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Avant-propos

Depuis ses débuts, Magna Gallery
s’est construite dans un engagement
constant. Celui d’éire présent depuis
deux ans, quotidiennement, rue de
Beaune, et d’y tisser des liens, entre
collectionneurs, amateurs et artistes.
Porter un projet exigeant, centre sur
la scene coréenne contemporaine,
dans un paysage parisien déja dense,
supposait une attention de chaque
instant et une implication personnelle
totale. Derriere chaque exposition -



vingt depuis juin 2024 - il y a des heures de
discussions, des choix parfois intuitifs, sou-
vent décisifs, et cetie volonté de construire
dans la durce plutot que dans effet.

Au coeur du Carre Rive Gauche, la galerie
avance ainsi, par ¢tapes successives : une
programmaltion soutenue, des expositions
(ui s’enchainent sans jamais se ressembler
tout a fait, et toujours cette volont¢ de faire
dialoguerdespratiques, dessensibilités, des
histoires. I’ancrage corcéen en est le coeur,
mais il ne se limite pas a une origine : il de-
vient langage, point de départ d’'un ¢change
plus large entre ’Asie et 'Occident. Chaque
accrochage est penseé comme un espace de
circulation — des formes, des idées, des re-
gards — ou les ceuvres trouvent une réso-
nance au-dela de leur contexte initial.

Certaines expositions ont marque plus for-
tement encore ce parcours en construc-
tion. Les présentations de Jiyun, Hoon
Moreau, Lee Young In ou Lee Aeri ont cha-
cune, a leur maniere, affirme la singulari-
t¢ de la ligne curatoriale : une attention aux
¢eritures contemporaines capables de dia-
loguer avee des héritages sans jamais s’y
figer. Récemment, I'exposition consacree a
Ahn Seongmin a prolong¢ cetie réflexion en
ouvrant vers des formes hybrides, ou les
reférences traditionnelles se recomposent






dans un langage résolument actuel. Et puis
il y a eu Korean Legacy — moment d’enver-
gure, exposition charnicere — qui a réuni des
ceuvres rares, parfois peu montrées, inscri-
vant la galerie dans une ambition plus large
: celle de donner a voir non seulement une
scene, mais une profondeur historique et
culturelle. Cette exposition a agi comme un
point de convergence, révelant pleinement
la port¢e du projet.

La labellisation dans le cadre des 140 ans
de relations diplomatiques entre la France
et la Corée a marque une ¢tape importante,
comme une reconnaissance naturelle d’'un
travail d¢ja engag¢. Elle a inserit la galerie
dans une histoire plus vaste, tout en souli-
gnant la pertinence de son positionnement.
Dans le méme esprit, la proximit¢ avee les
institutions et les muscées nourrit un dia-
logue constant, discret mais structurant,
qui permet d’'inscrire chaque projet dans
un ¢ceosysteme exigeant et vivant.

Le Printemps Asiatique, dont Magna Gallery
se r¢jouit cette annee d’'une deuxieme parti-
cipation, s'impose comme un moment cl¢ :
une visibilit¢ acerue, une circulation ¢largie
des regards, une intensit¢ particuliere dans
la rencontre avec le public. C’est un temps
ou la galerie se déploie difféeremment, tout
en restant fidele a son exigence.






Apres 695 jours, la galerie a trouveé son
rythme — sans jamais s’y installer comple-
tement. Quelque chose s'est affirmé : une
place, une fidelité, une maniere de faire.
[Javenir s’esquisse dans cetie tension f¢-
conde : continuer a creuser, a relier, a faire
¢merger. Approfondir les dialogues enga-
2¢s, ouvrir de nouvelles perspectives, ac-
compagner les artistes dans des projets
toujours plus ambitieux. Avee, toujours, la
méme exigence tranquille et le méme désir
d’ouvrirdes espaces ou les ocuvres peuvent,
simplement, tenir.,
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Cette s¢election rassemble des ceuvres emblématiques de
la scéne coréenne contemporaine, en peinture comme en
ceéramique. Plus qu’un panorama, elle propose un choix
ou chaque piece a €été retenue pour sa présence et sa ca-
pacité a faire dialoguer héritage et eréation actuelle.

On y retrouve les lignes cheres a la curation de Magna :
des formes ancrées dans une mémoire — gestes, motifs,
savoir-faire — mais ouvertes a des ¢écritures contempo-
raines. Peintures et céramiques se répondent ainsi dans
un ¢quilibre subtil, entre retenue et intensite.

A travers cet ensemble se dessine un regard, construit
dans le temps. Un golt précis, discret, qui privilégie les
correspondances et invite a une expeérience attentive,
presque intime, des ceuvres.
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Ahn Seongmin

Cloudwater scroll 02 01

encre, pigment et gouache sur bois
93,9 x 40,6 ecm - 37,0 x 16,0 in

2025



Ahn Seongmin

Cloudwater scroll 04 01

encre, pigment et gouache sur bois
87.6 < 52.1 ecm - 34,5 X 20,5 in

2025









Ahn Seongmin
Cloudwater french frame

encre, pigment et gouache sur bois
65,0 X 59,0 cm - 25,6 X 23,2 in
2026






Ahn Seongmin
Cloudwater french frame

encre, pigment et gouache sur bois
65,0 X 59,0 cm - 25,6 X 23,2 in
2026



Ahn Seongmin, deconstruction
du cadre et lecho au trompe-loeil
Jesuite

Par le Dr. Arnaud Bertrand (conservateur des collections Corée et Chine ancienne, Guimet
- Musée national des arts asiatiques)

A deux rues du musée d’'Orsay, temple de la moderni-
té picturale européenne du XIXe siecle, Magna Galle-
ry ouvre, depuis 2024, un autre champ du regard par
son dialogue entre Est et Ouest. Cette proximité n’a rien
d’anecdotique. Elle invite au contraire a penser ensemble
des ccuvres que 'histoire de Part a trop souvent séparées
par des frontieres géographiques, culturelles ou chrono-
logiques. Lintre les paysages vibrants de Monet, les dan-
seuses de Degas ou les scenes lumineuses de Renoir, Or-
say raconte I'invention d’'un regard moderne : un regard
qui ne cherche plus seulement a décrire le monde, mais
a en restituer I'expérience. A sa maniere, Magna Gallery
prolonge aujourd’hui ce déplacement. Elle rappelle que
la création contemporaine extiréme-orientale, en 'oceur-
rence sud-coréenne, ne se tient pas hors de cette histoire
du regard, mais qu’elle en propose d’autres prolonge-
ments, d’autres écarts, d’autres intensites.

Cette mise en perspective est d’autant plus nécessaire
que les arts restent trop souvent assignes a leur territoire



d’origine. Comme sil'Europe avait eule monopole du mou-
vement, de la rupture et de la modernite, tandis que PAsie
orientale aurait ¢t¢ vouce a la tradition et a 'immobilite.
Or rien n'est plus trompeur. Les catégories de I'histoire
de I'art, si utiles soient-elles, finissent souvent par figer ce
qu’elles pretendent eclairer. Ne parle-t-on pas d’« art des
Tang », alors méme que cette dynastie s’¢tend sur plus
de trois siceles 2 De méme, une peinture de paysage des
Song du Nord peut devenir le modele auquel se referent,
volontairement ou non, des générations d’artistes qui
cherchent pourtant a s’en affranchir. Impressionnisme,
cubisme, peinture letirée : ces termes organisent un re-
cit, mais ils enferment aussi les ccuvres dans des cadres
trop stables. Les artistes, cux, n'ont jamais cesse de tra-
verser les héritages, de les transformer, de les contredire
ou de les reéinventer.

Le cas du minhwa en Corée lillustre parfaitement. Le mot,
largement employ¢e aujourd’hui, désigne un

ensemble de peintures parfois anonymes, associces a la
d¢ceoration intérieure, aux symboles de bon augure, aux
paysages imaginaires, aux fleurs, aux oiseaux, aux ani-
maux ou encore aux objets letires. Mais cette appellation,
commode en apparence, reste profondément réductrice.
Elle rassemble sous une méme catégorie des produc-
tions tres diverses, réalisées dans des contextes sociaux
varics, pour des usages preeis, et selon des sensibilités
parfois trés éloignées les unes des autres. A sa maniére,
le mot minhwa a pu produire sur I'art coréen le méme
effet que certaines grandes ctiquettes sur lart européen :
rendre lisible, mais simplifier.



C’est précisement contre cette lecture figee que se déploie
l'ocuvre d’Ahn Seong-min. Artiste corcéano-amcricaine,
formce a la peinture traditionnelle coréenne tout en s’ins-
crivant dans un horizon artistique plus large par sa for-
mation new-yorkaise, elle ne répete pas un vocabulaire
ancien : elle le rouvre. Ses ceuvres convoquent des motifs
bien connus de la peinture coréenne - livres, objets, ¢ta-
geres, signes de longevite, structures décoratives - mais
les soumettent a une transformation profonde. Certaines
compositions ¢voquent les paysages oniriques de Sal-
vador Dali, telles que « The Persistence of Memory, 1931,
Comme chez le peintre surrcaliste, un objet isol¢ devient
le centre d’un espace ¢énigmatique ou I'échelle et la logique
du réel semblent suspendues. Plusieurs ceuvres de la col-
lection Lee Ufan, datant du 18 et 19¢me siecle, aujourd’hui
au Musc¢e Guimet, attestent que les artistes régionaux du
Joseon qui avaient d¢ja pu s’affranchir du réel pour com-
poser un monde fantastique, questionnant notre rapport
au monde et au savoir. D’ailleurs, si ces peintures avaient
¢le signces, et realisces en Occeident a cette ¢poque, nous
aurions des lors eu une reconnaissance pour des pro-
ductions qui sont proches d’'un surrcalisme avant-garde.
Mais en Corée, elles resteront cantonneées, a défaut de les
comprendre, a de I'art folklorique. Ahn Seong-min quant
a clle fait surgir un monde a partir de 'objet lui-méme : un
bol devient paysage, une cascade relie le ciel et la terre, et
I'espace du tableau se transforme en cosmologie minia-
ture. Ce qui semblait stable devient flottant ; ce qui rele-
vait du deécor devient penscée ; ce qui appartenait a 'objet
devient mémoire.

Parmi les sources les plus fécondes de cetie réinterpréta-



tion figure le chaekgeori, apparu a la fin du XVllle siccle
sous le regne du roi Jeongjo. Littéralement, le terme signi-
fie « livres et objets ». Il désigne des peintures, souvent en
paravent, repreésentant des ¢tageres chargees de livres,
de porcelaines, de brule-parfums, de bronzes archai-
sants, de pinceaux, d’encriers et d’objets de curiosite. Ces
compositions naissent dans un contexte de valorisation
nouvelle du savoir. Sous Jeongjo, I'étude, 'éducation et la
circulation des connaissances deviennent des enjeux po-
litiques majeurs. Le livre n'est plus seulement un outil de
lecture : il devient un signe visible de gouvernement, d’au-
torite lettree et de raffinement intellectuel.

Mais le chaekgeori ne montre pas une bibliotheque au
sens occidental du terme. Dans les intérieurs coréens
traditionnels, sobres et modulables, les livres étaient ra-
rement exposcs dans de grands meubles fixes ; on les
conservait dans des coflres, des boites ou de petits cabi-
nets. Le paravent aux livres ne reproduisait done pas un
dc¢eor reel : il introduisait dans 'espace une bibliotheque
imaginaire. Il habillait mentalement 'architecture. Dans
un interieur souvent depouillé, ces paravents monumen-
taux (parfois mesurant plus de 5 m de large sur 2 de hau-
teur), agissaient comme cloisons, reprenant la forme des
porites coulissantes, ouvrait vers un autre lieu, plus vaste,
plus dense, plus savant ; transformant la piece en cabinet
de penscée, un plongeant dans le trésor qu’on souhaite ac-
qucérir, ou qui nous ¢leve.

En cela, le chaekgeori rejoint une question plus large,
celle du trompe-T'eeil et de la capacite de la peinture a pro-
longer l'architecture au-dela de ses limites réelles. Les
ambassades cor¢ennes qui se rendent a Pékin au XVllle



siecle découvrent dans les ¢glises jésuites une experience
incdite du regard. La, la peinture n'orne pas sculement
les murs : elle les dissout. Les plafonds semblent s’ouvrir
sur des nuces peuplées de figures cclestes ; les parois de-
viennent niches, perspectives, architectures fictives. Le
spectateur ne regarde plus simplement une image : il a le
sentiment d’entrer dans un autre espace. A travers les mis-
sionnaires et les trait¢s de perspective diffuseés a la cour
des Qing, une science occidentale du regard, fondée sur
I'illusion et la construction gécometrique, vient ainsi ren-
contrer les traditions visuelles d’Asie orientale. A Rome,
dans le contexte de la Contre-Reforme, la perspective et le
trompe-leeil deviennent des instruments majeurs de Part
jésuite : non de simples jeux savants, mais des moyens
d’é¢mouvoir, de persuader, d'immerger. La peinture fran-
chit les limites du mur pour projeter I'infini dans l'espace
fini de I'église. Avec les fresques de Giovanni Battista Gaulli
dansl'église romaine du Gesu, realisées entre 1672 et 1683,
les nuces semblent descendre de I'espace peint pour en-
vahir 'architecture. I’architecture réelle et architecture
peinte s'interpénerent ; le cadre cesse d’étre une borne
pour devenir un seuil. Cette ambition n'est pas ¢trangere
au chaekgeori, qui, lui aussi, ouvre dans la picce un es-
pace fictif, ordonn¢ autour du savoir, de la possession el
du désir.

Unautre déplacementopeére par Ahn Seong-min concerne
le statut meéme du cadre. Dans la peinture traditionnelle de
minhwa, I'image n’est pas isol¢e comme un tableau occi-
dental : elle est montée en rouleau ou en paravent, bordee
de soie, integree aun dispositif textile quil'inserit dans ar-
chitecture domestique. Ce montage agit comme une fron-



tiere souple entre 'image et 'espace reel, tout en restant
volontairement discret. Le cadre entoure la peinture sans
jamais pretendre en ¢tre le sujet ; il accompagne I'image,
la protege, mais ne cherche pas a rivaliser avee elle. C’est
precisement la que Poecuvre d’Ahn Seong-min prolonge le
chaekgeori tout en le déplacant avece force. La ou les pa-
ravents de la fin du Joseon donnaient a voir une biblio-
theque imaginaire capable d’habiller mentalement 'es-
pace intérieur, Partiste en réactive aujourd’hui la logique
en la portant vers une autre materialite. Ses compositions
ne se contentent pas de citer Parmature des ¢tageres an-
ciennes : elles lui redonnent une densit¢ physique. Par le
jeu de portes mobiles, de vantaux entrouverts, de com-
partiments qui paraissent pouvoir coulisser, se fermer
ou s’ouvrir, elle restitue a I'image une ¢paisseur conerete,
presque tactile. Le paravent n‘est plus seulement surface
; il redevient volume suggéré, meuble latent, architecture
en puissance.

Mais cette matiere nouvelle sert aussitot a metire 'es-
pace en crise. Les portes n'ordonnent pas definitivement
le monde ; elles en révelent au contraire 'instabilite. ['éta-
gere ne contient plus pleinement les objets. Les livres se
dispersent, les fragments de paysage s’¢chappent, les
formes débordent. Ahn Seong-min articule ainsi un autre
sujet, plus profond encore : celui du rapport entre la pein-
ture et son propre cadre. Toute image nait dans une li-
mite physique - celle du panneau, du paravent, du bord
qui s¢pare I'espace de la représentation de 'espace reel
du spectateur. Or c’est préeiséement cette frontiere qu’elle
travaille a fissurer. Le cadre, chez elle, ne contient plus ;
il contraint, et c’est contre cette contrainte que I'nmage se



met a agir.

Dans certaines occuvres, un simple bol devient monde ;
des baguettes y font jaillir une cascade verticale, comme
sil'objet le plus quotidien ouvrait soudain un paysage cos-
mique. Dans d’autres, la structure compartimentée du
chaekgeori subsiste encore, mais les formes qu’elle devait
contenir s’en ¢chappent : fragments noirs en suspension,
montagnes de papier, ¢léments flottants qui traversent
les cases et contaminent 'espace alentour. L'image ne se
contente plus d’occuper le cadre : elle 'excede. Elle fait
ainsi de la peinture une architecture mentale.

La ou a I'époque du Joseon (18¢eme-début 20eme siecles)
les peintures de longevite, de livres et d’'objets de savoir
servaient a protéger et a ordonner la maison, les ceuvres
Ahn Seong-min montrent que cet ordre est toujours pre-
caire, menacc¢ d’ouverture, de dispersion, d’¢échappce. Le
savoir lui-méme n’y apparait plus comme un ensemble
stable, rang¢ sur des ¢tageres, mais comme un champ de
circulations, de seuils et de passages. Laboucle se referme
alors par un retour a Orsay. Ce que les critiques condam-
naient chez Cézanne - l'inachevement, la déformation,
I'éelatement de Tespace (la série du Mont Sainte-Vie-
toire (1880-1906) en alteste) est précisement ce qui fit de
lui 'un des grands inventeurs de la modernité picturale.
De la méme manicre, les compositions contemporaines
d’Ahn Seong-min révelent un nouveau mouvement de cet
art pluri centenaire du minhwa, la peinture cesse d’étre
seulement image pour devenir expeérience spatiale. Elle
n’‘ouvre plus seculement un lieu, mais un temps, ou passe,
preésent et futur semblent se rejoindre - selon la formule
célebre d’Einstein, « une illusion, aussi tenace soit-elle ».






Ahn Seongmin

Cloudwater french frame

encre, pigment et gouache sur bois
65,0 X 59,0 em - 25,6 X 23,2 in

2026



Ahn Seongmin

Cloudwater french frame

encre, pigment et gouache sur bois
65,0 X 59,0 em - 25,6 X 23,2 in

2026



Ahn Seongmin

Cloudwater french frame

encre, pigment et gouache sur bois
65,0 X 59,0 em - 25,6 X 23,2 in

2026



Ahn Seongmin

Cloudwater french frame

encre, pigment et gouache sur bois
65,0 X 59,0 em - 25,6 X 23,2 in

2026



Ahn Seongmin

Cloudwater french frame

encre, pigment et gouache sur bois
65,0 X 59,0 em - 25,6 X 23,2 in

2026






Ahn Seongmin

Ahn Seongmin (née en Corée du Sud, vit et travaille a New
York) est une artiste contemporaine coréenne dont la
pratique explore I'intersection entre la peinture tradition-
nelle d’Asie de 'Est et la culture visuelle contemporaine.
Formeée initialement a la peinture asiatique traditionnelle,
elle a obtenu son BFA et son MFA a I'Université nationale
de S¢oul avant de compléter un second MFA au Maryland
Institute College of Art aux Etats-Unis, une double forma-
tion qui sous-tend son langage visuel hybride.

Le travail dAhn Seongmin s’inspire de l'iconographie
et des techniques du minhwa (peinture populaire co-
réenne), dont elle réinterprete les motifs — tels que les
pivoines, les cascades ou les objets symboliques — a tra-
vers un prisme contemporain intégrant abstraction occi-
dentale et stratégies conceptuelles. Ses compositions jux-
taposent souvent des structures ornementales, presque
baroques, a des images asiatiques familieres, eréant un
dialogue dynamique entre tradition et modernité, ainsi
qu’entre les cadres culturels orientaux et occidentaux. Sa
pratique aborde également des questions philosophiques
plus larges, notamment la perception, 'impermanence et
la coexistence des dualités, nourries en partie par ses reé-
flexions personnelles sur la spiritualit¢ et la meéditation.






Ahn Seongmin a exposé aux Etats-Unis, en Corée et a I'in-
ternational. Parmi ses expositions personnelles notables
figurent celles au Hudson River Museum (2023), a The
Korea Society (2023), au Hello Museum a Sé¢oul (2024), au
Delaware Center for the Contemporary Arts, au Queens
College Art Center (New York) et au Charles B. Wang Cen-
ter de Stony Brook University. Son travail a également été
présenté dans d'importantes expositions collectives, no-
tamment au National Museum of Modern and Contempo-
rary Art de S¢oul et dans I'exposition MINHWA & minhwa:
Korean Folk Paintings in Dialogue With the Contemporary
au Korean Cultural Center New York lors de ’Asia Week
New York.

Ses ocuvres font partie de grandes collections publiques,
dont le National Museum of Modern and Contemporary
Art (Coreée), le Princeton University Art Museum, le Hud-
son River Museum et le Jordan Schnitzer Museum of Art.
Elle est également lauréate de prestigieux prix et bourses,
notamment de la Pollock-Krasner Foundation, et son tra-
vail a été commenté dans des publications de référence
telles que The Washington Post, The Philadelphia Inquirer
et NY Arts Magazine.

Par la synthese qu’elle opere entre esthétique coréenne
traditionnelle et recherche artistique contemporaine,
Seongmin Ahn Seongmin s’impose comme une voix im-
portante dans la recontextualisation globale des tradi-
tions picturales d’Asie de I'Est.
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Park Yeon Kyung

Still life

huile sur toile

139.5 cm x 100 em - 54.92 < 39.37 In
2025












Park Yeon Kyung

Still life

huile sur toile

137.5 x 111 em - 54.13 < 43.70 In
2025






Park Yeon Kyung

Still life

huile sur toile

137.5 x 111 em - 54.13 < 43.70 In
2025









Interview

Magna Gallery Paris : Pouvez-vous présenter brievement
volre travail ?

Park Yeon Kyung : Je pense que la vie est fondamentalement
limitée, done chaque instant peut devenir une forme de nos-
talgie. C’est pourquoi, dans mon travalil, jessaie de capter ce
manque li¢ a la finitude de la vie, ainsi que cette nostalgie que
je ressens profondéement dans mon travail.

MGP: Vous utilisez souvent le terme « inconscient » pour par-
ler de votre travail. Quel role joue I'inconscient dans votre
pratique ?

[in vivant, tout ce que je percois, ce que je vois, touche, sens
ou goute, Saccumule dans mon inconscient. Quand je peins,
je suis tellement absorbée que je ne sais plus si c’est ma main
ou mon esprit qui guide le geste. J’ai 'impression que cest
I'inconscient qui me dirige. wDu coup, dans mon travail, je me
laisse guider par ce flux et jessaie de me connecter a cet in-
conscient.



MGP: Qu’esi-ce quivous aamencée a choisirles fleurs comme
sujet ?

PYK:Aud¢part, jai ¢té marquee parle fait que les gens achetent
des fleurs puis les jetient une fois fanées. J’ai trouve ce geste
assez violent, et ca m’a donné envie de faire le deuil des fleurs.
Pour moi, il ne s’agit pas de representer la fleur elle-méme,
mais plutot la trace de sa présence, Pair qu'on a partagé avece
clle. Jessaie de traduire ca a travers le smudging. Méme si je
travaille avec des fleurs, mon travail parle plus largement de
la finitude de la vie.

MGP : Qu’est-ce que vous voulez que le publie ressente ¢
PYK:Jaimerais que mes peintures soient pour eux un moment

de contemplation. En les regardant, jespere quils puissent
prendre le temps de refléehir a leur propre nostalgie.






Park Yeon Kyung

Still life

huile sur toile

145.8 x 112.5 em - 57.40 ~ 44.29 in
2025






Park Yeon Kyung
Still life

huile sur toile
132.5 x 100 em - 52.17 < 39.37 in
2025



Park: Yeon Kyung

Park Yeon Kyung (née en 1995 en Coree du Sud) appartient a
une nouvelle génération d’artistes coréens dont la pratique pic-
turale se distingue par une sensibilit¢ introspective et atmos-
phérique. Vivant et travaillant en Corée du Sud, elle développe
une ceuvre centrée sur la peinture, principalement autour du
genre de la nature morte, qu’elle renouvelle par une approche
profondément subjective et sensorielle.

Son (ravail trouve son origine dans une atiention particulicre
portée aux instants fugaces du quotidien. Inspirée par des expé-
riences simples — la lumiere de 'aube, une sensation de calme,
un souvenir diffus — lartiste cherche a saisir ces moments
presque imperceptibles pour en restituer la charge émotion-
nelle. Ses peintures se présentent ainsi comme des « archives
inconscientes », ou s’accumulent des fragments de mémoire
el des impressions sensibles qui navaient pas été pleinement
identifices au moment ou elles ont ét¢ vécues.

Formellement, Park Yeon Kyung développe un langage pictural
caractérisé par des compositions en tonalités proches, ou les
couleurs se fondent subtilement les unes dans les autres. Les
formes, souvent inspireées d’objets, de fleurs ou de motifs or-
ganiques, apparaissent adoucies, presque dissoutes, a la fron-
tiecre entre figuration et abstraction. Cette ¢eriture picturale,
aux contours flous et aux gestes légers, évoque moins la repré-
sentation d’'un sujet que la persistance d’'une sensation ou d’'un
souvenir en train de s’effacer.



Dans cette tension entre présence et disparition, lartiste
construit un espace contemplatif ou le regardeur est invité a ra-
lentir et & éprouver une forme de qui¢tude. Ses ccuvres, souvent
regroupees sous des titres tels que Still Life ou Nostalgia, tra-
duisent cette volont¢ de suspendre le temps et de rendre per-
ceptible la poésie discrete du réel.

En articulant mémoire, perception et temporalité, Park Yeon
Kyung propose ainsi une peinture de I'intime, ou la douceur des
formes et la subtilité chromatique deviennent les vecteurs d’'une
expeérience sensible. Son travail s’inscrit dans une réflexion
contemporaine sur 'image comme (race — non pas d’un objet,
mais d’un ¢état intérieur — faisant de chaque toile un lieu de reé-
sonance entre souvenir, ¢émotion et perception.






Lee Aert






Lee Aeri
Good Luck in Groundcherry 24-17

encre sur papier hanji
73X 73 em- 287X 287 1n
2024






Lee Aeri
Good Luck in Groundcherry 25-21

encre sur papier hanji
73X 73 em- 287X 287 1n
2025



Lee Aeri









Lee Aeri
Good Luck in Groundcherry 214-89

encre sur papier hanji
73X 73 em- 287X 287 1n
2024



Lee Aeri

Lee Aeri (n¢e en 1969 en Corée du Sud) est une artiste
majeure de la peinture coréenne contemporaine, dont la
pratique s’inscrit a la croisée des traditions orientales et
d’une recherche plastique profondément actuelle. Diplo-
meée en peinture coréenne (BFA, MFA) puis docteure de
la Sookmyung Women'’s University, ou elle enseigne au-
jourd’hui en tant que professeure invitée, elle développe
depuis plus de trois décennies une ocuvre singuliere,
largement reconnue a l'international a travers de nom-
breuses expositions personnelles en Corée, aux Etats-
Unis, en Europe et en Asie.

Son travail s’ancre dans 'usage de maitériaux tradition-
nels — papier hanji, encre et gouache — qu’elle mobilise
pour déployer un vocabulaire formel centré sur des motifs
organiques, en particulier fleurs et fruits, et plus specifi-
quement la physalis (ground cherry), devenue embleme
de son univers. A travers ces formes, l'artiste explore les
cycles de la nature, la fécondité et les principes d’harmo-
nie qui regissent le vivant. Les compositions, construites
par accumulation, répetition et dispersion, évoquent a la
fois l'ordre naturel et une forme d’abstraction ornemen-
tale, ou chaque ¢lément semble trouver sa place selon
une logique interne maitriscée.



Au-dela de leur dimension formelle, ses ccuvres sont por-
teuses d’une forte charge symbolique. La physalis, mo-
tif central de son iconographie, incarne dans la tradition
orientale desnotionsde prospérité, de protection, d’amour
et de continuité de la vie. Par ce biais, Lee Aeri établit un
dialogue entre héritage culturel et sensibilit¢ contempo-
raine, cherchant a reconnecter les expériences sensibles
— visuelles, tactiles, émotionnelles — a une compreéhen-
sion plus large des cycles naturels et de 'existence.

Plus récemment, sa recherche s’oriente vers ce qu’elle
nomme un « monde de I'énergie transformatrice », un
espace pictural ou les oppositions fondamentales — no-
tamment celles du yin et du yang — entrent en résonance
pour générer formes et mouvements. Dans cet univers,
la peinture devient le lieu d’'une expérience contemplative
el immersive, invitant le spectateur a percevoir les flux
invisibles qui traversent le vivant. Loin de toute repré-
sentation strictement mimeétique, lartiste privilégie une
approche intuitive et sensible, ou la ligne, la couleur et le
rythme traduisent des ¢tats d’énergie et des processus
de transformation.

L'ocuvre de Lee Aeri se distingue ainsi par sa capacité a
conjuguer rigueur formelle, profondeur symbolique et di-
mension meéditative, proposant une vision du monde ou
art et vie s’entrelacent dans un meme mouvement de cir-
culation et d’équilibre.









Shin Chul

Moon jar

porecelaine

1. diametre 30 em - 11.81in - 2025
2. diametre 30 em - 11.81in - 2025
3. diametre 40 em - 15.75 in - 2025



Shin Chul

Shin Chul (n¢ en 1963 en Corée du Sud) est un eéramiste contempo-
rain reconnu pour son engagement dans la réinterprétation des tra-
ditions coré¢ennes. Formé en céramique a 'universit¢ Dankook (BFA
puis MFA), il s’inscrit dans la lignée des artisans qui perpétuent les
savoir-faire hérites de la dynastie Joseon, tout en leur donnant une
résonance actuelle.

Son ccuvre est principalement consacree a la réalisation de moon
jars (jarres-lunes), formes emblématiques de la culture coré¢enne,
qu’il explore avee une rigueur et une constance remarquables. II (¢-
moigne d’un travail exigeant sur 'équilibre des volumes, la puret¢ de
la porcelaine et la subtilit¢ des glacures.

Inspireé par les potiers anciens, Shin Chul ne cherche pas la repro-
duction fidele mais une forme d’actualisation sensible : ses picees se
distinguent par leur présence silencieuse, leur imperfection maitri-
sée el une attention particuliere portée a la matérialité. La simplicité
apparente de ses formes révele ainsi une recherche approfondie sur
les notions d’harmonie, de vide et de plénitude, au coeur de I'estheé-
lique coréenne.

Son travail a été présenté dans de nombreuses expositions et intégre
a des collections internationales majeures, notamment au Brooklyn
Museum a New York ou au musée Cernuschi a Paris, témoignant de
la reconnaissance institutionnelle de son ceuvre.

A travers une pratique enticrement dédic¢e & la céramique, Shin Chul
affirme une position singulicre : celle d'un artiste pour qui la maitrise
du geste et la fidélité a une tradition vivante deviennent les vecteurs
d’une expression contemporaine eépurée et méditative.









La céramique est 'un des langages les plus subtils de Part coréen.
Des céladons de Goryeo aux poreelaines blanches de Joseon, elle ré-
vele une esthétique fondcée sur le silence, 'équilibre et la relation sen-
sible a la matiere. Cet héritage, toujours vivant, irricue aujourd’hui
la eréation contemporaine coréenne, ou tradition et expérimentation
dialoguent avee une rare intensite.

C’est de celte conviction quest né Korean-Ceramics.com, développe
par Magna Gallery Paris : une plateforme pensé¢e comme un pont
entre la Corée et 'Europe, dédi¢e a la découverte des grands maitres
comme des nouvelles voix de la ecéramique coréenne contemporaine.,
Plus qu’un simple espace de diffusion, le projet affirme la place ma-
jeure de la céramique dans I'histoire et l'avenir de l'art coréen.



E i ;. ww.korean-ceramics.com






Magali Pomier
Holt Good Luck

ares, engobe blane, technique buncheong
42 x 21 em
2026






Magali Pomier

Vent au dessu du lonnerre, Maebyong
oreés, engobe blane, technique buncheong
30 X 30 ecm

20206



Magali Pomier
Holt Good Luck

gres, engobe blance, technique buncheong
33 X 23 em
2026









Magalr Pomier

Née en Corée du Sud et elevée en France, Magali Pomier découvre le
travail de la terre vers l'age de onze ans. Son parcours s’est construit
entre la Corée du Sud et 'Espagne, nourrissant une pratique pro-
fondément marquée par Partisanat coréen. Ayant grandi loin de son
pays natal et sans en maitriser la langue, elle aborde cet héritage
culturel avec une libert¢ singuliere, affranchie des conventions et des
traditions imposcées. Bien qu'elle ait ¢tudie la eéramique de maniere
académique, son lien avee cette culture demeure avant tout intuitif.
Au fil du temps, elle a compris que cette distance, loin d’étre un obs-
tacle, constituait 'une des sources essentielles de sa liberté créative.
De cette position naissent des ceuvres qui se situent a la croisée du
patrimoine coréen et d'une expression personnelle libre et contem-
poraine.
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Ha Taeim
Un Passage n- 241024

acrylique sur toile
150 x 150 em - 59.01x 59.01 in
2024






Ha Taeim
Un Passage n” 244047

acrylique sur toile
100 x 100 em - 39.37 X 39.37in
2024






Ha Taeim
Un Passage n” 244084

acrylique sur toile
100 x 100 em - 39.37 x 39.37in
2024






IHa Taeim

Un Passage n- 234055
acrylique sur toile

100 x 100 em - 39.37 X 39.37in
2023



Ha Taeim

Ha Taeim (née en 1973 en Corée du Sud) est une artiste
peintre reconnue pour son langage abstrait singulier, fondé
sur la répétition de formes ondulatoires et la modulation de
la couleur. Diplomée de I'Université Hongik a Séoul, 'une des
institutions majeures pour les arts en Corée, elle développe
depuis les années 2000 une pratique picturale immeédiate-
ment identifiable, qui lui a valu une reconnaissance impor-
tante sur la scene coréenne et internationale.

Son (ravail s’articule autour d’'un motif récurrent, qu'elle
nomme souvent « Un Passage » (Un Passage), constitue de
bandes colorées aux contours souples et fluides. Ces formes,
a la fois structurées et organiques, traversent la surface de la
toile dans un mouvement continu, évoquant des flux d’éner-
gie, des paysages intérieurs ou encore des rythmes naturels.



Par un travail minuticux de superposition et de variation
chromaitique, IHa Taeim crée des compositions vibrantes ou
la couleur devient a la fois matiere, lumiere et émotion.

Loin d’une abstraction purement [ormelle, sa peinture
est profondément lice a l'expérience personnelle. Jartiste
concoit ses ocuvres comme des espaces de transition et de
transformation, ou se déposent sensations, états psychiques
et souvenirs. Les oscillations de ses lignes traduisent ainsi
une forme de respiration visuelle, invitant le regardeur a une
experience immersive et meditative.

Ses ocuvres ont €té préseniées dans de nombreuses expo-
sitions en Corée du Sud et a I'international, et figurent dans
diverses collections publiques et privées. A travers une pra-
tique rigoureuse et sensible, Ha Taeim s'impose comme une
figure majeure de l'abstraction contemporaine coréenne,
proposant une peinture ou le geste repétitif devient le vece-
teur d’une exploration intime du temps, du mouvement et de
la perception.









Chae Sung Pil

Réve de Terre 230615

terre et encre de chine sur toile
116,0 x 89,0 em - 45,6 X 35,0 in
2023



Chae Sung Pil

Portrait deau 230612
pigments naturels sur toile
116,0 x 89,0 em - 45,6 x 35,0 in

2023



Chae Sung Pil

Chae Sung-Pil m’apprend une nature jusque-la insoup-
connée de la peinture : sa capacité a fixer un instant et tout
ce qu’il porte d’importance. ’art de Sung-Pil est né d’'un
tel instant. Accidentel selon lui, mais dont il a eu pourtant
et depuis lors, la juste intuition de la gravité. Celle qui re-
quiert qu’'on le retienne et qu’on s’applique a le peindre.
Celle qui justifie qu’on le contemple de son propre regard.

La force visuelle des ceuvres de Sung-Pil tient dans une
technique rigoureuse et précieuse. Elle allie une simpli-
cité de forme et un travail délicat sur la matiere. Je sais
toute 'importance que le peintre accorde au choix de ses
pigments, des liants et des supports de ses oeuvres. Un
travail de peinture véritable avant méme de poser la pre-
miere “touche”. Il en résulte une totale beauté plastique.
Couleur, lumiere et matiere sont ainsi liées intimement
par leur perfection esthétique.



Celle-ci n'est pourtant pas une fin en elle-méme. Cette
beaut¢ porte une ame profonde. Celui du Tao et du sens
intrinseque des objets et de la « matiere ». Nul doute que
I'emploi de substances naturelles, provenant de la mer et
du sol, de Corée méme, n'est pas pour Sung-Pil un arti-
fice. C’est la condition sine qua non a 'authenticit¢ de son
ccuvre. Iy ici une pleine Fusion entre maticre et mouve-
ment, entre corps et esprit.

La maiticre picturale devient alors un support « sensible ».
Le geste de Sung-Pil capte 'inspiration portce parl'instant
. le souflle du vent, la puissante vague, et tant les infimes
tremblements de la nature animeée, que les secousses des
forces telluriques.

[’oeuvre de Chae Sung-Pil, saisit comme nulle autre, le si
important « punctum ».

Elle 'embrasse d’autant mieux qu’elle n’en garde pas uni-
quement la forme visuelle - le punctum n’étant done pas
lapanage de la photographie en Art. Dans la peinture, et
dans le geste qui la “met en ocuvre”, sont conserves les
phénomenes sensibles ¢galement : mouvements et vibra-
tions, des sons mémes peut-étre, ceux qui ont inspire le
peintre et qui nous touchent a présent.

On trouve dans la peinture de Sung-Pil, dans la maticre
méme, le mimeétisme naturaliste que cherchait a atteindre
Zeuxis. Mais dans une tournure plus subtile qui n’a rien
de Pambition vaine a rivaliser avee la Nature. Le geste de
Sung-Pil, dans application de la matiere, est d’une délica-
tesse et d’'une douceur qui émeut davantage que la fougue
impctueuse de laction painting. Laisser une place a une



part de hasard est ici d’'une grande maturité. S’en est le
supplément de force. Elle s'impose sans grandiloquen-
ce, sans P'exageération triviale du all over. La réserve du
peintre, les réserves de la peinture sur la toile, sont une
grace.

Il est remarquable que sous une apparente simplicite,
sous les atours de l'abstraction - parfois trompeurs de-
puis que la figuration est jugée de moindre valeur - Sung-
Pil fait cette fois aboutir la quéte que tous les horizons et
courants picturaux, culturels et temporels, ont menc sans
souvent latteindre. Le minimalisme prend tout son sens,
celui d’'une humilité qui a tout a donner.

Nous avons ici, avee Chae Sung-Pil, la chance immense
de contempler un art intégral. Dans le sens ou il produit,
sur nous spectateurs, I'intégralit¢ de 'expérience ¢mo-
tionnelle, sensorielle et spirituelle que le peintre nous ap-
pelle a vivre. Ainsi, Sung-pil m’a appris avece justesse la
vraie nature de la peinture : art de fixer I'instant et d’en
redonner toutes les sensations qui en font la valeur d’ex-
périence et de pocsie.



Chae Sung Pil est 'une des figures majeures de la scene
artistique coréenne contemporaine. N¢é en Corcée du Sud
et installé en France depuis les années 1990, lartiste dé-
veloppe une ceuvre profondément lice aux ¢léments na-
turels, en particulier a la terre, au sable et a 'eau. Ses
compositions abstraites, réalisces a partir de matieres
mincrales qu’il applique et sculpte directement sur la
toile, explorent les notions de mémoire, de paysage inté-
rieur et de circulation de I’énergie. Entre tradition orien-
tale et abstraction contemporaine, son travail se distingue
par une grande maitrise de la matiere et une meditation
silencicuse sur le temps, la nature et la spiritualit¢. Expo-
sé en Corée, en Europe et aux Etats-Unis, Chae Sung Pil
occupe aujourd’hui une place singuliere dans le dialogue
entre art asiatique et eréation contemporaine internatio-
nale.
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Hoon Moreau
Memory of the future T1

chéne, ebene, diverses essences de bois précieux,
feuille d’or, encre de chine

166 x 100 em - 65.35 < 39.37 1In
2024






Hoon Morecau
La Terre et le Cosmos T9

chéne, ebene, feuille d’or, encre de chine

190 x90 em - “.8 354 in
2024









Sur la double page précéedente :

Hoon Morecau
La Terre et le Cosmos 19

chéne, ebene, feuille d’or, encre de chine

[30 x 190 em - 51.2 < 7.8 in
2024

Hoon Moreau

Hoon Moreau est née en Corce. Elle vit et travaille en
France. Diplomc¢e des Beaux-Arts de la prestigieuse
Université Nationale de Séoul en 1991, Hoon Moreau
obtient un Master a 'Ecole Camondo de Paris (promo-
tion 1998).

Apres cette formation, elle commence sa carriere
dans l'architecture, notamment aupres de Wilmotte
& Assocics, constituant une ¢tape majeure dans son
parcours artistique. Durant 20 ans, cheffe d’¢équipe
de projet pour des musces, palais, hotels de luxe, ou
encore residences privees, Hoon Moreau pratique a



l'architecture d'intérieur et développe le design de mo-
bilier..

Elle réalise une production d’une grande qualité artis-
tique qui lui permet, des 2015 d’intégrer des salons d’art
contemporain ainsi qu’un parcours en galeries a Paris,
Luxembourg, Londres, New York, Shanghai, Séoul.

Deux importantes expositions monographiques des
ocuvres d'Hoon Moreau ont eu lieu en Corée en 2018 et
2024 (respectivement au POSCO Art Museum de Séoul
et au Gyeomjae Jeongseon Art Museum,).

Les oeuvres de Hoon Moreau sont enirées dans les
collections du POSCO Art Museum de Séoul (en 2018
¢galement), dans les collections du Korea Kulturhaus
Wien, Autriche (Jardin des poéetes coréens - Yoon Dong
Ju) des 2022, ainsi que dans les collections du musée
Cernuschi en 2024.

Hoon Moreau est membre de l'association Sonamou
repreésentant les artistes coréens en France.
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Japanese
Objects of
Desire






Pour cette section consacrée aux arts japonais, nous
avons souhaité réunir des ceuvres traversant les époques,
les meédiums et les sensibilités, selon une approche vo-
lontairement panoramique et libre du regard porté¢ sur
le Japon. Cette sélection éclectique fait dialoguer la créa-
tion contemporaine avec des ocuvres historiques rares,
dans un ensemble ou coexistent peinture, dessin, photo-
graphie, estampe et documents d’animation. Au coeur de
cet accerochage, les oceuvres de Yawa Kato incarnent une
scene contemporaine japonaise attentive a la matiere, a
la mémoire et aux formes du silence.

Méler ainsi des pratiques, des temporalités et des statuts
d’'images différents permet de faire apparaitre des cor-
respondances inattendues entre les ocuvres : un méme
sens du vide, de I'épure, du rythme ou de lattention au
geste traverse aussi bien une estampe ancienne qu’un
dessin contemporain, une photographie ou des planches
de production d’animation réalisées par Osamu Tezuka.
Plus qu'un parcours chronologique, cette section pro-
pose une circulation de regards, ou les arts japonais se
déeouvrent dans leur diversité, leur capacité d’invention
et leur influence continue sur I'histoire visuelle moderne
et contemporaine.
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Yuwa kato

A large pear

Gouache sur papier washi
27,3 X 41,0 em - 10,75 x 16,14 in.
2025






Yuwa Kato

First Bite of Pudding

Gouache acrylique sur panneau toil¢
60,6 X 45,5 em - 23,86 < 17,91 in.

2026



Yuwa Kato

Sansholku Dango

Gouache acrylique sur panneau toilé
27,3 x 22 em - 23,86 < 17,91 in.

2026



haoa Kato

Yuwa Kalto vit et travaille a Tokyo.

La pratique de Yuwa Kato se déploie a l'intersection de la fi-
guration, de 'ornement et de I'introspection psychologique.
Ses peintures représentent des figures f[éminines saisies
dans des moments intimes, souvent ambigus — des gestes
suspendus entre rituel, jeu et une forme de trouble silen-
cieux. Puisant a la fois dans la culture visuelle contempo-
raine et dans les esthétiques traditionnelles japonaises, elle
développe un langage pictural singulier, caractérisé par des
perspectives aplaties, un travail minutieux des motifs et une
tension subltile entre surface et émotion.

Son travail dialogue, de maniere directe ou indirecte, avee
I’héritage de I'ukiyo-e et son renouveau moderne dans le
shin-hanga, notamment dans son attention a la composi-
tion, a la ligne et a la mise en scene de la figure féminine. Des
¢chos du bijin-ga — genre historique des « images de belles
femmes » — réapparaissent dans ses protagonistes styli-
sées, tout en étant reconfigurés a travers un regard contems-
porain, souvent marquce par 'ambiguit¢ et la retenue. Sous-
jacente a ces compositions se trouve une sensibilit¢ proche
du shareke, une esthétique de I'époque d’Edo faite d’esprit
rafliné et d’élégance ludique, ou une ironie subtile et une lége-



portrait de Yuawa Kato par Yuki Shimizu, courtesy de l'artiste



rete visuelle coexistent avee une grande preécision formelle.

Formeée a I'Université des Arts d’Aichi, ou elle a obtenu son
Bachelor puis son Master of Fine Arts, Yuwa Kato s’est impo-
sée comme une figure importante de la scene artistique ja-
ponaise. Son travail a lait 'objet de nombreuses expositions
personnelles a Tokyo et Nagoya, notamment a PArtglorieux
Gallery of Tokyo et au Nihombashi Takashimaya. Elle a ¢ga-
lement participé a des expositions collectives au Japon et a
I'international, notamment au Tokyo Opera City Art Gallery
et a la Dillon Gallery a New York, ainsi qu’a des foires d’art
telles que '’Affordable Art Fair Hong Kong.

Ses ceuvres sont conservees dans plusieurs collections pu-
bliques, dont la collection Imago Mundi (Fondazione Benet-
ton, Italie) et le Minneapolis Institute of Art, via le Clark Cen-
ter for Japanese Art.






Yukimasa Ida
Ind of loday - 4/12/2020 - Self portrail

Huile sur toile
33 X 24 em
2020

Yukimasa lda

Yukimasa Ida appartient a une génération d’artistes japo-
nais qui réinventent la tradition du portrait a travers une
peinture profondément expressive et contemporaine. Ses
petits formaits concentrent une intensité remarquable : les
visages semblent émerger de la matiere picturale, entre
apparition et dissolution, dans une tension constante
entre présence physique et mémoire fragmentcée. Par de
larges gestes, des empatements ¢pais et une paletie sou-
vent vibrante, Ida construit des figures a la fois intimes
et universelles, ou l'identit¢ parait en perpetuelle trans-
formation. Malgr¢ leur format réduit, ces portraits pos-
sedent une force monumentale, portée par une peinture
dense, instinctive et profondément incarnce.






Yukimasa Ida
End of today - 3/12/2020 - Brother
Huile sur toile

33 X 24 ecm
2020









Hirano Hakuho
Femme aceroupie se coiffant

Gravure sur bois, oban tate-e
39,2 x 27,5 em - 15,43 < 10,83 in.
1932

Hirano Hakuho (Japon, 1879-1957) est un représentant important du
mouvement shin hanga. Cette ceuvre porte le sceau de l'artiste « Haku
». Blle a été publi¢e par Watanabe Shozaburo et datée du 4e mois de
Showa 7 (1932).

Référence : une impression similaire est conservée a PArt Gallery of
Greater Victoria, sous le numéro d’inventaire 1990.019.001.

Ancienne collection personnelle de René Scholten.

Hirano Hakuho appartient a la génération d’artistes qui partici-
perent au renouveau de 'estampe japonaise au début du XXe siecle
a travers le mouvement shin hanga, littéralement « nouvelles es-
tampes ». Ce courant, essentiel dans I'histoire de Part japonais mo-
derne, réinterprete les themes traditionnels de I'ukiyo-e avee une
sensibilité plus intimiste, des effets de lumiere raffinés et une at-
tention nouvelle a la psychologie des figures. estampe présenice
ici, représentant une femme nue accroupie se coiffant, illustre cette
¢légance silencicuse propre au shin hanga : le geste quotidien de-
vient un moment de contemplation, ou la délicatesse des lignes et
la subtilité des tonalit¢s traduisent une beauté a la fois intime et in-
temporelle.






Aya Takano

Nitrogen

Stylo et aquarelle sur papier
29,8 x 21,3 em

2023

Aya Takano (née en 1976 au Japon) est une artiste contemporaine
japonaise associce au mouvement Superflat initic par Takashi
Murakami, dont elle fut 'une des principales collaboratrices au
sein de Kaikai Kiki. Son ccuvre meéle esthétique manga, science-fie-
tion, spiritualit¢ et imaginaire futuriste a travers des personnages
féminins androgynes évoluant dans des univers oniriques et flot-
tants. Derriere la douceur apparente de ses couleurs pastel et de
ses compositions délicates, Takano explore des themes profonds
comme le désir, 'identite, 'émancipation féminine et I'évolution
de la societé japonaise contemporaine. Son travail, a la fois po¢-
tique et subversif, a largement contribu¢ au rayonnement inter-
national de I'art contemporain japonais depuis les années 2000.



Aya Takano












Nobuyoshi Araki
Untitled (Tokyo Comedy)

Tirage argentique sur papier baryté
50,8 x 61,0 em - 20,0 x 24 In.
1997 (tirage de 2023)



Nobuyoshi Araki

Cette photographie d’Araki, sans doute
I'une de ses ocuvresles plusiconiques, met
en tension érotisme, violence et pouvoir.
Le corps tatou¢ du yakuza, signe d’iden-
tite et de marginalité, domine la scene,
tandis que la femme au sol incarne a la
fois abandon et vulnérabilité. Araki joue
sur 'ambiguit¢ entre contrainte et mise
en sceene, interrogeant les rapports de
domination et les fantasmes inscrits dans
I'imaginaire japonais contemporain.






Nobuo Seline

Sant-titre

Collage sur papier
6 X006 cm

1980

Nobuo Sekine est 'une des figures majeures de Pavant-
garde japonaise de l'apres-guerre et cofondateur du
mouvement Mono-ha, courant essentiel qui trans-
forme profondément la scene artistique japonaise a
partir de la fin des années 1960. Refusant toute virtuo-
site spectaculaire, les artistes du Mono-ha privilégient
la relation entre les matériaux, 'espace et la percep-
tion. Le dessin-collage présenteé ici, intégrant des élé-
ments metalliques, révele cette attention singuliere a
la présence physique des matieres. Entre abstraction
minimale et construction sensible, 'occuvre joue sur
les tensions entre surface, ligne et relief, laissant dia-
loguer le papier, le vide et le métal dans une composi-
tion d’'une grande sobriété poétique.












Tetswumi Kudo

Birdecage With a Heart
Techniques mixtes

13 X 9 X 13 em, numérote et signé
1975

Tetsumi Kudo (1935-1990) est un artiste japonais
d’avant-garde connu pour ses ocuvres radicales me-
lant sculpture, installation et assemblage, dans les-
quelles il explore les conséquences psychologiques el
biologiques du monde moderne. Installé en France a
partir des années 1960, il développe un univers inquieé-
tant peuplé de cages, de ragments de corps humains,
de matieres organiques et d’¢éléments artificiels évo-
quant la pollution, la mutation génétique et la déshu-
manisation. Marqué par les traumatismes de 'apres-
guerre et 'angoisse nucléaire, Kudo critique la sociéte
de consommation, le progres technologique et la do-
mination de ’'homme sur la nature. Son esthétique hy-
bride, entre grotesque et science-fiction dystopique, fait
aujourd’hui de lui une figure majeure de 'art contem-
porain japonais et un précurseur des réflexions écolo-
giques et post-humanistes dans l'art.









Johannes Niecufhof, Arnoldus Montanus

Temple de Dajboth

Gravure extraite de I’ Atlas Japonensis A’Arnoldus Montanus
23,0 x 34,0 em - 9,06 = 9,45 in.

1670



La gravure représentant le « temple de Dajboth », issue de 'At-
las Japonensis d’Arnoldus Montanus (1669), i¢moigne du re-
gard européen porié surleJapon au XVlle siecle, a une ¢époque
ou les connaissances reposaient principalement sur des ré-
cits indirects, notamment néerlandais. Le nom « Dajboth » ne
correspond pas a une réalité japonaise précise, mais consti-
tue tres probablement une transcription approximative de «
Daibutsu », terme désignant les grandes statues de Bouddha,
emblémaltiques de sites majeurs comme le Todai-ji a Nara ou
le Grand Bouddha de Kamakura.

[image ne doit done pas ¢étre lue comme une représenta-
tion fidele d’'un temple identifi¢, mais plutot comme une in-
terprétation recomposcée, mélant informations authentiques
el projections occidentales. Elle illustre la maniere dont les
voyageurs et érudits européens cherchaient a rendre intelli-
gible une culture encore largement inaccessible, en adaptant
formes et récits a leurs propres codes visuels. Celte gravure
s’inscrit ainsi dans une histoire plus large de la circulation
des images et des savoirs, ou l'exotisme et 'approximation
participent autant a la fascination qu’a la construction d’'un
imaginaire du Japon.









Double page précédente

Yasse Tabuchi
Sans-titre

Encre sur papier
30 X 00 em
1986



Yasse Tabuchi

Yasse Tabuchi occupe une place singuliere dans I'histoire
des artistes japonais installés en France apres-guerre. Entre
meémoire du JJapon, modernité européenne et liberté expéri-
mentale, il développe une ceuvre profondément poétique ou
la couleur joue un role essentiel. Ses dessins et peintures
déploient un vocabulaire de formes flottantes, de signes, de
paysages intérieurs et de rythmes presque musicaux, ani-
mes par des harmonies chromatiques vibrantes et inatten-
dues. Chez Tabuchi, la couleur n'est jamais décorative : elle
construit 'espace émotionnel de l'ceuvre, entre intensité
lumineuse, silence et sensation. A travers quelques gestes
libres et des matieres délicates, ses compositions ouvrent
un univers a la fois méditatif et joyeux, ou l'abstraction re-
joint une forme de lyrisme profondément personnel.









Watanabe Seiter

Watanabe Seitei compte parmi les artistes japonais majeurs de la
fin du XIXe siccle, reconnu pour avoir renouvelé I'esthétique tradi-
tionnelle japonaise a travers une approche d’'une grande ¢élégance
formelle. Formé dans 'univers rafliné du nihonga tout en ¢tant sen-
sible aux ¢échanges artistiques avee 'Occident, il développe un style
d’'une extréeme subtilité, fondé sur I'équilibre, le vide et 'observa-
tion attentive de la nature. L’estampe présentcée ici, consacrée au
molil des carpes, révele pleinement cette sensibilit¢é minimaliste :
quelques lignes fluides et des nuances délicates suffisent a suggé-
rer le mouvement silencieux de I'eau et la présence presque medi-
tative des poissons. Chez Seitei, la simplicit¢ apparente devient un
espace de contemplation, ou chaque détail, chaque respiration du
papier participe d’'une esthétique du calme et de I'épure.



Double page préeédente

Walanabe Seitei
Deux Carpes

Bois grave
21 x 29 ecm
1890















Takesada Matsutani

Sans-titre

Mixte, encre, erayon, colle sur papier
30 x 20 em environ

2009 - 2013

Takesada Matsutani

Sans-titre

Mixte, encre, crayon sur papier
30 X 45 ¢em environ

2015



Takesada Matsutani

Takesada Matsutani développe depuis plusieurs décen-
nies une occuvre profondément marquée par le geste, le
souflle et le temps. Ancien membre du mouvement Gu-
tai avant son installation en France a la fin des années
1960, il poursuit une recherche singuliere ou la matiere,
la ligne et le vide deviennent les éléments d’'un langage
d’une grande intensit¢ intérieure. Les six dessins présen-
tés ici, réalisés il y a un peu plus de dix ans, (¢émoignent
d’une forme d’épure radicale : quelques traces, coulures,
lienes ou tensions graphiques suffisent a eréer un espace
vibrant et vivant. D’'une spontanéité apparente, ces com-
positions minimalistes révelent en réalité une maitrise
extreme du rythme et de la respiration du dessin. Chez
Matsutani, chaque marque devient la mémoire d’un geste,
silencieux mais profondément physique, ou 'énergie du
corps rencontre une meéditation presque calligraphique.



























Ces qualtre planches originales sont issues du ma-
tériel de production du court métrage «Astroboy :
the Last Day on Earth» produit par Tokyo EKi Biru
en 2001.



Osamu Tezuka
Decor futuriste pour Astroboy (foreground et 3 layouls)

(GGouache sur papier
Graphite et crayons de couleurs sur papier

environ 23,0 x 34,0 ecm - 9,06 < 9,45 in. chaque feuille

2001






Osamu Tezuka

Considére comme I'une des figures fondatrices du manga moderne
et de 'animation japonaise, Osamu Tezuka a profondément mar-
qu¢ 'imaginaire visuel du XXe siccle. Ces deux planches originales
témoignent de son langage graphique immeédiatement reconnais-
sable, a la fois narraltif, fluide et synthétique, ot chaque ligne est au
service du mouvement et de 'émotion.

Silesthétique de Tezuka est souvent associce al'influence du dessin
anim¢ occidental, elle s’inscrit ¢également dans une continuit¢ plus
ancienne avec lart de 'estampe japonaise. Comme dans 'ukiyo-e,
I'image se construit par plans lisibles, par silhouettes claires et par
une ¢conomie de moyens qui privilégie l'efficacit¢ visuelle. Le dé-
coupage narratil, fond¢ sur la succession d’images, prolonge lui
aussi une (radition japonaise du récit en images, ou la temporalit¢
se déploie dans 'espace de la feuille.

Cette filiation se manifeste dans latiention portée au rythme, a la
simplification des formes et a la puissance expressive du trait. Les
figures, stylisées mais immeédiatement identifiables, rappellent la
capacité des estampes a condenser une attitude ou une émotion en
quelques signes essentiels. Chez Tezuka, cetie synthese devient le
moteur d’'un langage universel, capable de circuler bien au-dela du
Japon.

Aujourd’hui, cette esthétique — issue du eroisement entre héritage
traditionnel et culture populaire — s’est imposée a I'éehelle globale.,
Ces planches en offrent une trace précicuse : elles révelent non seu-
lement le processus de eréation d’'un pionnier, mais aussi la forma-
tion d’un vocabulaire visuel désormais pleinement intégré a notre
regard contemporain.









