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LE PRIX MARCEL-DUCHAMP 
EST L’OCCASION de voir de l’art 
contemporain exposé au musée 
national d’Art moderne. Fondée  
en 2000 par les collectionneurs 
réunis au sein de l’Association  
pour la diffusion internationale de 
l’art français (Adiaf), la galerie 4 du 
Centre Pompidou accueille pendant 
trois mois une exposition collective 
des artistes sélectionnés.  
Soit un tour d’horizon, certes 
restreint, mais où se laisse déchiffrer  
une tranche sur le vif de la scène 
contemporaine française,  
ses tendances et ses solipsismes. 

Cette année, l’annonce en février 
des quatre nominés révélait la place 
prépondérante donnée à la vidéo. 
Clément Cogitore, Mohamed 
Bourouissa, Marie Voignier  
et Thu-Van Tran travaillent tous  

le film et la vidéo, du long métrage 
à l’installation vidéo, de la captation 
au smartphone au documentaire 
anthropologique. 

Au même moment se tient en 
Angleterre l’exposition d’un autre 
prix d’importance, The Turner 
Prize. Depuis la fin septembre,  
la Tate à Londres expose les œuvres 
des quatre nommés – Forensic 
Architecture, Naeem Mohaiemen, 
Charlotte Prodger et Luke Willis 
Thompson –, s’exprimant eux-aussi 
par le médium de l’image en 
mouvement. Si l’exposition à 
Londres ne présente que des vidéos 
projetées sur écran, les propositions 
à Paris habitent l’espace selon 
différentes modalités.

A Beaubourg, Clément Cogitore 
(lauréat du prix Marcel-Duchamp 
2018) présente une vidéo sur écran 

Duchamp de l’art
Comme chaque année, les œuvres des quatre  

prétendants au prix Marcel-Duchamp sont exposées  
à Beaubourg. Une vue sur l’art contemporain  

avec CLÉMENT COGITORE, MOHAMED BOUROUISSA, 
MARIE VOIGNIER et THU-VAN TRAN.

LED montée à partir d’extraits  
de banques de vidéos. Depuis  
le début des années 2000, l’artiste 
et cinéaste traque la persistance  
de superstitions ancestrales au cœur 
de la rationalité scientifique.  
Ici, sa pièce amorce un tournant 
dans son travail, qui surprend 
d’autant plus qu’elle prend le train 
du post-internet avec une décennie 
de retard. 

Thu-Van Tran et Marie 
Voignier présentent toutes deux 
des réflexions autour des angles 
morts de la visibilité. Historique 
pour la première, évoquant les 
années d’errance qui succédèrent à 
la colonisation au Vietnam par une 
superposition de formes exsangues 
(sculpture, dessin, fresque, vidéo) 
dont aucune ne se suffit à elle-même. 
Géographique pour la seconde, 
partie au Cameroun filmer les 
stigmates de la colonisation chez les 
habitants d’un village pourtant 
vierge de toute trace d’urbanisation. 

L’installation de Mohamed 
Bourouissa est la plus convaincante. 
La vidéo centrale le montre (hors 
champ, sa voix reliant les plans) en 
plein travail avec l’un des patients 
de l’hôpital psychiatrique de Blida 
en Algérie où exerça Frantz Fanon, 
l’auteur des Damnés de la terre dont 
les écrits sur le corps colonial 
s’enracinent dans sa pratique  
de psychiatre. L’œuvre est projetée 
sur un écran parallélépipédique 
mobile, tandis qu’on la visionne 
assis tout autour sur une structure 
en bois blanc. Chez Bourouissa,  
la fonction de la vidéo n’est pas  
de témoigner ni de réparer,  
mais bel et bien de construire. 

Comme lors de son exposition 
Urban Riders au musée d’Art 
moderne de la Ville de Paris au 
printemps dernier, la production 
d’images est avant tout un prétexte 
pour provoquer des rencontres 
entre des êtres, leurs histoires  
et leurs communautés.  
Ce que fabrique le dispositif,  
c’est également un temps étiré, 
instaurant au cœur de l’institution 
un forum où l’on s’attarde 
ensemble. Ingrid Luquet-Gad

Exposition du prix Marcel-Duchamp 
Jusqu’au 31 décembre,  
Centre Pompidou, Paris IVe

The Evil Eye, 2018, 
installation vidéo de 

Clément Cogitore, 
lauréat du Prix 

Marcel Duchamp
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Ne pas vouloir totaliser le réel 
 
 
 
 
 
 
 
 
 
 
 
 
 
 
 
 
 
 
 
 
 
 
 
 
 
 
 
 
 
 
 
 
 
 
 
 
 
 
 
 
 
 
 
Photo: Dazibao Marie Voignier, «Tourisme international», 2014. Vue de l’exposition «Entends-tu ce que je vois? 
Do You See What I Hear?» 

 
Marie-Ève Charron  
19 mai 2018Critique 
Arts visuels 

 
La remise en question de la prédominance du regard dans l’art occidental a souvent 
eu une charge politique, notamment dans les travaux pionniers des féministes des 
années 1960 et 1970, pour ne nommer que ceux-là. Cette tangente générale est 
poursuivie dans l’exposition de groupe présentée chez Dazibao, Entends-tu ce que 
je vois ?, qui établit une équation entre l’incomplétude des sens et le potentiel 
critique de l’art d’affiner notre perception du monde, à un moment de l’histoire, 
comme le précise l’opuscule, « où la réalité est constamment médiatisée ». 
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Avec les oeuvres de ses 14 artistes et duos de provenances variées, l’exposition fait 

expérimenter des états liminaux de la perception, visuelle et auditive surtout, qui s’avèrent 

autant d’occasions de réfléchir sur les amputations paradoxales provoquées par les 

technologies qui, pour amplifier, reproduire et enregistrer des phénomènes, font toujours en 

fait leur construction. Toutes les situations abordées sont ainsi présentes parce que 

médiatisées par le langage technologique et, de là, formées d’une certaine manière. 

 

L’exposition réserve plusieurs moments de ravissement en conjuguant 
l’intelligence du propos des oeuvres à l’expérience sensible dont elles exacerbent 
les effets en jouant sur les manques et sur le refus de totaliser le réel. 
 

Altérité 
 

La vidéo de l’Autrichienne Sofie Thorsen ouvre le parcours avec à propos. Elle fait 

découvrir le paysage de l’île de Fur au Danemark en reproduisant la vision d’une personne 

atteinte d’achromatopsie, une maladie héréditaire ayant particulièrement touché la 

population locale. Le récit de personnes achromates rencontrées par l’artiste relaie 

autrement l’expérience rendue par des images dont l’évanescence trouble profondément. 

 

La cécité, partielle ou non, se présente en fait comme une lacune qui n’est pas d’ordre 

uniquement physiologique. C’est l’impossibilité d’occuper le regard de l’autre, de se mettre  
à la place d’autrui, qui devient le problème. Dans le traitement visuel mirifique de sa 
vidéo, Simon M. Benedict, de Toronto, confond conquête coloniale et volonté de 
rencontrer des vies extraterrestres, deux manières de poser la question de l’altérité. 
Avec leur manipulation étudiée de la malle-lit d’un explorateur français du XIXe 
siècle ayant parcouru le fleuve Congo, les personnages de la vidéo sans son de 
Bianca Baldi (Johannesburg) suggèrent les récits inaudibles des peuples colonisés.  
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Ailleurs, c’est l’audition qui prend le dessus, comme dans les oeuvres des Montréalais 

Douglas Moffat et du duo Jen Reimer Max Stein. Le premier, avec l’entre-deux de tuyaux, 

reproduit la manoeuvre de Valsalva pratiquée par les plongeurs sous-marins dans leur 

descente au fond des eaux, une expérience réservée aux initiés. Quant aux seconds, leurs 

paysages sonores rendus accessibles par casque d’écoute octroient une attention 

différente à des parcs urbains si familiers pour être fréquentés au quotidien. 
 

Tourisme 
 

Malgré l’approche convenue, le dispositif possède une belle efficacité qui entre en 
contraste avec le moyen métrage de Marie Voignier (Paris), Tourisme international, 
qui s’intéresse aux images que les régimes totalitaires tendent d’eux-mêmes au 
regard extérieur. De ses visites guidées en Corée du Nord, elle ne présente que les 
images et les sons ambiants, après avoir exclu le commentaire devant ancrer 
l’interprétation officielle. Il en découle un étrange flottement autour des images, qui 
dérogent de ce fait de la représentation cristallisée voulue par Kim Jung-un. 
 

Malgré leur subtilité, le traitement et la manipulation sur la documentation visuelle 
opérés par Voignier sont d’une puissance indéniable, ce qui rend l’oeuvre 
captivante, d’autant que le régime nord-coréen subjugue et effraie déjà en partant. 
Les limites de l’appréhension de cette réalité sont irrémédiablement soulignées. 
 

D’autres oeuvres prennent la forme de courts et de moyens métrages, ce qui fait que 

l’exposition se poursuit dans la salle de projection avec une programmation de cinq 

films, qui pourraient, à tort, être perçus que comme les appendices du corps principal. 
 

Dans Ocean Hill Drive, les Allemandes Miriam Gossing Lina Sieckmann nous plongent par 

leurs images dans le phénomène très réel d’« ombres mouvantes » provoquées par les 

éoliennes et faisant intrusion dans l’ordinaire domestique d’un quartier résidentiel du 

Massachusetts. Aussi inquiétantes soient-elles, ces conséquences insoupçonnées sur la 

vie des gens de la production d’énergie renouvelable ne sont rien à côté du spectre du 

nazisme, ce qu’explore la vidéo de Mareike Bernien Kirstin Schroedinger (Berlin). 

 

Leur film est tourné dans la manufacture aujourd’hui inactive d’Agfacolor qui 

fabriquait la pellicule couleur pendant la Seconde Guerre mondiale, y exploitant des 

travailleurs juifs pour la propagande nazie. Faite de mises en scène et de 

manipulations de l’image avec des gels couleurs, l’oeuvre force une méditation 

nécessaire sur les fictions qui ont forgé une image en noir et blanc de l’Holocauste. 

La vérité n’aura jamais semblé aussi relative que quand elle est donnée à voir. 



 

 
 

Les Cahiers du Cinéma 
11.2017 
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Marie Voignier 
Une incompréhension, un paradoxe ou un manque d’histoire. Les films de Marie Voignier émergent 

à partir des silences des récits historiques et médiatiques. Dans son atelier du XVIIIe arrondissement 

de Paris, bercé par le passage des trains de la gare du Nord, on a retrouvé l’obstination bienveillante 

qui anime tous ses films.  

Par Flora Moricet 
 
 
Pour L’hypothèse du Mokélé-Mbembé réalisé en 2011 au Cameroun, Marie Voignier suivait 

pendant plusieurs semaines un cryptozoologue à la recherche d’un animal inconnu de la zoologie. 

Son dernier film Tinselwood, récompensé au FID cet été, revient sur le passé colonial du Sud-Est 

camerounais dont, nous dit-elle, on ne veut toujours pas parler en France. Des exactions commises 

et du travail forcé, la cinéaste compose différents tableaux d’une forêt filmée au travail, au présent. 
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Pouvez-vous revenir sur la cryptozoologie ? En quoi cette recherche a interpellé votre 

pratique artistique ? 
« La cryptozoologie est la science des animaux qui ne sont pas reconnus par la zoologie officielle : 

le yéti, le monstre du Loch Ness, Big Foot, l’Okapi pour les plus connus. C’est donc l’étude de 

quelque chose qui n’est pas là et qui est remplacé, étudié, décrit par des photographies, des traces, 

des dessins, des schémas. C’est ce rapport à l’image de quelque chose qui n’existe pas 

« physiquement » qui m’intéresse et pour lequel j’ai suivi Michel Ballot. 
« Évidemment, la recherche du Mokélé-Mbembé n’est pas la même que celle d’un Big Foot aux 

États-Unis. Dans cette région extrêmement enclavée de forêt tropicale camerounaise, ce que nous 

racontent les habitants renvoie à une autre conception de la zoologie extrêmement intéressante. 

L’héritage de la colonisation se fait déjà sentir dans ces échanges-là autour d’une bête. Le Mokélé-

Mbembé nous amène à parler de ce qui existe, ce qui n’existe pas, de ce qui est mystique, d’autres 

modalités d’existences mobilisant d’autres types de croyances, de sciences ou de religion. 

 
L’hypothèse du Mokélé-Mbembé de Marie Voignier. p. D. R.    

  
Vous avez une démarche proche de celle d’une historienne qu’on pourrait dire engagée, 

intéressée par la transmission d’une histoire locale. 
« C’est vrai qu’il y a cette dimension de recherche et d’enquête dans beaucoup de mes films. Tout 

film part pour moi d’un ensemble de questions en suspens, de paradoxes. Parfois, cette recherche a 

fait que j’ai été « rangée » du côté du journalisme. J’ai d’ailleurs fait un film là-dessus, Hearing the 

Shape of a Drum où je me fonds dans une masse de journalistes pour regarder la façon dont ils 

travaillent à la construction d’un récit médiatique. Mais je ne suis pas historienne, ni journaliste. 

Quand je fais des entretiens, je le fais dans l’idée de repérage pour un film. Pour 

préparer Tinselwood, je m’interrogeais sur la façon dont cette histoire est localement connue et 

transmise, ce qui en a été oublié, ce qui reste, ce qui est transformé. 
Quand je pose des questions sur les brutalités coloniales, les gens me répondent bien volontiers 

mais ils sont plus préoccupés par le présent et l’avenir. La situation économique d’extrême précarité 

dans la région Est implique d’autres urgences, son enclavement imposé, l’absence de routes par 

exemple. C’est de cette économie au présent liée à la forêt, aux cultures, au sous-sol et au 

braconnage, que les gens ont envie de parler aujourd’hui et qui est la matière même de Tinselwood. 
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Comment la sorcellerie très présente lors les entretiens menés dans le livre La Piste rouge qui 

accompagne le film s’articule-t-elle avec ces enjeux de pouvoir et de politique ? 
« Dès que les questions politiques sont abordées, inévitablement la sorcellerie fait partie de la 

discussion au même titre que le pouvoir exécutif ou coutumier. Quelles étaient les formes de contre-

pouvoir à la colonisation ? Il y a eu bien sûr les indépendantistes de l’UPC (l’Union des Populations 

du Cameroun) mais leurs idées étaient peu répandues dans cette zone forestière complètement 

enclavée. La sorcellerie est une façon alternative d’organiser les circulations de pouvoir au sein 

d’un groupe social. Je suis donc allée voir un « sorcier », un guérisseur, Pierre Bakandja, pour qu’il 

me parle de son activité. 
« Ce qui m’a également frappée dans le discours sorcier, c’est la nécessaire responsabilité humaine 

du malheur. Il est extrêmement délicat d’aborder la question des discours sorciers en raison de son 

exotisation historique. Mais contourner pudiquement le problème, c’est refuser de voir où se 

discutent et se construisent les circulations de pouvoir pour une partie importante des personnes que 

j’ai rencontrées. 

   
Le terme postcolonial vous paraît-il encore pertinent, notamment pour qualifier votre travail 

? 
« Je n’utilise pas souvent le terme « postcolonial » pour parler de mon travail. Ce terme fonctionne 

comme un raccourci, avec tout ce que cela a de pratique, d’efficace et d’insuffisant.Tinselwood bien 

évidemment s’inscrit dans cette histoire politique-là. Pour le livre La Piste rouge, je suis arrivée 

avec ma question « Qu’est-ce que les Français ont fait là ? » et j’ai eu des éléments de réponse. 

Mais pour Tinselwood, j’ai voulu trouver au-delà des mots, quelles seraient les formes 

cinématographiques qui pourraient prendre en charge cette question politique. Comment le paysage 

porte-t-il cette histoire ? Moi qui ai filmé dans cette forêt quelqu’un qui cherche le Mokélé-

Mbembé, comment vais-je filmer ce même paysage une fois que je sais qu’il a été le contexte d’une 

hécatombe ? Ce ne sont plus les mêmes paysages.Tinselwood filme ce paysage aussi dans ce qu’il 

est façonné par les personnes qui le traversent, le travaillent, y agissent. J’ai voulu interroger les 

différents rapports d’échelle, de perspectives, les différentes manières d’interagir avec la forêt – de 

la manipulation du brin d’herbe jusqu’à la tronçonneuse. Comment tous ces rapports-là à la forêt 

peuvent d’une manière complètement muette être des traces de l’histoire coloniale ? Je ne m’inscris 

pas dans une démarche ethnographique mais dans une volonté d’historiciser le regard. 



 

 
 

Mouvement.net 
08.2017 

 
 Tinselwood de Marie Voignier. p. D. R.    

  
Vous semblez filmer à partir de lieux qui cristallisent le plus de contradictions sociales et 

politiques possibles. L’île tropicale artificielle allemande dans Hinterland a été construite sur 

une ancienne base militaire. Vous êtes aussi partie en Corée du Nord immergée au sein d’un 

groupe de touristes dans Tourisme international où vous n’avez filmé que ce qui était autorisé 

à filmer par le régime dictatorial. 
« Tropical Islands constitue en soi un espace contradictoire puisqu’il est implanté sur une ancienne 

base aérienne de l’Armée rouge, sur laquelle, après le départ des Russes a été construite une 

immense halle en forme de bulle, pour faire du transport de marchandise en zeppelin. Ce projet 

écologique a fait faillite. Des investisseurs sont alors venus construire ce parc d’attraction 

touristique avec comme base idéologique l’ « authenticité tropicale ». Ils ont fait venir des plantes, 

des bouts d’architectures « tropicales » et pour finir des danseurs brésiliens qui ont ensuite été 

expulsés une fois les contrats finis. Cette région (Brandenburg) est traversée par une forte 

xénophobie. Ce nœud spatio-historique étrange devient le symptôme contemporain d’un rapport 

complètement paradoxal à l’autre, entre capitalisme, mondialisation et xénophobie. 



 

 
 

Mouvement.net 
08.2017 

 
Hinterland de Marie Voignier. p. D. R.    

« Pour Tourisme International, la difficulté qui m’intéressait était la manière dont une dictature 

construit une image touristique, ce qu’elle donne à voir à des visiteurs occidentaux. Quels types de 

représentations, de mise en scène, de récits vont être mobilisés par le régime pour construire sa 

représentation officielle ? La position de touriste était la plus pertinente. C’est un endroit où non 

seulement on est autorisé à filmer mais il est attendu de nous qu’on filme. C’est là où la dimension 

d’enquête s’arrête. Je veux filmer depuis une position ouverte. 

   
En dehors de ce qu’on vous montre en Corée du Nord, est-il interdit de filmer ? 
« Il n’y a pas de « en-dehors ». On est forcément accompagné de guides locaux. En tant que 

ressortissant étranger on ne peut pas se promener librement et le guide nous emmène là où il est 

prévu d’aller. 

 

   
Tourisme International de Marie Voignier. p. D. R.    
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Qui sont ces guides nord-coréennes que vous filmez parfois dans un certain malaise face aux 

touristes étrangers ? 
« Qui sont ces gens, à qui a-t-on affaire ? Évidemment, une réponse binaire ne m’intéresse pas, elles 

ne font pas partie de la même façon que d’autres d’un peuple opprimé, car même chez les opprimés, 

il y a différentes classes. Quels sont leurs pouvoirs ? Où est le pouvoir ? Les guides sont à un 

endroit trouble puisqu’elles sont en général filles de diplomate ou de personnalités assez haut 

placées dans le régime. Elles ont vécu à l’étranger et sont là pour être les garantes d’une certaine 

image du pays auprès de ses visiteurs. Elles sont capables de nous présenter avec diplomatie la 

version officielle de l’histoire de la Corée du Nord de façon à ce que les Occidentaux puissent 

entendre, loin d’un discours rigide. Elles sont très fines ces jeunes femmes guides et elles sont à un 

endroit assez fascinant du trouble du pouvoir. » 
  
  

Propos recueillis par Flora Moricet 
 
 
 
 
 
 
 
 



 

 
 

Beaux Arts Magazine 
06.2017 

 

 
 
 

 
 
 
 
 
 
 
 
 
 
 
 
 
 



 

 
 

Le Monde - Libération 
05.2017 

 

 
 
 
 
 
 
 
 
 
 
 

 
Harry Bellet et Philippe Dagen, “A Venise, la Biennale prend l’art au sérieux”, Le Monde, 12/05/2017, p.16 
 
 
 
 
 

 
 
 
 
 
 
 
 
 

 
 
 
 
 
 
 
 
 
 
 
 
 
 
 
 
 
 
 
 
 
 
 
 

 
Judicaël Lavrador, “Biennale de Venise, l’art sérénissisme”, Libération, 14/05/17, disponible sur: 
http://next.liberation.fr/arts/2017/05/14/biennale-de-venise-l-art-serenissime_1569491 
 

http://next.liberation.fr/arts/2017/05/14/biennale-de-venise-l-art-serenissime_1569491
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São Paulo Round Up 
VARIOUS LOCATIONS, São Paulo 

September 9, 2014 
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The past 10 years have seen an expansion in the recognition of Latin American artists worldwide, as well as a 
multiplication of the numbers of galleries and art-related events in Brazil, especially in São Paulo. Being so, a 
survey of the city’s growing number of contemporary art institutions such as galleries, museums, studios, and 
off-spaces can only be partly representative of the city’s vast landscape of art and culture. But a survey can 
nonetheless offer another view on the cultural life of Sao Paulo beyond the world’s second oldest biennial 
(after Venice, and founded in 1951), which has just opened it’s door to the public. While the Bienal is looking 
for the very contemporary in art today and doesn’t necessarily meet local expectations for its representation 
of Brazilian art, the city’s current gallery exhibitions present a consolidation of a Brazilian identity through 
art and its spaces. 

At CAIXA Cultural, in the rather dilapidated downtown of São Paulo, French artist Marie Voignier’s 
film Hinterland (2009) examines Tropical Island, the man-made bathing resort in Krausnick, a bleak and 
economically depressed region 60 km south of Berlin. Set in a heated dome that looks like a real-life Truman 
Show, the film deals with the economic exploitation of tropical clichés. Claude Lévi-Strauss also investigated 
stereotypical descriptions in Tristes Tropiques (1955), his travelogue about the Amazon, which criticized the 
Western perception of other cultures. Taking this structuralist text as its point of departure, the exhibition 
“Os Trópicos” (with Olaf Breunning, Christoph Keller, Marie Voignier, and Libidiunga Cardoso) is an 
invitation for “cheerful self-critique” (1) of the tropical imaginary. 

Instituto Tomie Ohtake, located in the chic neighborhood of Pinheiros, presents the extensive exhibition “Histórias 
Mestiças” [Mestizo Histories], adopting the vocabularies of art history and anthropology to retrace the hybridity of 
Brazil’s culture over the past five hundred years, close to the terms of the Brazilian historian and literary critic Sérgio 
Buarque de Holanda. His significant 1936 essay Raízes do Brasil [Roots of Brazil] advocates a Brazilian self-definition 
beyond the country’s colonial heritage in the face of an interwoven modernity. (2) Rather than providing a critical 
analysis of a complex problematic, the exhibition’s abundant representation of different cultures in various epochs 
illustrates a history of ideas of the sociopolitical in art, photography, and handcraft—the history in this show, however, is 
not narrated linearly, but grouped in thematic clusters. One of the exhibition’s strongest moments occurs in a small 
cabinet displaying Claudia Andujar’s photos Marcados [Signed] (1983–1984)—the result of a 1970s commission from the 
Brazilian government, which lead to her involvement in the founding of the Yanomani Park, alongside other activist 
engagements. This series is combined with the drawings of Taniki Manippi-theiri (Funeral Yanomami, 1976) and the 
watercolors of Joaquim José de Miranda (A expedição do Tenente-Coronel Afonso Botelho de Souza aos sertões do 
Tibagi [The expedition of Lieutenant-Colonel Afonso Botelho de Souza to the Tibagi backland] (1771–1773). One hundred 
and twenty-five years after the proclamation of the Republic of Brazil and its promises of democracy, the modern 
heritage of both colonialism and, more recently, dictatorship are brutally apparent in these works. 

http://www.art-agenda.com/shows/
http://www.art-agenda.com/reviews/
http://www.art-agenda.com/dossier/
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Another attempt to follow the “roots” of modern Brazil occurs in an old warehouse in the secluded neighborhood of Lapa, 
where the city momentarily gets very tranquil. It consists of Paulo Nazareth’s spacious installation “Che Cherera” (2014) 
at Mendes Wood DM. À la Arte Povera, Nazareth combines various objects—amongst others, those from his daily life in a 
neighborhood outside of São Paulo—with those of African and indigenous cultures, creating the impression of asociedade 
mestiça [mestizo society], which becomes suddenly current in the space of the exhibition. 
The influence of Afro-Brazilian culture is also given currency in the work of the late architect Lina Bo Bardi, whose 
architecture and designs countered the conventional museological treatment of two- and three-dimensional objects with 
an almost artistic ease and who, in the late 1960s, helped to establish modern museology in Brazil and elsewhere. 
Situated in the commercial neighborhood of Faria Lima, the Museu da Casa Brasileira has dedicated a large retrospective 
of Bo Bardi’s unique exhibition displays in “Ways of showing: the exhibition architecture of Lina Bo Bardi.” 
At the Museu da Cidade de São Paulo, artist group Equipe3’s work Pontos de Vista[Points of View] (1973) is actualized in 
the exhibition “Equipe3: 1973—2014.” In their response to the international call to boycott the 10th São Paulo Biennale 
(in 1969) due to repression and censorship under Brazil’s military dictatorship, Equipe3’s artists Francisco Iñarra, Lydia 
Okumura, and Genilson Soares developed a “game of mutual interference,” working across reality and illusion, and 
individual and collective production. In addition, it is also worth seeing the archival show “Limits of Ambiguity in 
Equipe3 and Arte/Ação,” at Galeria Jaqueline Martins. 
 
At Sé, a glass of murky water sits on the windowsill with a shiny brass plate. It is engraved with “O Volume Morto” [Death 
Water], an expression of the problem of water scarcity in São Paulo. In the meantime, a government program has decreed 
the importance of saving water and hands out fines for its waste. The delicate, post-conceptual gesture from artist 
Raphael RG stands within the tradition of Latin American conceptual art. At Phosphorus, in the same building, “The 
Interview Room” features the work of Fancy Violence, an alter-ego of artist Rodolpho Parigi. Under this pseudonym, the 
otherwise successful, young studio painter is afforded a performative existence outside of the glamor and gloom of the art 
market and a temporary position in a subcultural world of cross-dressing and queerness. How this generation of younger 
artists might challenge contemporary art and its legacies in the face of society’s present transformation remains open ad 
interim. 
 
In the meanwhile, and in parallel to these various moments of cultural introspection, the city offers a vast choice of shows 
of major international figures, including the work of a good sum of canonic conceptual artists: Cildo Meireles (at Galeria 
Luisa Strina and, with Mario Garcia Torres, at Pivô), Tunga (at Mendes Wood DM), and Paulo Bruscky (at Museu de Arte 
Moderna de São Paulo and at Galeria Nara Roesler), who have not only found their place in art history but also in the art 
market. Despite the big names these exhibitions manage to show their lesser known side, such as Bruscky’s artists’ books 
and films, or Meireles’s paintings. Meanwhile, Lawrence Weiner’s easily recognizable murals look surprisingly 
contemporary. On four building façades and on the sidewalk between Luisa Strina and Mendes Wood DM, they appear 
colorful and quite exotic. Law forbids advertising in the city of São Paulo, so these wall paintings stand almost alone in 
their rough urban surroundings. His messages seem to echo the worries of the various generations of Brazilian artists, 
attesting questions that are shared globally. In the streets of São Paulo, fat big letters read “HERE FOR A TIME, THERE 
FOR A TIME, SOMEWHERE FOR A TIME.” 
 
Sophie Goltz is a curator based in Berlin and Hamburg. She was recently appointed artistic director of the art in public space 
project of the city of Hamburg (Stadtkuratorin Hamburg) for 2014 and 2015. She regularly travels to Latin America and 
researches contemporary art in that region. 
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Reportage Le 20 avril 2012 — Par Sébastien Delot

Exposition : « La Trien-

nale » du 20 avril au 26

août.

En savoir plus

LES ENJEUX DE LA
TRIENNALE — INTENSE
PROXIMITÉ

À trois jours du premier tour de la présidentielle 2012 s’ouvre en fanfare
la nouvelle formule de la Force de l’Art, rebaptisée la Triennale. C’est au
Palais de Tokyo, fraîchement rénové par l’agence Lacaton et Vassal que
cette manifestation trouve son écrin. Le ministre de la culture, Frédéric
Mitterrand a fait appel au commissaire d’exposition, Okwui Enwezor
pour donner à cette grande messe de l’art contemporain, un nouveau
lustre.

Familier des grandes expositions internationales, Okwui Enwezor a
marqué fortement les esprits en 2002, avec sa Documenta XI à Cassel.
Il déclarait alors : « Chaque décision est liée à la possibilité, pour l’art,

d’être libre et engagé dans son époque. Actuellement, je m’intéresse

aux prises de position individuelles, aux échanges entre les disciplines,

les villes, les artistes et les idées. Je crois profondément aux qualités

intimistes d’une exposition, même si les salles sont bondées […] ». Proposer une vision déca-
lée de l’art, aller là où on ne l’attend pas, aura été sans aucun doute un nouveau défi à relever
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Vue de l’exposition « La Triennale, Intense Proximité »
(20.04.12 — 26.08.12)
Palais de Tokyo (Paris) — Photo : André Morin.
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penseurs, les artistes des champs de la création contemporaine (cinéma, musique, danse,
performance, documentaire, mode, performance, …) se côtoient sur un pied d’égalité, au sein
de l’exposition. Ce sont plus de 150 artistes d’une quarantaine de pays qui sont les acteurs
principaux de cette Triennale qui étend ses frontières aux lieux associés (Bétonsalon, le Cré-
dac, Le musée Galliera, le Grand Palais, les Instants Chavirés, les Laboratoires d’Aubervil-
liers, le Musée du Louvre). Au gré du parcours de la Triennale, baptisée pour l’occasion In-
tense Proximité, des liens se tissent entre les œuvres de génération d’artistes très éloignées.
C’est sans doute, pour cette raison que les commissaires ont choisi de classer par date de
naissance les artistes. Cette option leur permet d‘éviter toute tentation de hiérarchie hâtive ou
de filiation hasardeuse. Le parcours suit un parti pris, résolument poétique.

Claude Lévi-Strauss Mato Grosso, Brésil, 1937 (Détail)
Courtesy musée du quai Branly, Paris

Pour Claude Lévi-Strauss, figure tutélaire de la Triennale, la réalité sociale ne serait jamais
une chose, mais plutôt un système de points de vue substituables, de mouvements corrélés de
subjectivation. Du fait de leur nature, de leur mode d’existence, les valeurs doivent nécessai-
rement circuler entre plusieurs points de vue exclusifs et complémentaires. Les règles so-
ciales apparaissent comme autant de manières dont se déterminent dans leur existence ces
entités étrangement paradoxales que sont les valeurs, formes primitives des signes. Ce ne
sont pas les hommes qui font les valeurs, mais les valeurs qui font les hommes. Claude
Lévi-Strauss écrivait : « L’échange n’est pas un édifice complexe, construit à partir des obli-

gations de donner, de recevoir et de rendre, à l’aide d’un ciment affectif et mystique. C’est

une synthèse immédiatement donnée à et par la pensée symbolique qui, dans l’échange

comme dans toute autre forme de communication, surmonte la contradiction qui lui est in-

hérente de percevoir les choses comme les éléments d’un dialogue, simultanément sous le

rapport de soi et d’autrui et destinées par nature à passer de l’un à l’autre [je souligne].

Lettre hebdomadaireLettre hebdomadaire
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meilleur de l’actualité dans votre boîtemeilleur de l’actualité dans votre boîte
aux lettres, tous les mercredi.aux lettres, tous les mercredi.
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Qu’elles soient de l’un ou de l’autre représente une situation dérivée par rapport au carac-

tère relationnel initial. »

Retrouvant l’intuition originelle de Marcel Mauss, à savoir que le don suppose une propriété
de la chose elle-même, apparaît ainsi une autre histoire du structuralisme : non pas la décou-
verte d’une fonction cognitive qui soutiendrait les phénomènes culturels, langues, règles de
parenté, ou mythologies, mais celle du problème ontologique que posent les manifestations
symboliques. Un tel dépassement de la psychologie de la fonction symbolique, que
Lévi-Strauss désigne souvent comme la finalité de son entreprise, vers une ontologie des va-
leurs. Dans les années 1950, Claude Lévi-Strauss publie plusieurs ouvrages majeurs, dont
Race et histoire, Tristes Tropiques (qui lui assurera une renommée mondiale) et Anthropolo-

gie structurale, manifeste qui associe son nom au structuralisme, discipline appliquée à l’en-
semble des sciences humaines visant à dégager les relations formelles inconscientes, ou
« structures ». Il se consacre notamment à l’étude du totémisme et des mythes qui, af-
firme-t-il, « se pensent dans les hommes et à leur insu ».

En évitant de reconduire des frontières anachroniques, les principes habituels d’organisa-
tions identitaires, disciplinaires et générationnelles, le projet de la Triennale place sur un
même plan les travaux des missions ethnologiques en Afrique de Marcel Griaule et l’œuvre
du tout jeune artiste roumain Mihut Boscu. Ces allers et retours sous forme de confrontation
entre des œuvres historiques (ayant ici une valeur documentaire) et des travaux récents de
jeunes artistes permettent de mieux saisir la contemporanéité du propos.

Camille Henrot, Est-il possible d’être révolutionnaire et d’aimer les fleurs ?, 2012
Vue de l’installation, atelier de l’artiste
Courtesy Camille Henrot et galerie Kamel Mennour, Paris

La commissaire, Claire Staebler indique que : « les artistes ne partent plus forcément d’une

situation spécifique, localisée, ancrée dans une culture, mais ont accès directement à une

culture globale. À partir de cette matière déjà mondialisée, ils se consacrent à des sujets dé-

tachés des références dans lesquelles ils ont grandi ».

Camille Henrot, jeune artiste française, révélée lors de l’exposition J’en rêve à la fondation
Cartier en 2005, développe une œuvre sensible et poétique, complexe et érudite où les fron-
tières s’abolissent d’elles-mêmes. La résurgence des mythes primitifs dans la pensée contem-
poraine fascine l’artiste qui s’intéresse à l’origine des pyramides égyptiennes, aux pèlerinages
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en Inde, à la littérature, la musique africaine… Deux œuvres sont présentées dans le cadre de
la Triennale : la première est son film intitulé Coupé Décalé, qui revisite le genre ethnogra-
phique en documentant un rite de passage ancestral sur l’île de Pentecôte, dans l’archipel de
Vanuatu. Stupéfait et fasciné le spectateur est témoin de ce spectacle où des hommes sautent
dans le vide, simplement accroché à une liane par le pied. La présence de quelques touristes
permet de resituer le film dans un contexte proche. L’écran est scindé en deux, avec un déca-
lage d’une seconde entre les deux parties : coupé, décalé…

La seconde installation est introduite par une citation : « Peut-on être révolutionnaire et
aimer les fleurs ? » Avec cette nouvelle production, Camille Henrot s’approprie la forme des
ikebana et crée une œuvre fragile, éphémère, une vanité. Chaque ikebana est associé à une ci-
tation tirée d’un ouvrage littéraire. Une manière pour l’artiste de réaffirmer sans doute l’im-
portance de la synesthésie entre les arts. Les écrivains et les artistes ont toujours entretenu
des liens privilégiés. Sans doute, peut-on y déceler un écho lointain aux Fleurs du mal de
Charles Baudelaire. En s’emparant de cette tradition orientale, comme nous le précise Claire
Staebler : « Camille Henrot explore les connexions entre le langage naturel et le langage

culturel, tout en déconstruisant la hiérarchie qui idéalise trop souvent les arts du langage

au profit des arts du quotidien ».

David Hammons, Stone with Hair, 1998
Pierre, cheveux, boîtes de cirages
Courtesy collection Fondation Cartier pour l’art contemporain, Paris

L’artiste africain-américain, David Hammons, occupe une place à part parmi le panthéon des
artistes contemporains. Son œuvre continue à exercer la plus grande fascination, bousculant
adroitement nos stéréotypes. Ses assemblages d’objets trouvés se jouent de nombreuses fron-
tières de l’histoire de l’art, combinant références sociologiques et vision poétique de la vie ur-
baine aux influences de Dada, de l’Arte Povera et du Pop Art comme l’illustre Stone with

Hair, une œuvre de 1998.

La commissaire d’exposition Émilie Renard déclare à son propos : « Revendiquant son iden-

tité raciale, Hammons intègre dans ces autoportraits une dimension politique en lien avec

la notion d’épidermisation introduite par Frantz Fanon, désignant par là l’intériorisation

des rapports de soumission induits par le racisme. Contemporains du Black Panther Party,

certains autoportraits dénoncent plus directement les événements violents qui marquent le

mouvement des droits civiques, comme avec Injustice Case (1970) réalisé au moment du
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procès de Bobby Seale. Installé à New York depuis 1974, David Hammons arpente le quar-

tier de Harlem, observant les habitants et leurs usages, les terrains vagues et les terrains de

baskets. Il y collecte les restes de la vie urbaine de la communauté noire — os de poulet, sacs

en kraft, graisse, poussière, capsules, bouteilles, cheveux — et s’intéresse au statut social et

économique de la saleté. Il accorde alors une place particulière à ces déchets dans des

œuvres fragiles et des actions éphémères. Avec Stone with Hair, de la série des Rock Heads,

Hammons colle sur une pierre des cheveux ramassés chez un coiffeur de Harlem. Ainsi coif-

fée, la pierre devient une tête oblongue marquée par le signe physique d’une appartenance

raciale. Placé dans la perspective d’une pratique dada du collage et des masques africains

intégrant des restes humains, cet assemblage, une fois figé sur son socle, prend l’aspect d’un

objet de curiosité ethnographique, renvoyant le spectateur à ses propres codes ».

Ewa Partum, Wschodnio-zachodni cie! (East-West Shadow), 1984
Photographie, dimensions variables
© 2012 Ewa Partum/ADAGP, Paris — Courtesy de l’artiste

Les femmes occupent une place à part dans cette exposition, elles y sont représentées en
force. L’artiste conceptuelle polonaise, Ewa Partum utilise son corps au sein de l’espace pu-
blic. Un moyen simple et efficace qu’elle utilise dans ses photographies ou ses films pour in-
troduire la réalité dans l’art. Elle déambule nue dans la ville et se prend en photo dans les si-
tuations les plus banales du quotidien. Dans une file d’attente, dans la rue parmi la foule, de-
vant une porte, sa présence est signifiée par le biais de sa nudité. Elle interroge la place qu’oc-
cupe la femme dans une société où l’individu n’existe pas.

Le documentaire tient également une place de choix parmi les différentes formes d’expres-
sion plastiques. L’artiste, Marie Voignier propose L’Hypothèse du Mokélé-Mbembé, film do-
cumentaire tourné au sud du Cameroun. Aujourd’hui encore, il est décrit dans les récits Pyg-
mées Baka comme un animal effrayant, entre un dinosaure et un monstre marin. Aucune
preuve tangible n’a été retrouvée permettant de corroborer l’existence de cette créature de
récit.

Marie Voignier, L’Hypothèse du Mokélé-Mbembé, 2011
Vidéo couleur — 78'
Production Capricci Films, L’Âge d’Or, Espace Croisé Collection musée d’Art moderne de la ville de Paris — Courtesy galerie
Marcelle Alix, Paris
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Émilie Renard nous raconte que : « Michel Ballot est quant à lui convaincu que ces récits ont

un fond de vérité et que la bête existe bel et bien, défendant l’hypothèse qu’une forme préhis-

torique de vie animale pourrait avoir persisté dans l’épaisse forêt tropicale de cette région

de l’Afrique. Pour tenter de le prouver, il organise régulièrement des expéditions dont l’ob-

jectif est double : d’une part explorer les territoires où le Mokélé-Mbembé a été aperçu pour

tracer l’animal, d’autre part collecter les récits et témoignages des Pygmées. Il évolue dans

un univers où la distinction entre ce qui existe et ce que l’on fantasme est floue, où le vrai-

semblable se mêle au légendaire. Agissant en observateur-participant, sa méthode d’investi-

gation de terrain ne peut manquer de rappeler d’anciennes expéditions scientifiques et colo-

niales, et d’entraîner avec elles, le fantasme d’une nature préservée dans un état primitif,

promesse de découvertes extraordinaires. Marie Voignier accompagne Michel Ballot dans

une de ses expéditions. Sans prendre parti pour ou contre l’existence du Mokélé-Mbembé, ni

même juger du rôle d’explorateur que Michel Ballot endosse, elle se met au service de cette

recherche avec ses propres outils visuels. Faisant corps avec son expédition, elle suit sa lo-

gique autant que possible, laissant au spectateur le loisir de le suivre à son tour dans son

enquête et d’imaginer la bête, la distinguer tapie dans la forêt ou immergée au fond de la ri-

vière. Le spectateur peut alors observer cette croyance partagée entre l’explorateur et les

Pygmées, hésitant à savoir qui d’entre eux nourrit le plus cet imaginaire. Le sujet du film

n’est donc pas tant le Mokélé-Mbembé que la croyance : la croyance d’un homme dans sa

quête, la croyance des Pygmées dans cet animal, et la croyance éprouvée du spectateur ».

Dès lors, on comprend mieux pourquoi le premier journal de la Triennale avait pour thème
« désapprendre ». Est-ce alors une manière de repartir à zéro ? Ou est-ce plutôt une méthode
pour nous apprendre à laisser de côtés les préjugés ? Loin des débats qui entourent la mon-
dialisation, des replis identitaires, la Triennale propose une exposition qui serait un espace de
partage, un lieu où les rencontres se transforment en dialogue. Le poète Jorge Luis Borges
aurait écrit « en fermant les yeux, je les ai ouverts à travers les tiens ». Sans doute, est-ce là
une manière de nous délivrer du regard que nous portons sur l’autre. Un autre qui n’est plus
un être exotique mais bien notre alter ego.

160Like
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La Biennale de Berlin prend le réalisme à bras-le-corps
31.07.10 | 14h37

omment peut-on être réaliste aujourd'hui ? La Biennale de Berlin prend l'audacieuse question à bras-le-corps.
Dans la capitale de l'art contemporain, réputée pour son formalisme, cette problématique n'est pas sans dérouter.
Mais la biennale y répond avec une certaine acuité. Au fil d'un parcours très inégal qui mène du Kunstwerk, le centre
d'art de Mitte, jusqu'à un grand magasin désaffecté du quartier de Kreuzberg, une poignée d'oeuvres suffisent à
composer un détonnant panorama du réalisme contemporain.

LE SILENCE ET LE CRI

Sculptures et dessins (la peinture est absente) peinent à s'emparer du sujet. Pour l'essentiel, il s'agit de vidéos et de
films, dont certains éveillent l'attention. A commencer par le long-métrage de la jeune française Marie Voignier. Son
objet ? Les coulisses du procès Fritzl, ce bourreau autrichien qui enferma et engrossa sa fille. De ce huis clos, l'artiste
a recueilli le hors-champ, le bruit médiatique. Pendant plus d'un mois, elle a tourné sa caméra vers les journalistes,
s'attachant à leurs préparatifs, leurs séances de répétition. Plutôt que leur discours formaté, elle retient leurs
hésitations, leurs tics.

Finement dérivée du documentaire, cette magnifique leçon de choses résume à elle seule la biennale : tous les
artistes ici rassemblés disent leur difficulté, voire leur renoncement, à témoigner du monde. Ce qui peut s'offrir du réel
aujourd'hui est de l'ordre du silence, du cri ou de l'abstraction. Cris des manifestants filmés au long des années par
Bernard Bazile, qui aligne leurs slogans et leurs rages en une compilation désespérante. Abstraction du film de
l'Israélien Nir Evron : sur une musique envoûtante au piano, de gros pixels pastel dansent. Soudain l'image se
recompose, et s'ouvre le temps d'un souffle sur son secret : une violente manifestation.

L'Américain Mark Boulos répond sans détour à la question du réalisme, en offrant une projection en deux écrans. Une
partie du film a été tournée dans le delta du Niger, hanté de guérilleros luttant contre l'invasion de leur territoire par les
compagnies pétrolières. De terribles images : hommes noirs éperdus de fureur contre le Blanc, invoquant les dieux
anciens. En face, des traders de la Bourse de Chicago font valser les actions du pétrole, vendant et achetant à tour de
bras. Les deux dans un même crescendo de violence, un semblable acharnement.

Biennale de Berlin, Kunstwerk, 69 Auguststrasse, Berlin. Tél. : (00-49)-030-24-34-590. Jusqu'au 8 août, de 10 heures à

19 heures ; fermé lundi. Entrée : 14 €. Berlinbiennale.de
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Berlin Biennale 2010: where art imitates
real life
From protests in the Niger Delta to toilet talk in Tel Aviv, Berlin's
highly politicised sixth biennale looks at art's relationship with the
world beyond

Skye Sherwin
guardian.co.uk, Tuesday  1 5 June 201 0 1 2 .57  BST

 l ar ger  | smal l er

Delta of dissent ... Mark Boulos's All That is Solid Melts into Air (2008). Im age courtesy  of the artist

Through his video camera, the artist John Smith is contemplating the face of an

unknown man, frozen on a TV screen mid-sentence during the BBC news. Smith is in a

grotty hotel room in Cork and he's been moved to pick up his video camera: Britain and

the US have just invaded Afghanistan. "In Afghanistan," he muses, "voices are surely

being raised, lives being cut short." He sounds dazed: something very real is happening

across the world and he can't connect. He focuses his camera on a cheaply made stool.

"That really is such a useless fucking bit of furniture – a waste of time," he concludes.

Berlin Biennale

Kreuzberg

Until 8 August

See details

This lo-fi video provides an anchor within curator Kathrin Rhomberg's sixth edition of

the Berlin Biennale, entitled What is Waiting Out There. She's setting out to explore art's

relationship with reality, a premise that's admirable, yet far from straightforward. As

Smith's astute in-the-moment reflections suggest, what we can know of the world is

never enough to grasp its pressing complexities. Mark Boulos's compelling documentary

portrait of a machete-wielding resistance group in the Niger Delta is a case in point. In

the face of Shell Oil's takeover of their land, the Nigerians ask why they can't profit from

their own labour, while on another screen opposite, stockbrokers go about their daily

business, deaf to their cries. Yet behind the balaclavas and desperate swagger of these

men lies another reality – that of how the artist made his film in the first place. Who was

his local fixer and how did he explain what he was doing to his subjects? Frustratingly,

Boulos doesn't tell us.

10/07/2010 Berlin Biennale 2010: where art imitat…
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 Real life, real time ...

Petrit Halilaj's replica of his Kosovo home. Photograph courtesy of Uwe Walter and the

artist

The mysterious barriers set up between art and the world beyond are broken down in

the vast main space of the city's KW Institute, where a work unfolds in real time before

our eyes. The 24-year-old artist Petrit Halilaj has a team of builders constructing a

replica of his family home in Kosovo while chickens run under their feet and befoul the

usually pristine gallery floor.

 Trashing taboos ...

Ruti Sela and Maayan Amir's video artwork, Beyond Guilt (2003). Image courtesy of the

artists

Elsewhere in the biennale, exquisite preparatory sketches by the 19th-century painter

and draughtsman Adolph Menzel have been brought together by legendary art historian

Michael Fried in the Alte Nationalgalerie. These are small works depicting everything

from rumpled beds to soldiers' corpses and that icon of modernity, the bicycle. This

section is titled Extreme Realism, yet these drawings are far too impassioned to be taken

for a cool slice of reality. Represent the world and you start to shape it, they suggest.

This point isn't lost in a number of the videos that dominate a crumbling multistorey

former supermarket in Kreuzberg, which houses the bulk of the biennale. Here politics

rule. Marie Voignier films TV presenters quietly holding mics and awaiting their cues

amid the media circus of the Josef Fritzl trial. There are YouTube-style toilet

confessions in Tel Aviv, in which Ruti Sela and Maayan Amir goad their subjects to say

taboo things with the promise of sexual favours.

Taking the opposite tack, Bernard Bazile presents point-and-shoot footage of French

protestors whose chanting voices are raised in boisterous cacophony. If this is intended

as some kind of urgent reality breaking through the gallery, it falls somewhat short of

the mark. Presenting images of protest to the average leftie art audience is surely

preaching to the choir.

Hooray, then, for British artist and former Turner prize nominee Phil Collins, whose new

commission for the biennale, Marxism Today (Prologue), delivers his reliable mix of

political nous, human insight and humour. This talking-heads documentary features

three women who taught Marxism in the GDR, whose frank and funny recollections veer

from an impassioned belief in communism to finding meaning in the world of dating

agencies. Also memorable is Henrik Olesen's new work, I Do Not Go to Work Today, I

Don't Think I Go Tomorrow/Machine Assemblage, with every single component of a
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laptop mounted neatly on Perspex. It's both creepily obsessive-compulsive and a stark

vision of alienated labour.

For me, the biennale's high point is a survey of underground film-maker George

Kuchar's perfectly peculiar work. Shown on multiple TVs in a cavernous garage, it

provides a much-needed oddball moment in what could seem a very one-note show.

Kuchar's output of the past several decades initially looks like the obsessive video diaries

of an eccentric outsider artist. With basic special effects and accomplished editing, his

video sketches weave semi-spontaneous semi-fictions around an American West of

beauty salons, motels, drive-thru diners and the artist's chronic fear of the weather.

Camp, balding and in one work troubled by a nasty fungal infection on his feet, Kuchar

delivers an examination of the relationship between the self, art and life that finally feels

truly visionary.

Corrected 22/6/2010: The section on George Kuchar mistakenly named him George

Cuckor. This has been amended.
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