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En partenariat avec le Quartier des Bains
dans le cadre du programme d’invitation des galeries internationales





Les galeries Xippas et Albert Baronian sont heureuses d’annoncer le vernissage de l’exposition Le Choix d’Albert, le 
jeudi 16 mai à la galerie Xippas de Genève. Le titre re�ète la teneur de l’exposition, soit une sélection réalisée par 
Albert Baronian des œuvres de la plupart des artistes qu’il représente en Belgique. Cette exposition collective s’inscrit 
dans le cadre de l’invitation faite par les galeries du Quartier des Bains à des galeries étrangères d’investir leurs es-
paces le temps d’une exposition à Genève.

Pour cette exposition, Albert Baronian revêt le costume de commissaire pour nous présenter son choix, soit dix-sept 
de ses artistes d’origines internationales, tels que la suissesse Marie José Burki, les belges Robert Devriendt, Leen 
Voet, et Marc Trivier, les français Lionel Estève,  Eric Poitevin, Alain Séchas et Bruno Serralongue, ou encore le 
duo Gilbert & George (Italie et  Angleterre). On retrouve aussi Olaf Holzapfel et Thomas Zipp (Allemagne), David Brian 
Smith (Angleterre), Tony Oursler (USA), Achraf Touloub (Maroc), Mitja Tušek (Slovènie), Wang Du (Chine), et Gilberto 
Zorio (Italie). 

Albert Baronian ouvre sa première galerie en 1973 et rencontre immédiatement un succès international grâce à la 
représentation d’artistes de l’Arte Povera comme Alighiero e Boetti, Mario Merz, Giulio Paolini et Gilberto Zorio. Plus 
tard, alors président de l’Association des Galeries (Belgique), il donne l’impulsion pour que la première foire d’art de 
Bruxelles créée par l’association prenne une ampleur plus internationale sous sa direction. Albert Baronian a ainsi 
connu l’évolution de la foire, d’un rassemblement intime présentant une quinzaine de galeries belges devenu au-
jourd’hui Art Brussels, une foire à la reconnaissance internationale comptant 147 galeries en 2018. 
La programmation de sa galerie est dédiée tant à des artistes qu’à des mouvements artistiques majeurs qui incarnent 
à eux seuls d’une certaine façon, les quarante dernières années de la création contemporaine. Tout récemment, Albert 
Baronian s’est associé à Renos Xippas pour inaugurer en avril 2019, une nouvelle galerie à Bruxelles : Baronian Xippas.
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La photographie, le néon, le texte, la vidéo sont les outils de prédilection de Marie 

José Burki. Au travers de dispositifs visuels, son travail s’attache à mettre en œuvre 

des rapports toujours renouvelés entre images �xes et images en mouvement, lesquelles 

interrogent sans relâche notre perception du réel dans un monde rassasié d’images.

Est convoqué, au-delà d’une narration quasiment absente, une description qui 

se joue des codes du pictural et du littéraire, questionnant aussi le rapport à la 

pose dans l’image de même que les notions de durée, d’espace et de perception.

Marie José Burki est née en 1961 à Bienne, en Suisse. Elle vit et travaille aujourd’hui à 

Bruxelles (Belgique). Elle a participé à la Documenta IX de Jan Hoet en 1992. Sa première 

grande exposition personnelle a eu lieu à la Kunsthalle de Bâle (Suisse) en 1995. Entre 

1998 et 1999, elle a participé à une série d’expositions personnelles à la Kunsthalle de 

Berne (Suisse), au Kunstverien à Bonn (Allemagne), au Camden Arts Center à Londres 

(Royaume-Uni) et au Kunstverein à Stuttgart (Allemagne). Sa première exposition person-

nelle à Paris a eu lieu à la Galerie Nelson en 1997 (France). Elle a été  suvie par la première 

exposition personnelle à New York à la galerie Lehmann Maupin en 1998 (États-Unis).

Marie José Burki a participé à de nombreuses expositions collectives, par exemple au Mu-

seum Folkwang à Essen et au Musem van Hedendaagse Kunst (Muhka) à Anvers (Belgique).

Elle est Professeur à l’Ecole nationale supérieure des beaux-arts de Paris depuis 2009.



Wordswordswords
Néon
50 x 250 cm
2014
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Les œuvres de Robert Devriendt sont assemblées de manière à créer des mon-

tages cinématographiques. Les thèmes et la façon dont les peintures sont com-

binées démontrent leur relation avec l’art de la peinture, du cinéma et de l’image 

en général. Les toiles de Devriendt représentent des fragments de personnes, ani-

maux, paysages ou espaces. Il s’agit souvent de détails d’œuvres d’art connues ou 

de portraits de célébrités faisant �gure de personnages dans des décors changeants. 

Robert Devriendt est né en 1955 à Bruges en Belgique. Il vit et travaille aujourd’hui à Bruges.

Il a notamment exposé à la Galerie C D Ketelaere à Tielt (Belgique), au Museum van 

Hedendaagse Kunst à Gand (Belgique), à la Galerie Nicole Klagsburn à New York (États-

Unis), à l’Hyer Splace à Bruxelles (Belgique), au Gouda Museum à Gouda (Pays-Bas), 

à la Galerie Lovenbruck à Paris (France), à la Galerie Malborough Fine Art à Londres 

(Grande-Bretagne) ou encore récemment au Museum MOCAK à Crarcovie (Pologne). 

Il a aussi participé à de nombreuses expositions collectives telles que THE RAFT/ 

Art is (not) lonely au Muzee à Ostend (Belgique), Un monde in-tranquille au centre 

d’art contemporain de Meymac (France) et Art Drawing Now à la Galerie Lovenbruck 

de Paris (France) en 2017. En 2016, il a aussi participé à l’exposition Public à l’œuvre 

au Musée des Beaux-Arts de Charleroi (Belgique). Robert Devriendt a également ex-

posé son travail dans plusieurs foires d’art telles que ArtBrussels (Bruxelles, Bel-

gique) depuis 2013, ArtBasel (Bâle, Suisse) en 2011, 2012, 2014 et plus récemment 

en 2017, il a aussi participé à la Tefaf Maastricht (Maastricht, Pays-Bas) en 2016. 



La Nuit gothique, 2015
Huile sur toile
Format 31 x 9,4; 28,7 x 16,7; 26,7 x 15,9 cm
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La démarche artistique de Wang Du est principalement axée autour d’une critique des mé-

dias. C’est surtout à travers des sculptures et des installations qu’il formule son interpréta-

tion personnelle de notre comportement à l’égard des medias. On découvre aussi de façon 

récurrente des sculptures directement inspirées des photos des magazines à grand tirage, 

comme Paris Match ou Public, qui sont détournées sur un ton ironique. Wang Du traite du 

�ux incessant d’informations dont les médias nous submergent quotidiennement comme 

d’une « post-réalité », car s’y confondent selon lui monde réel et monde créé par les médias. 

Wang Du est né le 25 décembre 1956 à Wuhan, province de Hubei, en Chine. Il est ins-

tallé à Paris en France depuis 1990. Son œuvre a béné�cié de nombreuses expositions 

dans le monde entier, que cela soit en France, son pays d’accueil (Le Rectangle à Lyon, 

le Palais de Tokyo à Paris), mais aussi à New York (États-Unis), Rome  (Italie), Hanovre 

(Allemagne) ou Pékin (Chine). Après avoir reçu une formation académique aux Beaux-Arts 

de Canton (Chine), Wang Du devient professeur d’architecture dans les années 1980 et 

décide de s’engager dans un travail mêlant performances, happenings et conférences. 

Considéré comme un artiste rebelle par le pouvoir chinois, il écope de neuf mois de pri-

son pour sa participation aux événements de la place Tian’anmen à Pékin. À sa sortie, 

en 1990, l’artiste décide de s’installer à Paris et découvre alors un environnement nou-

veau exerçant une in�uence manifeste sur sa pratique artistique. Frappé par l’omnipré-

sence des images dans la ville, celles-ci deviennent alors la « matière » de son œuvre.



USA Waether Report, 2007
Polyuréthane, acrylique 
Format 110 x 162 x 182 cm
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L’œuvre de Lionel Estève se situe à l’intersection du dessin, de la sculpture et de l’ins-

tallation. Informalité et fragilité, caractéristiques de ses pièces, éveillent notre per-

ception d’une réalité in�nie en révélant un espace palpable, presque tactile. Son 

travail joue avec l’espace, les couleurs et la perception sensorielle. Ces œuvres il-

lustrent l’intérêt de l’artiste pour l’énergie créatrice et la façon de l’exploiter. Le tra-

vail de Lionel Estève se développe par projets successifs autonomes et déconnectés 

les uns des autres. Un de leurs seuls points communs, revendiqué par l’artiste, est le 

caractère « Low-Tech » des techniques et des matériaux employés pour leur produc-

tion. Lionel Estève produit patiemment chacune de ses minimales propositions : cail-

loux recouverts de �lets délicats, sculptures en suspension à base de perles, feuilles 

translucides �nement brodées à la main. Chez Lionel Estève, l’informel et la fragili-

té créent l’ef�cacité d’une œuvre qui dirige le regard plus qu’elle ne se donne à voir.

Né à Lyon (France). en 1967, Lionel Estève vit et travaille à Bruxelles, Belgique.

Depuis 1997, l’artiste a participé à  de  nombreuses   expositions  telles  que  «Involu-

tion»  en  2005 au CAC de Brétigny (France), «Amicalement vôtre» en 2004  au  Musée 

des Beaux-Arts de Tourcoing (France), «Migrateur» en 2003 au Musée d’Art Moderne 

de la Ville de Paris (France), organisé par Hans-Ulrich Obrist. En 2017, il participe à 

une exposition collective  à la Galerie Mori Art à Tokyo (Japon)  et participe en 2018 

à la Biennale Enghien en Belgique. Lionel Estève expose aussi en solo show à la Ga-

lerie Perrotin à Seoul (Corée du Sud) et à la Galerie Forsblom à Helsinki (Finlande).   



Untitled, 2013
84 pierres, peinture à l’eau et acrylicque
Dimensions variables
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« L’art pour tous » est la croyance qui sous-tend l’art de Gilbert & George. Leur format 

caractéristique est la grande grille, une image carrée ou rectangulaire divisée en sec-

tions qui devient un champ uni�é de signes et d’images. Gilbert & George ont commen-

cé à travailler ensemble en 1967 et dès le début, dans leurs �lms et leurs « sculptures 

vivantes » ils sont apparus comme des �gures dans leur propre travail. Les artistes 

croient que tout est un sujet potentiel pour leur travail, et ils ont toujours abordé les 

questions sociales, les tabous et les conventions artistiques. La toile de fond et l’ins-

piration pour une grande partie de leur travail est l’East End de Londres où Gilbert & 

George ont vécu et travaillé pendant plus de 40 ans. Des panneaux de signalisation aux 

ginkgos, des taches de chewing-gum sur les trottoirs aux panoramas de grandeur et de 

délabrement urbains, leur travail est à la fois un portrait continu d’une ville et une ré-

�exion sur la condition humaine. Travaillant en série, Gilbert & George ont affronté plu-

sieurs des questions fondamentales de l’existence : le sexe, la religion, la corruption, la 

violence, l’espoir, la peur, la tension raciale, le patriotisme, la dépendance et la mort.

Gilbert & George est un duo d’artistes composé de Gilbert Prousch, né le 11 septembre 

1943 à Saint Martin de Thurn dans les Dolomites au Tyrol, Italie et de George Pass-

more, né le 8 janvier 1942 à Plymouth en Angleterre. Gilbert et George se sont rencon-

trés alors qu’ils étaient étudiants au Central Saint Martins College of Art and Design, 

Londres (Royaume-Uni), en 1967 et vivent et travaillent ensemble à Londres depuis 1968. 

Dans les années 80, ils ont exposé au Centre Pompidou à Paris (France), à la Biennale 

de Paris (France) et au Musée Guggenheim à New York (États-Unis). En 1986 ils ont 

reçu le prix Turner. Ils ont aussi exposé au Musée d’art moderne de la ville de Paris 

(France) en 1997, au Musée d’art contemporain de Chicago (États-Unis) en 2000, à la Tate 

Modern de Londres (Royaume-Uni) en 2007, au Brooklyn Museum à New York (États-

Unis) en 2008, ou encore au Museum of Modern Art à New York (États-Unis) en 2015. 



Beardman Bridge, 2016
Mixed media
Format 151 x 190 cm
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Olaf Holzapfel s’intéresse depuis longtemps aux démarcations et frontières, ou 

plus précisément aux espaces interstitiels et à ce qui est possible entre les deux. 

Dans son travail artistique, Olaf Holzapfel s’intéresse à l’espace et à la création de l’es-

pace. Dans son art conceptuel, il utilise les techniques artisanales traditionnelles sur un 

pied d’égalité avec le traitement numérique des images. En plus de la peinture, il travaille 

également la sculpture, l’installation, la photographie et l’impression numérique. Olaf 

Holzapfel a construit beaucoup de ses grands objets avec du carton dur et des �ls de pol-

yamide. Il est connu pour ses sculptures à colombages en bois de différentes tailles, qu’il 

aime monter dans la nature. Olaf Holzapfel crée également des images d’objets avec du 

foin ou de la paille. Depuis 2009, en collaboration avec la société indigène Wichí d’Amé-

rique du Sud, il réalise des peintures textiles tissées avec la �bre végétale de chaguar.

Olaf Holzapfel est né en 1967 à Görlitz, en Allemagne. Il vit et travaille aujourd’hui à Berlin 

(Allemagne). Olaf Holzapfel a commencé à étudier la peinture en 1996 à la Hochschule für 

Bildende Künste de Dresde. À partir de 2001, il a été l’élève de maîtrise du professeur Ralf 

Kerbach puis il a étudié au National Institute of Design (NID) à Singanapali Balaram, Ahme-

dabad, Inde, et a été artiste en résidence à la Columbia University de New York. La même 

année, Olaf Holzapfel a reçu la bourse Hegenbarth, une année plus tard, il reçoit celles du 

Philip Morris Art Sponsorship et du DAAD. En 2006, Holzapfel a été professeur invité de 

peinture à l’Akademie der Bildenden Künste de Karlsruhe et en 2008, professeur invité de 

sculpture à la HfbK Hamburg. En 2014, il a reçu le Prix Gerhard Altenbourg. Olaf  Holzapfel  

a  participé  à  la Documenta 14  en 2017, à Art  Biesenthale en 2018 et a eu plusieurs  exposi-

tions  personnelles  notamment  au  Lindenau  Museum à  Altenburg  (Allemagne)  en 2014, 

au Kunstmuseum à Bochum (Allemagne) et au Museum of Art à Ein Harod (Israël) en 2015. 



Lichtbild Leinen Blau
Hay, wood
130 x 120 x 25 cm
2014



������
RUE DES SABLONS 6
RUE DES BAINS 61
CH - 1205 GENEVE

TEL +41 (0)22 321 94 14
GENEVA@XIPPAS.COM
WWW.XIPPAS.COM

����� ����
��

Pionnier de l’art des nouveaux médias depuis le milieu des années 1970, 

Tony Oursler est surtout connu pour ses projections vidéo et ses instal-

lations qui explorent les effets de la technologie sur l’esprit humain. 

Les œuvres de Tony Oursler ne se limitent pas à l’image vidéo proprement dite, elles 

constituent des dispositifs complexes investissant la sculpture, le dessin, l’instal-

lation et la performance. Dans les années 90, ses installations mettent en scène des 

sculptures-écrans dans l’espace d’exposition. Des visages difformes déclamant des 

monologues incompréhensibles, sont projetés sur des poupées, sur des objets ou sur 

tout type de support inattendu. Aiguisant la relation compulsive de l’humanité avec 

les ordinateurs et les réseaux virtuels, Oursler orchestre des scènes microcosmiques, 

des tableaux et des interventions qui véhiculent l’obsession, l’évasion, l’isolement 

et le fétichisme sexuel qui provoquent ou résultent de la dépendance technologique.

Tony Oursler est né en 1957 à New York (États-Unis), où il vit et travaille aujourd’hui. 

Il a participé à de nombreuses expositions collectives et personnelles à travers le 

monde telles qu’au Centre George Pompidou à Paris (France) en 1887, au Musée 

d’Art Moderne de la Ville de Paris (France), au Museum of Contemporary Art d’Hel-

sinki (Finlande) et au Museum of Contemporary Art de Tokyo (Japon) dans les années 

90, au Museum of Amercian Art de New York (États-Unis) en 2000, Au Museo d’Arte 

Contemporanea à Rome (Italie) en 2002, au Metropolitan Museum of Art de New York 

(États-Unis) en 2005, à la Tate Modern de Londres (Royaume-Uni) et à l’Espace Louis 

Vuitton (Venise, Italie) en 2013. Il a participé aussi à plusieurs biennales et triennales 

telles que la biennale d’Art Contemporain de Lyon (France) en 1995, la biennale de 

Sydney (Australie) en 1996, la triennale de Milan (Italie) en 1999, la Whitney Biennal 

à New York (États-Unis) en 2006 ou encore à la biennale de Venise (Italie) en 2012.



A*g)
aluminum, LCD screen and sound 122 x 81 
x 5 cm
2016
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Qu’il s’attache aux visages d’anciens combattants de la Première Guerre mondiale 

(1985), aux chevreuils morts (1995), aux crânes et papillons (1994), aux sous-bois (1995) 

aux arrière-trains de chevaux (1999-2000), ou aux fragments de corps humains (2001), 

les photographies d’Eric Poitevin résultent d’une prise de décisions progressives. De-

mandant parfois des mois d’attente pour que le sujet de la photographie parvienne 

à se constituer tel qu’il le souhaite, il construit alors avec minutie son image. La lu-

mière, parfois naturelle, fait souvent l’objet d’un véritable travail. C’est le cas pour la 

série des crânes ou des animaux présentés sur fond noir. Une façon de les isoler com-

plètement et de les arrêter. Le cadre, pour lequel il choisit son bois, le fabrique, l’as-

semble et le cadrage, qui malgré le hors-champ n’autorise aucune extrapolation, au-

cune échappatoire, sont pour lui peut-être la même chose. Lumière, format, papier et 

cadrage doivent ainsi répondre à la densité et à la fragilité de chaque sujet représenté. 

Eric Poitevin est né le 5 mai 1961 à Longuyon (France), il vit et travaille aujourd’hui à 

Mangiennes (France). Initié à la photographie par un pharmacien durant son adoles-

cence, il découvre le tirage photographique à l’aide d’un agrandisseur noir et blanc. En-

seignant auparavant à l’École des Arts Décoratifs de Strasbourg (France) et à l’École 

Nationale Supérieure des Beaux-Arts de Nancy (France), il est depuis 2008 professeur 

aux Beaux-Arts de Paris. Il expose son travail photographique dans de nombreux pays 

depuis 1991, notamment au Musée d’Art Contemporain de Santiago (Chili) en 1995, 

au Musée d’Art Moderne de la Ville de Paris (France) en 1997, au MAMCO de Genève 

(Suisse) en 2000, au Musée d’Art Contemporain de Montréal (Canada) en 2002, au 

Centre européen d’art contemporain de Brussels (Belgique) en 2009, à la Villa Médicis 

de Rome (Italie) en 2011, ou encore au Grand Palais de Paris (France) en 2015 et 2017.



Neige, 2004
Photographie montée sur alluminium 
Format 175 x 228 cm
Edition de 3 
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Cherchant à déconcerter, à faire agir et réagir le spectateur, Alain Séchas questionne 

le rôle de l’art et la manière dont il peut prendre place dans la vie. Une de ses œuvres 

les plus emblématiques est Le Mannequin (1985). Dans ses dessins comme dans ses 

sculptures des années 1990, l’artiste fait intervenir de manière récurrente des �gures 

anthropomorphes : les chats sont les plus connus, mais on trouve aussi des martiens, 

des pieuvres, des fantômes. Ces personnages jouent des scènes grotesques dé-

ployant une idée du monde assez sombre où l’humour grinçant n’est bien souvent que 

la face risible du négatif. L’artiste dresse un panorama de nos peurs et de nos frus-

trations. Son choix de matériaux - plexiglas coloré, polyester enduit d’une matière 

blanche satinée - confère à ses œuvres de la légèreté. Sa sensualité, son habileté à 

créer un lien avec les couleurs de leur environnement d’exposition, la transparence 

du plexiglas et les re�ets des volumes sont transpercés par la violence de leurs titres.

Alain Séchas, né en 1955 à Colombes (France) est un artiste contemporain dont la pratique 

inclut sculpture, peinture, vidéo. Il vit et travaille à Paris (France). Actuellement le travail 

d’Alain Séchas est représenté par la Galerie Laurent Godin (Paris), la Galerie Albert Ba-

ronian (Bruxelles) et la Galerie de Multiples (Paris). Pour la XXIIIe Biennale internationale 

de São Paulo (Brésil), en 1996, Alain Séchas expose El Paci�cador (1996). Soit la pré�gu-

ration quasi identique du chat boxeur (Superchaton). Alain Séchas développe également 

des automates (sculptures animées). À l’instar de Centaure Mourant 2.0 (2008) ou Gong 

(2008). Parmi ses expositions personnelles �gurent notamment « Jurassic Pork » (2001, Le 

Consortium de Dijon, France) ; « Trivial poursuit » (2002, MAMCO de Genève, Suisse) ; « 

Jurassic Pork II » (2005, Palais de Tokyo à Paris, France) ; « Rêve Brisé » (2008, Musée Bour-

delle à Paris, France). Travaillant depuis 2015 avec la Galerie Laurent Godin (Paris), il pré-

sente en 2016 l’exposition « Anatomie de l’automate » (La Panacée, Montpellier, France).



Ski d’été 
2018
Acrylique sur toile
130 x 97 cm
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Depuis les années 90, Bruno Serralongue construit une œuvre photographique qui ébranle 

les procédures de production de l’image médiatique contemporaine. Qu’il confronte la 

réalité d’un événement à l’annonce qui en a été faite (série Sud Soudan, 2011), qu’il 

retourne sur les lieux médiatisés après qu’ils ne soient plus sous les feux de l’actualité 

(série Calais, 2006), ou encore qu’il suive un événement dont il propose un témoignage 

différent des couvertures médiatiques habituelles (série New Fabris, 2009), Bruno Ser-

ralongue retrouve les procédures d’une certaine photographie conceptuelle, qui révèle 

la complexité du réel plus qu’elle ne tâche d’en épuiser les formes. Bruno Serralongue 

est le commanditaire de ses propres reportages cependant, il ne s’intéresse pas au fait 

en tant que tel, mais à ce qui se passe à sa périphérie, dans ses coulisses. Au-delà de 

l’événement, ses textes et ses images se concentrent sur les interstices de l’information.

Bruno Serralongue est né à Châtellerault (France) et vit à Paris (France) où il travaille 

ainsi qu’à Genève (Suisse) où il enseigne à la HEAD depuis 2004. De nombreuses ex-

positions lui ont aussi été consacrées notamment au Centre de la Photographie de Ge-

nève (Suisse) en 2007, à la galerie Air de Paris (Paris, France) en 2012, au MAMCO à 

Genève (Suisse) en 2015, au Bleu du ciel de Lyon (France) en 2017 ou encore au FRAC 

Provence-Alpes-Côte d’Azur (France) en 2018. Le Musée du Jeu de Paume (Paris, France) 

a organisé une rétrospective de son travail en 2010, Feux de camp, qui a ensuite voyagé 

à la Virreina Centre de la Imatge, Barcelone (Espagne) et au Wiels, Bruxelles (Belgique). 

Ses œuvres sont présentes dans de nombreuses collections privées et publiques telles 

que le Musée d’Art Moderne de la ville de Paris (France), la Tate Modern à Londres 

(Royaume-Uni), le Musée National d’Art Moderne (Paris, France), Centre Pompidou 

(Paris, France), Paris et la Cité Nationale de l’Histoire de l’Immigration (Paris, France).



Lundi 24 avril 2006. Etat de Mexico. Meeting du Délégué Zéro au* Colegio 
de Ciencas y Humanidades de Naucalpan.
Photographie
156 x 125 cm - 61.5’ x 49.2’
2006
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Dans ses œuvres, Davis Brian Smith nous offre le personnel comme universel ; l’anec-

dotique comme symbolique. Il s’inspire de la ferme familiale où il a grandi dans la cam-

pagne anglaise. Fondée par son grand-père près du Shropshire, en Angleterre. Ses toiles 

présentent des personnages familiers, en résonance avec son histoire et son œuvre per-

sonnelles, comme avec notre propre expérience rurale : des balles de foin, un cheval 

et son cavalier, un troupeau de moutons, un berger.  Bien que ses peintures prennent 

souvent la même structure compositionnelle, provenant d’une coupure de journal trou-

vée d’un berger ou d’une photographie de son arrière-grand-père assis sur une fourmi-

lière, Smith traduit radicalement ces images à l’aide de la peinture. Pour étoffer les re-

gistres profonds de chaque image répétée, il utilise de l’huile, des pigments bruts, des 

résines et des vernis, et un noir caoutchouteux utilisé pour enduire le fond des bateaux. 

David Brian Smith est né en 1981 à Wolverhampton, Angleterre. Il vit et travaille aujourd’hui 

à Londres (Angleterre). Il a étudié à l’Université de Wolverhampton (Angleterre) et au Chel-

sea College of Art and Design à Londres (Royaume-Uni). Après l’école d’art de Chelsea, 

une série de toiles formelles monochromes est apparue, puis, à partir de 2006, son style 

est passé de la palette monochrome à la palette complète de couleurs et du surréalisme 

non �guratif au �guratif. En juin 2010, Smith a eu une exposition personnelle à la galerie 

Carl Freedman à Londres (Royaume-Uni) intitulée Great Expectations. David Brian Smith a 

aussi participé à plusieurs expositions collectives notamment au Studio Voltaire à Londres 

(Royaume-Uni) en 2010, au Weltraum à Munich (Allemagne) en 2011, au Core Arts à Londres 

en 2012 ou encore à la galerie Saatchi à Londres avec l’exposition Painters’s Painters. 



Great Expectations - Hope , 2016
Huile sur chevron en lin 
Format 210 x 150 cm
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Le travail d’Achraf Touloub est basé sur la complicité entre la société techno-

logique et le pouvoir symbolique de la tradition, tous deux investis de capaci-

tés systémiques égales pour façonner notre monde global. Ses dessins, sculp-

tures et vidéos dérivent de son intuition que l’opposition binaire conventionnelle 

entre la tradition et l’esprit moderne est, en fait, un mouvement de convergence.

Travaillant dans une variété de médiums, il oppose les anciens motifs et idées orien-

tales qu’il dépeint à l’esthétique contemporaine de ses compositions. Par exemple, 

ses dessins à l’encre de cuivre. Oscillant entre abstraction et �guration, ils sont consti-

tués de séquences répétées soigneusement tracées sur papier. De loin, les lignes 

ondulantes s’unissent et apparaissent comme des plans monochromes de couleur, 

de près, elles deviennent lisibles comme une multitude de signes calligraphiques.

Achraf Touloub  est né en 1986 à Casablanca, Maroc, il vit et travaille à Paris, France. 

Il  est diplômé de l’Ecole des Beaux-Arts de Paris en 2013. Parmi ses expositions ré-

centes, Viva Arte Viva, la 57e Biennale de Venise (Italie), et une exposition personnelle 

à la Galeria Plan B de Berlin, Allemagne. En 2017, il participe à de nombreuses exposi-

tions collectives dont Ma’rad à la Cité Internationale des Arts de Paris (France) et deux 

expositions au Centre Pompidou de Paris.  La même année, Achraf Touloub �gure sur la 

liste d’Artsy des «20 artistes à suivre à l’Armurerie» et des «14 artistes dont vous allez 

parler longtemps après la Biennale de Venise». En 2018, il participe à la Baltic Trien-

nale avec Give up The Ghost à Vilinus (Lituanie), Tallinn (Estonie) et à Riga (Lettonie).



Untitled (Skin 4), 2017
Huile, graphite sur toile et papier, chaînes 
métalliques 
Format 180 x 135 cm
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Des portraits, des paysages mais aussi des photos d’abattoirs constituent « les formes 

» qui sont à la base du travail de Marc Trivier. Durant des années, l’artiste a photogra-

phié des gens célèbres, des artistes, principalement âgés : Beckett, Bacon, Dubuffet, 

Foucault, Genet. Dans un portrait, les personnes photographiées ont tendance à cacher 

leur fatigue. Paradoxalement, le photographe Marc Trivier cherche à ce que celle-ci soit 

visible, comme si le modèle ne maîtrisait plus son image. C’est une sorte de mise à 

nu, obtenue par la présence amoindrie de l’appareil photographique, par l’abandon des 

codes du portrait de célébrité, mais aussi par la mise en place d’un dispositif tempo-

rel. Fasciné par l’immédiateté et l’urgence du medium qu’il utilise, l’artiste refuse de 

remanier un angle de vue ou de retoucher une image.  Il refuse de recadrer ses pho-

tos et souvent il laisse les bords du négatif visible sur le tirage. Pour  les  portraits, 

les photos de bêtes à l’abattoir et les scènes. Émergent ainsi de ces portraits ou pay-

sages l’urgence de la prise de vue, et la nostalgie de ce qui est dé�nitivement passé.

Marc Trivier est né à Bruxelles en Belgique en 1960. Il vit et travaille aujourd’hui à 

Haut-le-Wastia en Belgique. Il commence la photographie dès la �n des années 70 en 

parcourant le monde pour réaliser les portraits des artistes et écrivains qu’il admire. À 

la �n des années 80, son œuvre est unanimement reconnue et il reçoit le prestigieux 

prix Young Photographer Award en 1988. Il produit à son rythme et expose peu, il ex-

pose au Palais de Tokyo à Paris (France) en 1988 et au Musée de l’Elysée à Lausanne 

(Suisse) en 1988, au Centre Régional de la Photographie Hauts-de-France à Douchy 

les Mines (France) en 2002, au Casino Luxembourg (Luxembourg) en 2002, à la Mai-

son Européenne de la Photographie à Paris (Franc) en 2011, au Grand Palais de Paris en 

2013 et plus récemment au Musée de la Photographie de Charleroi (Belgique) en 2018.



Ramallah, Palestine, 2008
Impression gélatine argentique 
Format 50 x 50 cm
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D’origine slovène, l’artiste suisse Mitja Tušek expose depuis le milieu des années 80. 

Ses peintures se jouent de la �guration et de l’abstraction. Travaillant avec des sé-

quences qui se succèdent, il examine les différentes options de couleurs, de matériaux 

et de techniques. La majorité des œuvres de Tusek sont réalisées en appliquant sur la 

toile de nombreuses couches de cire d’abeille mélangées à du pigment. La peinture de-

vient ainsi de plus en plus abstraite au fur et à mesure de l’ajout de chaque couche, 

jusqu’à nous laisser une image qui semble à la fois vide et pleine, invoquant la no-

tion de présence et d’absence. Abstraites seulement dans le sens où une représenta-

tion n’est pas clairement visible, les peintures ressemblent à des paysages dans leur 

traitement de la lumière et des plans multiples. En alternant entre les formats vertical 

et horizontal, Tušek attire l’attention sur l’état fragile du point de vue, l’assimilant à 

une sorte de caméra intérieure qui peut produire des positions qui dé�ent la gravité. 

Mitja Tusek est né à Maribor en Slovénie en 1961. Il vit et travaille aujourd’hui à Bruxelles 

(Belgique). Tusek a d’abord attiré l’attention du monde de l’art avec ses peintures à la 

cire, exposées en 1992 à la Documenta 9 organisée par Jan Hoet à Cassel (Allemagne). 

Mitja Tušek a aussi exposé à la Galerie Michael Kohn à Los Angles (États-Unis) en 2001, 

à la Galerie de Multiples à Paris (France) en 2007, à la Fondation Maeght à Saint-Paul-

de-Vence (France) et au MAC à Marseille (France) en 2013. L’année d’après, il parti-

cipe à la Biennale de la peinture au Museum Dhondt-dhaenens en Belgique. En 2015, 

il expose au ING Art Center de Bruxelles (Belgique et à la Galerie Robert Miller à New 

York (États-Unis). En 2019, il participe au Salon de la peinture à Antwerp (Belgique). 



Citrus is Coming Home , 2015 - 2016
Huile sur toile
Format 240 x 180 cm
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Leen Voet travaille avec le montage de diapositives, l’élément mécanique du transport 

lors du changement de diapositives et la nature magique du faisceau lumineux qui porte 

l’image. En raison de l’éphémère du projet, les montages sont orientés vers l’expérience. 

Une sélection et une combinaison d’images ne donnent pas lieu à des archives ou à 

une base de données, mais suggèrent des vérités et des contrevérités qui peuvent s’in-

�ltrer subrepticement comme une mémoire organique. Les images s’estompent et se 

remplacent l’une l’autre et cette fugacité renforce l’intangibilité de l’image reproduite. 

Chaque fragment devient un élément de mémoire et d’oubli et devient une icône de 

remplaçabilité. Bert Vandael, sa série continue de peintures et de dessins, établit un 

dialogue direct avec les aquarelles et les peintures sur papier qu’elle a réalisées pen-

dant ses études à l’école d’art (1987-1989). La série porte le nom de son ancien pro-

fesseur, qui a con�é à ses élèves la tâche de peindre des paysages hebdomadaires à 

partir d’observations directes. Leen Voet réinterprète ces nombreuses études acadé-

miques (à partir de la nature ou de photographies) et les traduit dans son style pictural 

propre, plein de formes géométriques colorées oscillant entre abstraction et �guration.

Leen Voet est née en  1971  à Herentals en Belgique, elle vit et travaille à Bruxelles 

(Belgique). Leen Voet a eu des expositions individuelles à Bruxelles au CIAP Kunstverein 

à Hasselt (Belgique) en 2018, au Museum Drogenbos à Bruxelles (Belgique) en 2010, à 

l’Établissement d’en Face Projets Aliceday en Belgique en 2007 ; en 2006 à l’observa-

toire-Maison Gregoire (Bruxelles, Belgique), NYLO-Living Art Museum à Reykjavik (Is-

lande) en 2005. En 2003, elle a remporté le prix de la Jeune Peinture Belge, le prix Langui.



BVD #17 Bert Vanael series, 2017 (detail)
Huile sur toile non tendue 
Format 110 x 83 cm
et aquarelle sur papier de 1987
Format 41 x 31 cm
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Les œuvres de Thomas Zipp prennent la forme de peintures, sculptures, gravures, des-

sins et installations. Son processus se caractérise par un engagement intense dans 

divers domaines du savoir, allant de l’histoire, la science et la religion, à la politique, 

l’histoire de l’art et la philosophie. Thomas Zipp explore les thèmes relatifs au bien et 

au mal, à la vérité et au mensonge, à dieu et au diable, aux normes et déviations, au 

corps et à l’esprit. L’obsession et l’extase, l’expérience limite, la béatitude et la sexua-

lité sont parmi d’autres idées qu’il exprime. Ce faisant, il découvre des connexions ou 

des contradictions cachées et les intègre dans ses œuvres avec un sens de l’humour 

ludique. Avec une palette qui privilégie l’ombre brûlée, le gris et le vert armée, ses 

toiles et sculptures sombres et �nement peintes se déclinent souvent dans une palette 

de blanc de frêne, de gris granit et de noir. Les châssis des tableaux s’étendent par-

fois sur des jambes qui pourraient leur permettre d’être portées comme des bannières.

Thomas Zipp (né à Heppenheim, Allemagne, en 1966) est l’un des plus grands ar-

tistes allemands de sa génération, il vit et travaille actuellement à Berlin (Allemagne). 

Son travail a été largement exposé dans des institutions telles que Tate Modern Lon-

don (Royaume-Uni), Haus der Kunst Munich (Allemagne), PS1 Center for Contempo-

rary Art New York et Museum of Contemporary Art Chicago( États-Unis). Plus récem-

ment, il a exposé Comparative Investigation about the Disposition of the Width of 

a Circle a été exposé au Kunstraum Innsbruck, à Innsbruck (Autriche) en 2011, à la 

ARNDT Gallery à Sydney (Autralie) et au Kunstverein Oldenburg à Oldengurb (Al-

lemagne) en 2012, à la Galerie Guido W. Baudach à Berlin (Allemagne) en 2014, 

à la Galerie Alison Jacques à Londres (Royaume-Uni) en 2015 et à la Fondation & 

Art Space de Shanghai (Chine) en  2016. En 2018, il expose  à la Galerie Bastian, à 

la Niels  Borch Jensen Gallery et à la Galerie Guido W. Baudach à Berlin (Allemagne).



Attempts to quantify Sensation (The Last 
Supper), 2016
Huile, acrylique et vernis sur lin
Format 240 x 320 cm
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Gilberto Zorio participe à la �n des années 60 au mouvement de l’Arte povera, né en 

Italie, aux côtés d’Anselmo, Calzolari, Kounellis, Merz, parmi les artistes les plus repré-

sentatifs de cette tendance et qui, à travers l’usage des matériaux est une expérience 

temporelle et active s’inscrivant dans l’ensemble des activités humaines. La notion 

d’énergie, non plus représentée, mais vécue dans une dimension physique, est ainsi au 

centre des travaux de Zorio. Le travail de Zorio met l’accent sur le processus et l’al-

chimie, en explorant les processus de transformation naturels des phénomènes comme 

l’évaporation ou l’oxydation et les effets exercés sur les matériaux par les ces inter-

ventions chimiques. Il a toujours été préoccupé par l’idée de l’énergie. Ce point de vue 

l’a amené à examiner les propriétés de l’électricité, en y incorporant un ou des tubes 

à incandescence dans certaines pièces. Zorio emploie fréquemment des matériaux fra-

giles dans sa sculpture, créant des étoiles géantes à partir de terre cuite ou de per-

choirs. Alambics en pyrex contenant des solutions liquides sur des javelots d’acier 

�ns. Il a tendance à suspendre ou équilibrer ces composants dans des installations 

volontairement précaires, suggérant les tensions et l’éphémère du domaine physique.

Gilberto Zorio est né le 21 septembre 1944 à Andomo Micca, en Italie. Il vit et travaille 

aujourd’hui à Turin (Italie). Associé au mouvement révolutionnaire de l’Arte Povera, Zorio 

a participé à plusieurs expositions de groupe de l’Arte Povera en 1967 et 1968. Il a par-

ticipé à une exposition de groupe, Nine Young Artists : Theodoron Awards, au Solomon 

R. Guggenheim Museum, New York (États-Unis), en 1969. En 1969, Zorio participe à la 

célèbre exposition «Quand les attitudes deviennent forme», organisée par Harald Szee-

mann à Berne (Suisse). En 1976, le Kunstmuseum Luzern, à Lucerne (Suisse), a reconnu 

Zorio en lui décernant un prix d’excellence. Une rétrospective de mi-carrière de l’œuvre 

de l’artiste a suivi au Stedelijk Museum, Amsterdam (Pays-Bas), en 1979. En 1985, le 

Kunstverein, Stuttgart, a organisé une grande rétrospective, qui a voyagé en 1986 au 

Musée National d’Art Moderne, Paris (France) ; Centre d’Art Contemporain, Genève 

(Suisse); et au Stedelijk Van Abbemuseum, Eindhoven (Pays-Bas). En 1992, une expo-

sition a eu lieu à l’exposition Centro per l’Arte Contemporanea Luigi Pecci, Prato, Italie.



Stella di piombi 
Lead
101 x 201 cm 
2002


