car « tout est 
cercle dans la nature, écrivait Claude-Nicolas Ledoux, la pierre qui tombe dans l’eau propage des 
cercles indéfinis (…),  les planètes parcourent leur immense orbite » (1). Si l’on ajoutait ne serait-
ce qu’un seul objet à la composition de Ian Kiaer, l’harmonie d’ensemble serait brisée. Le presque 
rien se trouve sublimé dans la plénitude de la composition, chaque détail devenant une 
composante essentielle du tout. Le juste rapport entre les choses est complexe et fragile. Un 
simple relief accidentel de l’eau et la pierre qui tombe, ricoche.  
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On termine notre cheminement par « le petit théâtre », situé à l’extrémité du bâtiment. On y entre 
par le haut des gradins d’où l’on domine la mise en scène. Dans cette pièce, dédiée aux échanges 
et aux rencontres, une seule petite fenêtre est placée à hauteur d’homme, ouvrant la perspective 
sur le barrage du lac de Vassivière. Prenant à contre-pied la fonction de ce lieu, une chaise vide 
nous fait face, dans un angle opposé de la pièce, invitant à un échange silencieux et réflexif entre 
regardeur et regardé. Mais si l’on veut saisir l’histoire qui se joue sous nos yeux, il nous faut 
s’approcher et entrer en scène. L’artiste réinterprète le décor théâtral et déroule, contre un mur, 
deux larges bandes de papier blanc. Derrière ces rideaux : une autre scène qui se déroule hors-
champ. L’intérieur, tranquille, s’oppose aux agitations du dehors que les murs dissimulent. Coup 
d’œil curieux par le hublot : une étendue bleue bordée par la nature.  A quelques centimètres, 
accroché au mur, on découvre un petit tableau peint par l’artiste : le même paysage, aux couleurs 
vert d’eau. Emporté dans ce mouvement de va-et-vient entre rêve et réalité, on se surprendrait 
presque à chercher du regard une sphère flottant à la surface du lac. 
 
Ian Kiaer déprogramme l’architecture du centre d’art de Vassivière. Avec une précise délicatesse 
du geste et de la matière, l’artiste ajuste les contraintes fonctionnelles à ses recherches plastiques, 
opte pour la mesure face à la démesure, risque la modestie contre la grandiloquence et insuffle, 
aux espaces lourds de sens, de nouvelles pratiques habitantes. 
« Une barre et une tour » : deux axes perpendiculaires, un repère aux coordonnées variables, 
ancré dans les courbes de la nature. 
 
Nadège Lécuyer 
 
 
NOTE 
 
1. Claude-Nicolas Ledoux, L’Architecture considérée sous le rapport de l’art, des mœurs et de la législation, 1804. 
 
_______________________ 
 
Ian Kiaer 
Centre International d'Art et du Paysage - Ile de Vassivière 
14 avril > 23 juin 2013 
 
www.ciapiledevassiviere.com 
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