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Delphine Coindet’s “Quoi Fabrique Qui?”
at Galerie Laurent Godin, Paris

BY BLOUIN ARTINFO | MAY 14, 2019

“Ale}a,” 2018, by Delphine Coindet, 186x396 cm, © Photo: Yann Bohac, Galerie Laurent Godin
(Courtesy: Artist and Galerie Laurent Godin)

Paris-based Galerie Laurent Godin is showing a solo exhibition by French artist Delphine Coindet who sees her work as a breakdown,
a renewal, and a constant movement.

The works exhibited by Coindet were all presented in the solo exhibition “Ventile” at the Art Centre Le Portique in Le Havre in autumn
2018.

From virtual to real, from utopia to reality, Delphine Coindet’s work questions the status of art and the object. The works showcased in
the exhibition such as silk-screened felt panels, “Survival Covers,” and a foam sculpture carpeted with velvet, “Oisocanacoeur,” not
only question the circulation of the air but also of the matter.

On asking for whom Coindet creates art, she says, “For anyone who is susceptible to see it as long as there is... (Artists are quite often
the most discerning viewers by the way). Surely not for someone in particular. But to be honest | should say | do it for me because it's
the only way I've found to escape quite a bit from the conformism and bourgeois way of living | was initially conditioned for. That being
said, the hardest thing is still not to let oneself be trapped by one’s own certainties, habits and automatisms throughout life.”


javascript:void(0)
https://www.blouinartinfo.com/
https://www.blouinartinfo.com/#facebook
https://www.blouinartinfo.com/#twitter
https://www.blouinartinfo.com/#pinterest
https://www.blouinartinfo.com/photo-galleries/delphine-coindets-quoi-fabrique-qui-at-galerie-laurent-godin
Johan



Coindet uses a singular work method that enabled her to create paintings and sculptures freed from the limitations of a studio. Her
method consists in using digital design tools and 3D software and having her pieces manufactured by specialized craftsmen. She
makes use of elements and objects that surround us (flowers, feathers, stones, drops of water, saws, rugs, rocks, clouds), from more
abstract shapes (cylinders, cones, spheres, crosses), and from the worlds of advertisement and video games.

Delphine Coindet was born in 1969. She lives and works in Chambery and Lausanne, Switzerland. She has exhibited in many
institutions such as Le Portique in le Havre, but also CREDAC in Ivry, Musee international des arts modestes of Sete, Musee des
Beaux-Arts de Tours, Palais de Tokyo, Domaine de Chamarande, Creux de I'Enfer, the Kunstmuseum de Thun, Musee d’Art Moderne
de la Ville de Paris. Delphine Coindet’s works are part of public collections: FNAC, and Musee d’Art Moderne de la Ville de Paris.

The exhibition is on view through May 25, 2019, at Galerie Laurent Godin, 36 bis rue Eugene Oudine, 75013, Paris, France.

For details, visit: https://www.laurentgodin.com/

Click on the slideshow for a sneak peek at the exhibition.
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02/11/2018 Ventile au Portique: Delphine Coindet, sculptures et installations : Paris Art

Ventile
13 Oct - 22 Déc 2018

_ LE PORTIQUE
S DELPHINE COINDET

L’exposition «Ventile» réunit au Portique, au Havre, des
sculptures et installations de Delphine Coindet qui
mélent conception a 1’aide de logiciels de modélisation
3D et objets usuels. Un parcours intuitif qui explore la
circulation de I’air et de la matiere.

http://www.paris-art.com/delphine-coindet-le-portique-ventile/ 12
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L’exposition «Ventile» au Portique, centre régional d’art contemporain du
Havre, rassemble plusieurs ceuvres de Delphine Coindet explorant la
circulation de I’air et de la matiére.

Ventile: Delphine Coindet explore la
circulation de 1’air et de la maticre

Le titre «Ventile» évoque les multiples aspects de 1’exposition de Delphine
Coindet: il renvoie a une respiration liée a I’espace, mais aussi a une
dimension aérienne, autant qu’a une dimension comptable. Différentes ceuvres
préexistantes de 1’artiste sont réunies autour d’un fil directeur: un
questionnement, dans un méme mouvement, sur la circulation de I’air et celle
de la matiere.

Installations et sculptures de Delphine
Coindet

L’exposition se construit également autour de deux mots-clefs, constance et
renouvellement, qui décrivent la démarche artistique de Delphine Coindet,
caractérisée par une réinvention constante, en méme temps que par la
poursuite d’une réflexion, d’une recherche et d’idées constantes. Ici,
réunissant des ceuvres finies tout en continuant de les faire dialoguer pour
développer leur potentiel, I’artiste est attentive a la dimension atmosphérique
des espaces qui les accueillent et propose un parcours intuitif, inspiré par des
événements personnels comme artistiques.

Delphine Coindet, des ccuvres au
croisement du monde réel et virtuel

Les réalisations de Delphine Coindet se situent au croisement de la sculpture,
de I’installation et de la mise en scéne. Congues a 1’aide de logiciels de
modélisation 3D, puis produites par des artisans spécialisés, elles se
nourrissent du monde réel mais se refusent a en offrir une imitation. Prenant la
forme de collages et d’assemblages, dans lesquels la surface lisse des
sculptures de Delphine Coindet est parsemée d’objets quotidiens et usuels,
elles semblent plutdt relever du monde virtuel ou elles ont été initialement

pensées.
|
Partager l'article sur :

http://www.paris-art.com/delphine-coindet-le-portique-ventile/

2/2






28/11/2017 Les fulgurances des Frac pour magnifier leur fonds - Culture / Next

™~

NISSAN ENTELLIGENT MoOBIETY

NOUVEAU NISSAN

QASHQAI

DECOUVREZ-LE !

A

+ ARTS(/ARTS.99964) + IMAGES(/IMAGES.100296) + LIFESTYLE(/VOUS.15)
+ MODE(/MODE.99924) + BERUTE(/BEAUTE.100215) + FOOD(/F00D.100293)

ARTS

LES FULGURANCES DES FRAC
POUR MAGNIFIER LEUR FONDS

Par Judicaél Lavrador (http:/www.liberation.fr/auteur/15643-judicael-lavrador)
—15 octobre 2017 217:06 (mis a jour 219:09)

Tout sortir et exposer les ceuvres par ordre d’acquisition ou
encore laisser un artiste piocher a sa guise dans laréserve:
les Fonds régionaux d’art contemporain rivalisent d’idées
pour mettre en valeur leur collection permanente.
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«’Inventaire, vol. 7», aRouen : le Frac Normandie expose tout son fonds, par ordre chronologique d’acquisition.
Photo Marc Domage

Ils sont venus en nombre présenter, comme en offrande, leurs collections au public parisien : le MoMa a la
fondation Louis-Vuitton, le Whitney au musée Maillol, bient6t la collection du producteur Marin Karmitz a
la Maison Rouge. A tel point qu’on en oublierait que le musée national d’art moderne a réaccroché sa
collection mi-septembre, '’émaillant de quelques piéces empruntées a une autre collection, plus discrete,
provinciale, mais non moins valeureuse, celles des Frac, les fonds régionaux d’art contemporain, dont
l'acquisition de pieces reste la principale mission. Malgré ce renfort régional, le nouvel accrochage des
collections aux 4 et 5° étages du centre Pompidou peine a faire événement. Non pas que les piéces ne valent
pas le détour, mais une collection jouant a la maison semble moins captivante que lorsqu’elle joue a
Pextérieur.

PUBLICITE

inRead invented by Teads

Mais, dans tous les cas, étrangére ou nationale, publique ou privée, une collection qui sort de ses réserves
n’appelle pas le méme regard que les autres expositions (les monographies ou les shows collectifs
présentant des ceuvres neuves). D’abord parce qu’on y voit plein de choses, d’idées, de figures qui passent
devant, et qui peuvent étre a la fois encombrantes et stimulantes, a commencer par des chefs-d’ceuvre, puis
Ihistoire, celle de art mais aussi des musées, voire la figure du collectionneur privé - toute expo de
collection privée. Et celle de Marin Karmitz n’échappera sans doute pas a cette manie : tracer en miroir un
portrait du collectionneur («un portrait en creux», comme ’annonce la Maison Rouge). L’exercice est alors

http://next.liberation.fr/arts/2017/10/15/les-fulgurances-des-frac-pour-magnifier-leur-fonds_1603288 2/8
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pétri de narcissisme. Et que va-t-on voir dans une expo de collection ? Des ceuvres qui relévent de I’acquis
dans tous les sens du terme. Elles ont été pensées, analysées, réfléchies, et puis achetées, emballées,
validées. Dés lors, on se rend dans ces expos comme a un pélerinage, un peu aveuglément, dans une espéce
de rituel ronronnant : les idoles sont a leur place, et il ne saurait étre question de déranger I'ordre des
choses. Chaque piéce a sa place, dans son genre, sa catégorie, son époque, son style. Les chefs-d’ceuvre
devant et, par-ci par-1a, les ceuvres moins importantes au fond. En somme, une exposition de collection
serait, par nature, une forme d’exposition conservatrice.

Grand déballage

Or il y a bel et bien des maniéres alternatives, moins fléchées, moins hiératiques, de procéder. Certaines
institutions s’y risquent, présentant leur collection comme une matiere malléable et poreuse, un chantier
plutét qu’'un monument. Comment font-elles ? En sondant, tel un archéologue, ses cavités les plus
profondes, ses zones un peu honteuses, ses ceuvres qui ne voient jamais la couleur des cimaises et
seulement celles, obscures, des réserves.

Et notamment celles du Frac Normandie, qui, depuis 2011, a entrepris d’exposer tout ce qu’il posséde sans
plus rien cacher, sans exception aucune et surtout sans préférence aucune, dans 'ordre chronologique des
acquisitions. Au rythme d’une expo par an, «L’Inventaire», qui a ouvert son volume 7 en septembre, oblige
I'institution a «faire fi de ses goiits. Ce qui est assez violent», ainsi que 'avoue Véronique Souben, directrice
depuis 2011 et a I'initiative de ce grand déballage, «mais cela permet de mesurer que des artistes portées
aux nues un temps, celui ot on les a achetés, ont tout bonnement disparu. Mais peut-étre pas
définitivement. Ils peuvent en effet revenir sur le devant de la scéne». Une collection récite donc ce que
I’ére du temps et la mode ont dicté a un moment donné. «C’est la définition méme de la modernité.»

L’accrochage adopté pour chacune des sessions de «L’inventaire» est violemment austere. Il obéit a la regle
énoncée par la directrice : «Un espacement régulier entre les ceuvres, ni trop grand pour ne pas créer de
mise en scéne, ni trop étroit pour ne pas créer de rapprochements.» Qu’est-ce qu’on voit alors ? Pas (que)
des chefs-d’ceuvre. Une histoire de gofits et de jugements esthétiques friable dans le temps ? Des choix
discutables mais pas aberrants, des erreurs assumées peut-étre, des paris, des copinages, des obsessions et
des orientations illisibles un temps qui prennent brusquement sens. Et permettent a la collection de
comprendre ou elle veut aller. Véronique Souben : «Au bout de plus trente ans d’existence, les Fracs ont été
créés au début des années 80, on a plus de matiére, plus de recul, on enrichit le fonds en partie en fonction
des ceuvres préexistantes, quelles qu’elles soient.» Ce parti pris d'une «approche historique radicale»
reposant sur le principe de ne rien cacher de ce qu’on a acheté, et donc assumer, permet en outre au Frac
Normandie d’entrevoir la possiblité de raconter une histoire de I'art qui se trame avec tout le monde, les
artistes honnis, les meilleurs, les déclassés et les (futurs) reclassés.

Eclectique & souhait

Ne pas trier dans la collection est une démarche osée. Mais exposer des bouts de la collection au doigt
mouillé, un peu au pif, en juxtaposant des ceuvres que I'histoire de I’art et des genres sépare, parait parfois
impossible a ceux qui en ont la responsabilité. Du coup, les directeurs d’institutions s’en remettent a «I’ceil
de l'artiste», ainsi que le Frac Limousin a intitulé un de ses programmes, qui consiste a laisser un artiste,
invité a montrer ses propres piéces, a en passer simultanément par les réserves pour pointer du doigt et
mettre en scene celles qu’il préfere. Sarah Tritz s’est prétée au jeu a Limoges. Un peu intimidée - «la
collection est tellement vaste», souffle-t-elle -, elle passe des heures sur la base de données en ligne et,
faisant gaffe aux notices techniques (un regard de professionnelle), elle s’en sort finalement de maniére
«naturelle», indépendamment des criteres académiques. Son casting est éclectique a souhait. A c6té du
jeune Stephen Felton et de ses peintures schématiques, Jan Krisek (1919-1985) et son service a thé fait

a Vallauris sur les conseils de Picasso, ses dessins «ludiques et primaires, sauvages, et énergiques, ainsi
qu’une frise de petits personnages qui pourraient étre la synthése de mon expo», et puis les ceuvres d'un
certain Richard Marti-Vives, un artiste que personne ne connait sauf Sarah Tritz qui I’a croisé un soir, et
enfin Yannick Miloux, le directeur du Frac Limousin.

Voila de quoi faire une bonne expo : connecter la collection avec ’'expo temporaire en laissant I’artiste faire,
elle qui est plus libre que les officiels pour sauter par-dessus les bornes édifiées par l'histoire de I'art. «Je
me suis moins senti dans la peau d’'un commissaire que dans celle d’'un collectionneur qui voudrait suivre

http://next.liberation.fr/arts/2017/10/15/les-fulgurances-des-frac-pour-magnifier-leur-fonds_1603288
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la généalogie de mon travail», explique Sarah Tritz. Car ses choix dans la collection éclairent son travail,
imprégné d’un esprit grotesque et facétieux.

«Triple casquette»

De méme, a Angers, invitée dans une collégiale, Delphine Coindet montre, en vis-a-vis, ses propres
sculptures avec celles qu’elle a retenues dans la collection du Frac Pays-de-la-Loire. L’exercice est
compliqué. Vous avez une triple casquette. Vous étes (dans le désordre), commissaire, artiste et
scénographe. Voire plus car il faut pour faire exister I’expo, des événements qui viennent réguliérement
titiller Pattention des médias et du public tout au long du show. «C’est, confie Delphine Coindet, un exercice
excellent mais pas du tout confortable. Il n’est pas évident de porter les trois ou quatre casquettes en
méme temps. C'est une position équilibriste. Tu produis un travail pour le site, tu choisis les piéces, tu
scénographies et tu fais une programmation... Mais bon, c’est notre travail d'artiste.»

Celui que personne d’autre ne peut en somme assumer a leur place (a moins de se facher avec les historiens

de l'art, voire avec les artistes) : tisser des liens improbables entre des ceuvres qui n’avaient rien a voir les

unes avec les autres. Mais qu’elles aient guidé son apprentissage de la sculpture, son appréhension des

matieres et de I’espace, est un critere suffisant a Delphine Coindet pour qu’elle les réunisse. De David

Medalla et sa machine a bulles de savon, sculpture molle et bulbeuse, aux toiles en forme de trompe-I'ceil de
Christian Hidaka, Delphine Coindet trace sa route dans la collection en adoptant une conduite s 2
émaille cette présentation patrimoniale de ses propres sculptures, des cordelettes colorées, penc
plafond et qui viennent, jusqu’au sol, trainer et s’y répandre en spirales. L'image méme de ce qu
une collection : un repére auquel s’accrocher, un fil auquel se rattacher, qui finit par s’effilocher
bien rapiécer.

Judicaél Lavrador (http:/www.liberation.fr/auteur/15643-judicael-lavrador)

L’inventaire, vol. 7 au Frac Normandie, @ Rouen, jusqu'au 26 novembre.

Sarah Tritz, J’ai du chocolat dans le ceeur au Frac Limousin, a Limoges. jusqu’au 20 janvier.

Un choix de sculptures, artiste invitée : Delphine Coindet Collégiale Saint-Martin, @ Angers, jusqu’au 7 janvier.

s
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Delphine Coindet est née en 1974 a Albertville.

Elle vit et travaille a Chambéry. Aprés des études
aux Beaux-Arts dAnnecy et de Nantes, Delphine
Coindet rejoint IInstitut des hautes études en arts
plastiques (Iheap) a Paris en 1993. Elle est lauréate
de la résidence de la Villa Médicis a Rome en
2011-2012. Delphine Coindet développe depuis une
vingtaine d'années un langage sculptural qui explore
les frontiéres avec d'autres formes de création telles
que la scénographie, la performance, le design, la
sérigraphie, la commande publique, le commis-
sariat d'exposition et I'¢dition de mobilier radical.
Les principales expositions monographiques qui

lui ont été consacrées sont « New Barocco» a la
Synagogue de Delme en 2003, « La Belle Hypothése »
au centre d'art contemporain le Crédac a Ivry-sur-
Seine en 2004, « Encore une fois» au Domaine de
Chamarande en 2008, « Périmetre étendu» (une
exposition, un cycle d'événements et une publication
menés avec les étudiants du master MAE) a Rennes,
Rome et Geneve en 2012, « Delphine Coindet, Modes
& Usages de 'art» au centre d'art contemporain le
Crédac, Ivry-sur-Seine en 2015. Elle a été résidente
au Cirva en 2014-2015.

Delphine Coindet dans l'atelier
du Cirva, 2014.




La grande pyramide multicolore imaginée par Delphine
Coindet au Cirva est composée de quarante-deux modules
quasi identiques mais chaque fois différents dans leurs
|égeres imperfections. Delphine Coindet reprend ici les
codes de la sculpture minimaliste tout en introduisant des
couleurs criardes et bariolées, rappelant certains verres de
Murano des années soixante-dix. Elle confronte ainsi les
genres et les esthétiques avec théatralité. Questionnant
souvent les limites entre art et design, entre ceuvre et objet,
Delphine Coindet cherche a voir ce qui se passe derriere

la sculpture, comme dans les coulisses d’'un théatre. Pour
cela elle adopte des partis pris bien souvent illusion-

nistes a la fagon d’un décor que le visiteur peut traverser et
expérimenter.

«Je continue de croire au pouvoir transitionnel des objets et
a leur portée émotionnelle, transgressive et symbolique. Je
crois aussi que l'adéquation entre le processus de fabrica-
tiop et sa forme aboutie est pour beaucoup dans la perti-
nence et la singularité d’'un objet.

En ceci l'art peut se distinguer du design qui, en régle
générale et méme si cette discipline est en train d’évoluer
vers d'autres alternatives, est censé adhérer aux contraintes
d’'une production industrielle & des colts de fabrication
modérés”’. »

Utilisant bien souvent les logiciels de dessin assisté par
ordinateur, Delphine Coindet est revenue pour le Cirva aux
méthodes de préparations plus artisanales en cohérence
avec les techniques du verre : «Je me sers toujours de ces
logiciels pour concevoir, visualiser la plupart de mes projets
mais dans le cas de la collaboration avec le Cirva, il n'yaeu
que des dessins préparatoires sur des carnets de croquis.
Je ne voulais pas faire exécuter une forme précongue mais
travailler “sur le vif” directement, avec la réalité de 'atelier et
des visions de couleurs en transparence que je portais avec
moi. D'ailleurs le moule que nous avons utilisé dés le début
faisait partie du matériel inexploité de I'atelier. Belle coinci-
dence, il ressemblait aux formes de mes dessins prépara-
toires, des espéces de clepsydres prismatiques . »

Prismes fait partie d’'un ensemble plus important d'ceuvres
réalisées au Cirva en coproduction avec le centre d’art
contemporain le Crédac, Ivry-sur-Seine, et avec la galerie
Laurent Godin, Paris, dans le cadre de I'exposition « Delphine
Coindet, Modes & usages de l'art» au centre d’art contempo-
rain le Crédac, Ivry-sur-Seine, en 2015.

7 Entretien avec Isabelle Reiher, Projet de Delphine Coindet en cours Prismes, 2014-2015, exposition
février 2014 (en ligne sur www.cirva.fr). dans l'atelier du Cirva, 2014. «Delphine Coindet, Modes & usages
8 Ibid. de l'art», centre d’art contemporain

le Crédac, Ivry-sur-Seine, 2015.
verre soufflé dans un moule et bois
médium
200 x110 x110 cm
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les ceuvres de seize artistes de la collection du Fonds régional d’art contemporain.

Le rendez-vous

%

La tache bleue de la piscine

de « Vecinos » des Cubains Los
Carpinteros, surprend dans l'obscurité
de la crypte. .

Delphine Coindet, lauréate de la
prestigieuse Villa Médicis, en 2011,
a la fois exposante et commissaire
d'exposition, a installé dans la collé-
giale Saint-Martin, d’immenses cor-
dages de chanvre coloré.

Ills tombent de la volte de la collé-
giale, soulignant la hauteur du bati-
ment dans lequel sont'installés une
maquette de I'édifice schématisée,
des décors pour les fenétres, .en
bois, feuilles de magnolia, chéne et
écorces d'eucalyptus.

Dans le chosur, Prismes, un mo-
dule de quatorze verres multicolores
joue avec la lumiére du lieu.

« Il s’agit d’un ensemble d’ceuvres
que j'ai réalisées spécialement
pour I'exposition, a la demande
de la collégiale et du Fond régio-
nal d’art contemporain (Frac) »,
explique l'artiste, dont les ceuvres fi-

gurent dans de nombreuses collec-

tions publiques : Fonds national d'art

contemporain, Musée d’art moderne -

de Paris, ou encore le Frac de Car-
quefou. =

« La diversité des formes »

~ Delphine Coindet a eu carte blanche
pour inviter également les ceuvres de
seize artistes qu'elle a sélectionnées
dans les collections du Frac.

Elles font écho a son travalil. « Jai

¢ BRI W B tE S,

_OF 27|09 |2043
Lart contemporain s’invite a la collégiale

L'artiste Delphine Coindet a eu carte blanche pour exposer ala collégiale. Elle y présente

St :

Delphine Coin

-cherché a mettre en évidence la di-
versité des formes, des matériaux
et des gestes que convoque’ la
sculpture, avec un choix d’ceuvres
réalisées pendant une période de
cinquante ans. »

Un choix qui révéle son intérét pour
la sculpture minimaliste et abstraite.
A l'instar de la sculpture mouvante
et insaisissable, Bubble Machines,
de David Medalla, qui produit de la
mousse légere et éphémere, dans la
crypte.

Ou encore les deux maisons
blanches sur de I'sau bleutée des
deux Cubains Los Carpinteros : le mi-

EEEZLOS
det devant « Prismes » son module de quatorze prismes en verre prismes.

roir prisé, sans titre, de Jim Hodges ;
des tubes de canalisation en PVC,
cuir et papier maché, intitulés Gar-
¢on, Garou, gargouille, de Jimmie
Durham ; les petits modules bleus
posés au sol d'Alignement infini de
Gina Pane, congu initialement pour
la plage de Deauville...

Frédérique d’Aubigny, en charge
de la culture, souligne la récente vo-
lonté du conseil départemental de
développer I'art contemporain. Cela
s'est manifesté avec le chateau de
Montsoreau, transformé en musée
d'art contemporain, et le nain de jar-
din Dwarf, de Présence Panchou-

nette, installé dans la cour d’honneur
de I'hétel du département, place Mi-
chel-Debré. ;

Jusqu’au 7 janvier, de 10 h 4 19 h,
a la collégiale Saint-Martin, 23, rue
Saint-Martin. Tarifs : 6 € ; 5 € ; gratuit
jusqu'a 18 ans. Tél. 02+41 81 16 00.
Visites commentées a 16 h, le sa-
medi et & 16 h, le dimanche. Nuit
Blanche, samedi 7 octobre, de 20 h
a minuit (gratuit), Performance musi-
cale de La Féline, jeudi 7 décembre,
a 20 h. Nocturne de fin d'exposition,
samedi 5 janvier, de 18 h a 21 h (gra-
tuit).
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Delphine Coindet,
attaches fines

Neeude, ligotages
harnachements:
la plasticienne
symbolise les liens
sociaux dans

une exposition
aux sculptures
équilibristes.

ans cette rétrospec-
tive inexhaustive
mise en scene parl’ar-

tiste Delphine Coindet, des
panonceaux numeérotés, dis-
posésicioula, font minede
flécher le parcours et tentent
de fixer un ordre, un peu
comme sil’expo était un mi-
nigolf ou encore un concours
de beauté dans lequel les
sculptures, les unes apres les
autres, allaient tenter leur
chance. Numéro 6 avancez
d’un pas... Mais, sous les
néons gélatinés jaunes, bleus
ou roses qui sucrent I’expo

d’ambiances de night-clubs
(ot la soirée finit mal en gé-
néral), les ceuvres sont bien
en peine de s’avancer ou que
cesoit, si ce n’est de traviole.
Elles tiennent a peine de-
bout. La verticalité tradition-
nelle de la sculpture (il faut
bien quele volume s’éléve, se
dresse, soit gainé virilement
pour en étre un), estle moin-
dre des soucis de Delphine
Coindet qui préfére ne pas
traiter la question. Ce n’est
pas ce a quoielle tient, ni ce
a quoi elle s’attache.

Acidulé. «Attachements,
titre de I’exposition, fait
d’abord de la sculpture, puis
delavie d’artiste, ou de la vie
tout court, une question de
inoetids et de harnachements.
A quoi s’accroche-t-on? A
tout et n’importe quoi
pourvu, on l'espére, que ¢a
tienne, que personne ne soit
laissé de coOté, que rien ne

tombe, que I'attelage tienne
bon. Des piéces se compo-
sent ainsi d’'une accumula-
tion d’objets divers et variés,
de colifichets, de tissus, de
photos, d’ossements, de ru-
bans qui s'accrochent et se
soutiennent mutuellement.
Le groupe d’objets rapportés
n’est certes pas aussi disci-
pliné que des alpinistes dans
leur cordée - untel prenant
aventureusement les devants
aurisque de faire pencherla
cohorte et de la faire bascu-
ler. C’est le cas dans la Cas-
cade d'appartement, sculp-
ture dont I’'armature est un
escabeau, et qui déverse,
d’un c6té comme de l'autre,
dans un bel effet de traine,
une myriade de petits acces-
soires brillants et entrelacés.
Une fois dézinguée la ques-
tion de 1’élévation et de la
verticalité, puis celle du lien
etdu neud, Delphine Coin-
det doit assurer sur la ques-

@ Tous droits de reproduction réservés
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Vue de I'expo «Attachements», a la galerie Laurent Godin. PHOTO YANN BOHAC. ADAGP

tion des surfaces. Or, pour
que ses attelages roulent leur
chemin, il leur faut des surfa-
ces lisses, lumineuses et sans
aspérités. Tout un pan de
['ceuvze cultive ainsi des tein-
tes acidulées, électriques et
plastiques qui étincellent sur
du Plexiglas, du médium la-
qué, ou du «similicuir».

Désincarné. Retouralorsa
I'ambiance d’un night-club
au mobilier d’'un gof{it dou-
teux, a un minigolf ou a un
parc d’attractions, a ces non-
lieux contemporains a l'ar-

chitecture pailletée inven-
tant de toutes pieces des pos-
tures et des situations
inhumaines, artificielles, in-
habitables et désincarnées.
Car ce sont ces zones-1a, re-
peresde I'industrie du spec-
tacle et du divertissement,
que I’expo de Delphine Coin-
detsemble travailler au corps
pour voir, entre fascination,
amusement, désespoir et ex-
citation, si elle ne peut en ré-
cupérer des bribes ou des os-
sements, les soupeser et en
capter le rayonnement. Voila
pourquoi les sculptures ici

exposées ne peuvent s€lever
a la verticale : non pas que
leurs matériaux ou leurs for-
mes soient trop pesants (on
n’est pas chez Anselm Kief-
fer), mais parce qu’ils sont
dotés d’une insoutenable 1é-
géreté qui les empéche de
garder les pieds sur terre.
JUDICAEL LAVRADOR

DELPHINE COINDET
ATTACHEMENTS

Galerie Laurent Godin,

36 bis, rue Eugéne-Oudiné,
75013. Jusqu'au 22 avril.
www.laurentgodin.com

@ Tous droits de reproduction réservés
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DELPHINE COINDET, approcher le verre

CENTRE D’ART CONTEMPORAIN, IVRY-SUR-SEINE

C’est dans lair du temps. Lex-
position de Delphine Coindet,
au Credac, a Ivry-sur-Seine (Val-de-
Marne), rejoint le propos de L'Usage
des formes* au palais de Tokyo,
qui mettait en lumiére le travail
des artisans qui se cache derriére
celui des artistes. D’ailleurs Del-
phine Coindet concéde qu’elles se
croisent : « depuis le titre jusqu'aux
intentions, elles sont trés proches. »
Pour Modes et Usages de lart,
qu’elle présente dans cette ancienne
usine d’ceillets transformée en
centre d’art contemporain en 2011,
Delphine Coindet a trouvé une
nouvelle matiére a expérimenta-
tions quand le Crédac (avec lequel
elle collabore depuis une dizaine
d’années) et le Centre internatio-
nal de recherche sur le verre et
les arts plastiques (Cirva) de Mar-
seille lui ont adressé une invitation
croisée. La nouveauté tient, ici, a
I'incursion du verre dans sa pra-
tique artistique. Résultat, dans la
grande salle, cette installation de
pyramides de verre, de différentes
tailles, en un équilibre stable (laissé
aux bons soins des maitres verriers
du Cirva), d’oti jaillit une profusion
de couleurs. Fragiles et précaires,
elles sont composées de multiples
polyédres de verre qui s’alternent
téte-béche séparés par des plateaux

perforés, qui se reflétent dans les
grandes baies vitrées de I’ancienne
manufacture. Dans quelques-uns
de ses (faux) vases, elle a plongé
un cadavre de bouteille de vin, a
I’endroit ot I'on attendait une fleur,
« comme un contresens, le conte-
nant et le contenu », dit-elle. De
ce numéro de funambules, que le
visiteur doit admirer a distance,
en particulier pour Prisme, la plus
grande, elle affirme, « jaime cette
fragilité. Tout bouge tout le temps ».
Delphine Coindet a déja pratiqué la
transparence avec le plexiglas, mais
« le verre c’était une expérience vrai-
ment nouvelle, avoue-t-elle. Lors de
mon séjour, je n'ai pas fait exécuter
de forme particuliére, jai travaillé
avec des moules déja existants, qui
étaient dans la réserve. Coincidence,
ils ressemblaient a des formes que
jlaurai pu dessiner. 'avais des visions
de couleurs en transparence que je
portais en moi. »

Dans un entretien avec Isabelle
Reiher, directrice du Cirva, a pro-
pos du verre, Delphine Coindet sou-
ligne : « Ce fut un enrichissement
pour moi en termes de connaissance
des matériaux et de coopération avec
les savoir-faire. Au sein de ma pra-
tique, le verre s'ajoute désormais a un
éventail des possibles que jaimerais
ne jamais voir cesser de sélargir. »

Cet hommage a l'architecture radi-
cale digne d’un Sottsass et a I’esprit
surréaliste, résonne dans la suite de
I’exposition avec ses sculptures en
bois, planches d’un calendrier anar-
chiste, collages associant poémes,
articles de presse et éventails... Del-
phine Coindet répond : « Jespére
faire résonner aussi les modes de lart
de lartisan sans qui, une artiste ou
designer telle que moi, nest rien ! »

D. POIRET
*RCV N° 202

SILVIA LEVENSON - LUCA LANZI, « Who in the world am I? »

LORCH+SEIDEL GALERIE, BERLIN, ALLEMAGNE

Le galeriste berlinois Hans-Mar-
tin Lorch présente réguliére-
ment les ceuvres de Dafna Kaf-
feman, et aussi celles de Silvia
Levenson et Luca Lanzi réunis ici
dans une exposition intitulée Who
in the world am I? (Qui suis-je en
ce monde?). « Lenfance est le théme
de lexposition conjointe des objets
de verre de Silvia Levenson et des
dessins de Luca Lanzi, explique-
t-il. Des sentiments et désirs, des
jeux et expériences, mais aussi des
espoirs et des réves auxquels les
enfants doivent faire face. La vision
des artistes dans ces ceuvres s’étend
dans le passé... autant que vers le
futur. »

Who in the world am I? sont des
mots que Silvia Lewenson inscrit
en lettres a peine perceptibles sur
I’ensemble immaculé de vétements
de bébé. Seul le contour des lettres
finement marqué en graphite ténu
se discerne sur la surface terne et
mate des vétements réalisés en verre
blanc opaque. L'inscription blanche
sur la blancheur du support semble
volatile, facile a effacer. Les carac-

I LA REVUE DE LA CERAMIQUE ET DU VERRE

teres d’imprimerie minimalistes
renvoient au sentiment de quéte,
d’ouverture, de curiosité et d’incerti-
tude qui est présent dés le début de
toute vie humaine. Aucune réponse,
pourtant cette question demeure
omniprésente.

Don’t hold your breath (Ne retiens
pas ta respiration), une autre ceuvre
de Silvia Levenson montre une
chaise d’enfant placée sur une carte
stellaire qui semble littéralement
glisser dans l’espace. Reposant sur
le siege est un grand globe de verre
incolore. Le nom des constellations,
la vue au travers du globe, la chaise
presque mouvante, l'impératif,
transmis par le titre, de relacher son
souffle : tout semble transmettre le
désir de l'adulte a voir I’enfant se
saisir des opportunités pour trouver
sa place dans la vie.

Suspendus a l'aréte supérieure
du tableau, sous un groupe de
papillons multicolores, des pieds
d’enfant. How the butterflies live?
— photomontage composé de huit
carreaux muraux, chacun consis-
tant en deux panneaux de verre

fusionné — aborde le théme de la
durée de vie. Certains papillons ne
vivent que ’espace d’un jour.

Les deux ceuvres figuratives
Bunny Girl et Black Sheep (toutes
deux faisant partie de la série
Strange Little Girls) traitent du rble
du modéle auquel méme les enfants
doivent se confronter. Le puissant
contraste entre la silhouette d’une
innocence enfantine et la téte d’ani-
mal la surmontant nous prédit un
avant-gofit du conflit de I'adulte.

Luca Lanzi n’expose ici que des
dessins (qui reprennent les thémes
de ses objets en terre engobée : des
jouets animaux et des poupées).
Ses premiers dessins représentaient
des petits chevaux a roulettes, des
agneaux, des oiseaux et des pou-
pées, jouets usés, maltraités, voire
blessés. Leur forme apparente
racontait leur vécu rappelant des
histoires d’enfance au spectateur.
Ici, ses dessins d’oiseaux sont des
esquisses en bleu et ceux des pou-
pées, a l'exception de The Knight,
sont partiellement estompés,
comme dans notre souvenir.  S. G.

Prismes, 2014 : verre, médium.
Photo : André Morin / le Crédac.
Courtoisie galerie Laurent Godin,
Paris et galerie Anne Mosseri-
Marlio, Béle. © Delphine Coindet,
Adagp Paris, 2015.

Silvia Levenson, Black Sheep.
Photo : Paolo Sacchi.

Du 24 avril au 13 juin,
TucholskystraRe 38, 10117 Berlin,
Allemagne. www.lorch-seidel.de
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L 'agenda de
la semaine

Cette semaine, on disserte sur

lornement a la NextLevel Galerie —
on réalise a quel point le CAPC est ‘
bien pensé — on bésite entre art et Tt IR e [ Mg ‘ .
design au Crédac — et on rend Al A 2 = ¥
bommage au Facteur Cheval dans son : 4 BWE | e i,
Palais 1deal. 7 jours pour : AL "
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PAR OSCARDUBOY -

Questionner les objets / .Y, T e
Des années déja que Claire Le Restif suit le travail : : > 3
de Delphine Coindet. « Que n’a-t-elle pas encore e e e o~

fait ? » se demandait la Directrice du Crédac... Du
verre ! Une résidence au CIRVA {Centre
international du verre et arts plastiques) plus tard,
les vases étaient 13, multicolores, polyédriques,
trés beaux, préts i étre posés devant 'enfilade de
baies vitrées qui contourne la Manufacture des

© Delplsne Comdet, Adagp Pars, 2015

(Eillets d'Tvry-sur-Seine. A Pextérieur, le skyline
hétéroclite mélange les hauteurs entre ensembles
années 1940 et quelques restes anciens, et puis de
beaux arbres qui cachent au fond cette pépite
architecturale tout en pointes de Renée
Gailhoustet et Jean Renaudie... Le contexte n’est
pas anodin et Delphine Coindet n’a pas baptisé
cette salle Architecture & Utopie pour rien :
empilés, ces vases modules prennent une autre
dimension, tantdt totem ésotérique, tantdt
éléments architecturaux d’un nouveau paysage...
Tout le long de Pexposition, Partiste englobe les
références et les emporte sur son chemin avec une
générosité jubilatoire, tournant autour des objets
sans les détourner complétement. Ces bitons
ondulés en chéne suspendus au plafond sont-ils
vraiment des portemanteaux, oui, non ? Loin
d’étre une coquetterie d’esthéte, le design est ici
invoqué pour ses qualités plastiques et son
pouvoir d’évocation, sans forcer 'interprétation.
Ala fin, un ballon de gymnastique coincé dans une
structure bleue en plexiglas se laisse aussi
questionner, clignant simultanément de I'ceil au
cénotaphe de Newton et 3 une mappemonde qui se
soumettrait aux pieds du dictateur de Chaplin,
joueur omnipotent dans cette grande cour des
symboles.

Delphine Coindet - Modes & Usages de Uart,
jusquau 28 juin 2015 au Crédac, 25-29, rue
Raspail, 94200 Ivry-sur-Seine ; www.credac.fr
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et de papier

# Delphine Coindet est une habituée du CREDAC, le
Centre d'art contemporain d’lvry qui I'accueille pour
la quatriéme fois. Avec Modes et Usages de I'art, elle
présente des ceuvres nées d'objets utilitaires débar-
rassés de leur fonction d’usage. Telles ces pyramides
de verre, fragiles et précaires, composées de
modules qui s’alternent téte-béche séparés par des
plateaux perforés. Ou ces collages sur papier qui
réunissent des matériaux hétéroclites, a la mode
surréaliste. os.

= JUSQU'AU 28 JUIN a Ivry. 01 49 60 25 06 et credac.fr.




Delphine
Coindet au
Crédacalvry

L'artiste y présente jusqu'au
28 juin « Modes et usages de
I'art », une recherche sur le verre.

Depu'slesannés1990, Delphine Coindet

développe un travail de sculpture qui

interroge les formes et leurs usages,
s'engageant, au coeur de la matiére et de ses
manipulations, 2 débusquer une réahté mise
al’épreuve par la pratique. Con:
curiosité de I’artiste pour les savoir - faire
particuliers, la directrice du Centre d’a.rt

&’Ivry (Crédac) a invité Delphine Coindet 2

utiliser un outil unique, le Cirva (Centre in-
ternational de recherche sur le verre et les
. arts plastiques), basé 2 Marseille. L’exposition
«Modes et usages de I'art » est le fruit de
cette expérimentation.

Se réapproprier ses inquiétantes
formes famllléres

“ladroite. Elles’en sert pour décliner les couleurs
présentes dans I'atelier avec une débauche
jouissive. Lexposition étant plus un passage
qu'une fin en soi, elle rebaptise alors les salles
de noms qui éclairent le process. Ici, « Archi-
tecture et utopie ». Et les modules empilés,
renversés, agenceés sur des formes géomé-
triques, finissent par composer une structure
architecturale. Sur les murs, les échos d’un
autre atelier (villa Médicis, 2011-2012) se re-
composent en assemblages pris dans le plan
coloré de plaques de Plexiglas, autre matériau
privilégié. La matiere se décale, renvoyant les
reflets d’une autre situation. Et restent, dans
ces compositions faites personnages, - Cas-
sandre, Diane, Mnémosyne, Eurydice, Pan-
dore, Psyché, Iris, Echo - , comme retenues
alasurface d’éventails, desbribes alired’une
sorte de début de manifeste féministe.

Autre salle, « Narcisse et les autres », le store
est baissé, tout flotte, unechmégraphle avec
Leloglclel.’iDmalechap&uxmelonsenvme

soufflé avec €léments sculptés, tandis qu'un.

miroir de sorciére indique d’autres directions,
sous I'ceil de I'Uomo traslocato, un mannequin
d’atelier réalisé a partir d’une combinaison
zenta. Sculptures ou objets, il n’est pas question
de hiérarchie entre ceuvre unique et multiples
désignés, mais de justesse d’économie, I'es-
‘sentiel étant, de se réapproprier ses inquiétantes
formes familieres. Puis une salle « Physique
et spiritualité » présente un monument fragile
- et énigmatique dont la structure en Plexiglas
enchasse un ballon de gymnastique. Il vient
rappeler 'architecture rationnelle, celle d’un
Ledoux, d’un Boullée, P'art d"utiliser les formes
géométriques simples pour faire résonner
Tunivers et 'étre humain. Tombant du plafond
pour rythmer I'espace, le trait souple de cordes
de chanvre trempées dans la couleur invite le
regard 2 se saisir de I'espace. s
LISE GUEHENNEUX

L’humanité
juin 2015



EXPOSITION

Par Julie Portier

Vue de !'exposition
Delphine Coindet,

« Modes et Usages de
I’art », Centre d’art
contemporain d'Ivry - le
Crédac, 2015. Prismes,
2014, verre, médium.
Photo : André Morin / le
Crédac. Courtesy galerie
Laurent Godin, Paris, et
galerie Anne Mosseri-
Marlio, Bile. © Delphine
Coindet, Adagp Paris,
2015.
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DELPHINE COINDET. MODES & USAGES DE L'ART -

Le Crédac, Ivry-sur-Seine — jusqu’au 28 juin

Delphine Coindet : La vraie
fonction de |I'art

En 2004, « La belle hypothese », au Crédac, produisait « I'irruption
d’une ceuvre simultanément image et objet », selon les mots de

Claire Le Restif, directrice du centre d’art d’Ivry-sur-Seine. Issu

du minimalisme dénaturé par I’objet domestique et d’'une touche
de Surréalisme, le vocabulaire singulier de Delphine Coindet a
ouvert la voie a tout un pan de la sculpture actuelle tournée vers

la théatralité et le décor. Dix ans plus tard, c’est sous un titre
faussement poussiéreux, « Modes & Usages de I'art », que I'artiste

surprend encore par la fraicheur de son langage, poétique et mutin.

= « 'ambivalence décisive entre objets d’arts et objets d’usage » en question
depuis vingt ans dans I'ceuvre de Delphine Coindet a trouvé une nouvelle
matiere a expérimentations quand le Crédac et le Centre international de
recherche sur le verre et les arts plastiques (Cirva) de Marseille lui ont adressé
une invitation croisée. En résulte la grande installation Prisme, qui prend le
soleil dans la verriére, irisant la dalle de béton brut de I’ancienne Manufacture
des (Eillets, comme si elle voulait donner les couleurs de la féte au souvenir
de la condition ouvriére... Déja les récits se bousculent, les symboles infusent,
dans ce qu'il faut bien décrire comme une série de vases disposés en étageres.
Mais c’est 1a que le sens bascule quand le décor plausible d’'une promotion

au rayon des arts de la table se révele étre un numéro d’équilibriste (assuré
par une simple planche de contreplaqué). Alors, les polyedres en verre

qui se distinguaient dans une panoplie de teintes séductrices et de motifs
bicolores évoquant les heures baba cool des arts du feu, révelent leur véritable
singularité, I'indice jusqu’a présent le plus fiable de la valeur d’une piece
unique : son défaut. Cette fois, Delphine Coindet n’a pas confié a I’artisan
un dessin assisté par ordinateur, mais a trouvé la matrice de son objet intrus
dans un recoin de I'atelier des maitres verriers. C’est un moule défectueux,

LE QUOTIDIEN DE L’ART | JEUDI 30 AVR. 2015 NUmEro 525

CETTE FOIS,
DELPHINE
COINDET N'A PAS

_ CONFIE
A L'ARTISAN
UN DESSIN
ASSISTE PAR
ORDINATEUR,
MAIS A TROUVE
LA MATRICE
DE SON OBJET
INTRUS DANS
UN RECOIN
DE L'ATELIER DES
MAITRES VERRIERS




EXPOSITION

DELPHINE
COINDET : LA
VRAIE FONCTION
DE L'ART

DANS LA SALLE
BAPTISEE
« ARCHITECTURE

& UTOPIE »,

IL SE JOUE,
C’EST CERTAIN,
UNE COMEDIE

DRAMATIQUE
EN COULEUR SUR
LE THEME
DE LA MODERNITE

"‘_

Vue de 'exposition Delphine Coindet, « Modes et Usages de I'art », Centre d’art
contemporain d’Ivry - le Crédac, 2015. Cordes, 2015, cordes en chanvre naturel,
laiton, peinture ; Calendrier Anarchiste, 2014, sérigraphie, éditions Ateliers Tchikebe,
Marseille. Photo : André Morin / le Crédac. Courtesy galerie Laurent Godin, Paris,
et galerie Anne Mosseri-Marlio, Bile. © Delphine Coindet, Adagp Paris, 2015.
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SUITE DE LA PAGE 08 sorti des rebus de 1'ceuvre d'un
autre qu’elle a élu comme I'élément source et in-
emboitable de ses élévations de verre, belles et hors
d’'usage. Ces immeubles cassants donnent le change
au paysage urbain derriere la vitre ; et dans la salle
baptisée « Architecture & Utopie », conformément aux
accents pédagogique du titre, il se joue, c’est certain,
une comédie dramatique en couleur sur le théme de la
modernité. La collaboration entre I'art et de I'artisanat
d’art était une partie du programme des avant-gardes du
XXe siecle engagée vers 1'abolition de 1'écart entre 1'art
et la vie. Son actualisation est plus souvent le symptome
de la colonisation de I'art par I'industrie du luxe.
Delphine Coindet regle la question en plongeant dans
quelques-uns de ses vases un cadavre de bouteille de vin,
a 'endroit ot I'on attendait la fleur. Dans un entretien
avec Isabelle Reiher, directrice du Cirva, 1’artiste donne
sa position : « Si le projet moderniste d’émancipation
de 'individu grdce a 'art semble avoir échoué entre les
mains d’Ikea d'une part, et des foires de l'art de I'autre, je
continue a croire au pouvoir transitionnel des objets et a leur portée émotionnelle,
transgressive et symbolique ». Revenons a ces faux vases. Leur cou n’est que le
témoin conservé de leur fabrication humaine, c’est I’embout pour le souffle qui
leur a donné corps, individuellement, avant qu'ils ne jouent aux funambules
sous 'ceil incrédule des héroines antiques, Cassandre, Diane ou Pandore. Elles
donnent leurs titres aux assemblages de la série des Eventails, faisant muter
par le langage, comme souvent dans cet univers hautement chimérique, les
objets en personnages. Cette série réalisée en collaboration avec I'écrivaine et
performeuse Chloé Delaume illustre un art du collage spontané, conjuguant
la brutalité a la délicatesse et au verbe briilant (attisé par tout cet air). L'un
d’eux proteste en silence : « arrétez de nous crever les yeux ! ». Cette indignation
féminine, tricotée dans un hommage aux avant-gardes révolutionnaires et a
’esprit surréaliste, bourdonne dans la suite de I'exposition qui s’achéve dans
une apothéose euphorisante d’absurdité. La derniére lecon du programme,

E « Physique et Spiritualité », se
] ﬂ passe dans une salle de gym
i équipée de cordes lisses, affichant
sur les murs un « calendrier
anarchiste » inspiré par 1’abécédaire
antisystéme créé par Narcisse Praz
pour une manifestation pacifiste le
1e mai 1970 a Geneve. Au premier
plan, un monument ésotérique,
évoquant de loin les formes
triomphantes de I'architecture
rationnelle, enchisse une spheére
parfaite et pleine de promesses : un
ballon pour muscler le périnée.
DELPHINE COINDET. MODES &
USAGES DE L’ART, jusqu’au 28 juin,
Centre d’art contemporain d’Ivry - le
Crédac, La Manufacture des (Eillets,
25-29 rue Raspail, 94200 Ivry-sur-Seine,
tél. 01 49 60 25 06, www.credac.fr
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Delphine Coindet,
Diane, 2011, peinture sur
papier, ruban de tissu,
plexiglas. Photo : Galerie
Anne Mosseri-Marlio.
© Delphine Coindet,
Adagp Paris, 2015.



Interview: Delphine Coindet

Delphine Coindet, in front of her work, Chérie-Chérie, 2006. Polyethylene, plastic, lacquered
metal, stainless polish mirror, 400 x 300 x 170 cm. Collection FRAC Basse Normandie. Courtesy
of the artist and Galerie Laurent Godin, Paris.

Introduction

DC - Delphine Coindet
ST - Selina Ting for InitiArt Magazine

A New Representation of a New Reality

ST: When looking at your sculptural works, one of the first things that draw an
audience’s attention is color. Be it monochrome, elementary or contrasting, can



we say that the way you use color evokes the tradition of painting rather than
sculpture itself?

DC: There is a kind of a priori judgment on sculpture which | find strange
because, since the 20™ Century, the notion of sculpture has been totally
outstretched. We saw this in the works of the Dadaists, the Surrealists, and later
on among the Pop artists, such as Claes Oldenburg who has destroyed the
codes of a monolithic sculpture with uniform colors. This is the departure point for
me. More precisely, it seems normal and logical to me that colors have to be
present because sculpture is also the reflection of the reality, and the reality is in
color. So, | choose to work with colorful materials. After that, of course, there is
the implication of different emotions that a color can arouse. So, color allows one
to create a multiplicity of combinations and to evoke different interests, to draw
people and to give indications. In artistic practices, color has three dimensions.
Firstly there is the conventional association that we give to a certain color, it
usually stays on the functional level. Then there is the perceptive dimension
which is linked to the visuals. The third dimension is emotive which operates on
the subjective level. The way | use color is to create all kinds of possible
combinations based on these three dimensions. In terms of aesthetics, the three
dimensions are all essential elements.

Delphine Coindet, Podium Medici, 2011. Sculpture made of lacquered wood, variable dimensions.
Courtesy of the artist and Anne Mosseri-Marlio Galerie — Galerie Laurent Godin, Paris



ST: Do you see a tendency in simplifying the color system in today’s art practices?
We have all the technology and tools to create the most complex nuances in
colors, but it seems that amongst the younger generation, simplicity in color is
preferred.

DC: | think that there are all kinds of very different strategies. If you look at
fashion photography, for example, you will see the most advanced level of the
high-tech. We have all the perfect tools to reproduce the reality in its closest
resemblance. It’s true that for artists like me, who grew up at the early stage of
computer technology, are (sujet de ce verbe? Ou alors “for” devant artists est
superflu) quick enough to incorporate new technology in our artistic practices. In
my early work, | often employed the simplification and schematization techniques
offered by the new technology. My sculptures can in a way be related to drawing
because of its minimalist and pure lines. | think there is the idea of syntax in
which an ensemble of things is united.

But in my work, there is much more than just a question of graphic design or
formatting. It's also about language. The simplification is also linked to the
passage from the semantic dimension to the perceptive dimension. The transition
allows us to resort to the language, the letter and the image itself. When | started
to develop my work with computer technology, there was always the question of
an abstract language which is at the same time visual and formal and linked to
the semiotics of the language.




Delphine Coindet, (Left) Red Ball, 2003. Inflatable balloon, painted plaster. Balloon, 65 cm in
diameter, painter plaster 54 x 44 cm in diameter. Soft jaune, 2003. Melamine, foam, leatherette.
76 cm x 69 cm x 136,5 cm. (Right) Le i (1995), © Delphine Coindet. Courtesy of
the artist

ST: Such as the piece Le i, placed against the wall which recalls the image of an
autistic “self” in the internet world?

DC: | made a lot of jokes in my work! [Laughs] There are definitely a lot of
hidden meanings! The starting point of this piece was a work by Robert Morris, i-
box, which | studied intensively at that period. Morris’ piece was like a game.
Let’s say | like to assign human beings to the periphery, and | always have the
tendency either to put the “self” back to its proper limit or to remove it from an
assumed position that perhaps is too central. | am strongly against the point of
view today that human beings are at the center of the world. This is for me too
anthropocentric. There are allusions more or less inexplicit in my works that try to
marginalize human beings, because in reality, we humans are not at the center
of the world. If we can think differently, if we stop considering ourselves as the
centre of the world, maybe we can accept that we are not much more valuable
than a stone, for example. [Laughs]

ST: Stones and other primary elements, such as diamond, water, minerals, etc.,
are very important motifs in your work. Normally, they don’t form a part of
narration in art, but you shift them from the background position to the central
stage, it's an act of subverting the order of things!

DC: Yes! To put what'’s really important back at the centre of the world! [Laughs]

ST: If we come back to the question of sculpture, we can also say that the simple
and geometric forms of these primary elements actually bring us back to a banal,
simple world. At the same time, the enlarged scale of these sculptural forms calls
into question the complacency as well as the fragility of human being...



Delphine Coindet, Synagogue de Delme, moquette et papier. © Delphine Coindet. Courtesy of
the artist

DC: We can perceive the scale as a game of inversion and displacement.
However, the idea of enlargement is not a systematic process in my work
because after all, the scales that | attained are rather limited. Secondly, there is
the idea of trajectory and to put on the front stage elementary forms that are
constitutive of the final material, such as domes, molecules, etc. Then, there is a
recurrence of sculptural models, such as diamonds, stones, columns, pillars, etc.

ST: Yes, the tentative to play on certain codes of sculpture is pretty obvious in
the Diamond, for example.

DC: When we displace or synthesize (j’enléverais ce mot car tu enchaines par “a
movement of synthesization) a form, we create a movement of synthesization
which produces sculptures, stones, monoliths, figures, images, etc. | synthesize
(ce terme revient souvent dans le paragraphe, pourquoi ne pas le remplacer par
combine? merge? amalgamate?) these forms through the notion of image.
Therefore, the image of a stone can be a sort of synthesis that signals sculpture
itself because after all, stones are natural sculptures. Don'’t forget that erosion is
one of the sculptural techniques. So, this is in fact my starting point. The very
simple, primordial elements that incite sculpture become the motifs of my
universe. | distill the forms, isolate them and give them the central stage. They
evoke the history of sculpture but through images and in a very allegorical way.



ST: The images are inspired by the nature, while the production process adapts
a sculptural tradition in order to produce forms that seem to be naturally sculpted.
Yet, the final objects, by its scale, simplicity, material, colour, etc., intentionally
expose the paradox of the natural and the artificial. It’s like a circle game.

DF: [Laughs] Yes, there are multi-layers in this. That's why computer technology
can be important in the sense that it provides a virtual space, a possibility to
create a synthesized environment that is totally artificial, and evolves according
to its own law which is (j'enléverais ces mots pour les remplacer par un simple “-“)
the law of mathematics. In fact, to work in an artificial way with artificial tools with
images modeled after the nature, is also to examine the living beings. In other
words, | try to understand the living by employing artificial tools, and ideas related
to natural processes, such as erosion. It’s difficult to explain... [Laughs] but |
believe that there is something allegorical in it. It's an allegorical (“symbolic™?
Pour éviter de répéter allegorical) way of representing the living and it goes by
the virtual space.

Delphine Coindet, (left) X, © Delphine Coindet. Courtesy of the artist
(right) Cosmos, 2009, Structure in wood with oars and bowling balls, 350 x 350 x 250 cm. ©
Delphine Coindet. Courtesy of the artist and Galerie Laurent Godin, Paris.

ST : What does the alphabet « X » represent for you?



DC: The « X » comes back quite often in my work because it's a question of
situation, locating and marking. The pyramidal form is also very different from
the polyhedron that we find in stones, diamonds, etc. | think that there is the idea
of proposing a constructed landscape and also the idea of movement, which
suggests mobility, a kind of perpetual changes. | try to use scenography, mise-
en-scéne, montage, collage, etc., to create an artificial world that evokes a
system that that exists (je remplacerais par “existing”) in the natural world.

Some years ago, | discovered the work of the German psychologist Friedrich
Frobel [1782 — 1852] who invented the concept of « Kindergarten ». The objects
that he designed in early 19" Century to arouse children’s curiosity for learning,
are ultra-schematized so as to allow multiple combinations. These combinations
in turn facilitate the representations of all the human knowledge. | got to know
Frobel’s theory after many years of experimenting with simple forms. His theory
in fact helped me to understand better what | had done in the years before. There
is a desire for simplification in order to be able to understand the world, the
systems that govern different relations... because, at the end, we find the same
system in all the domains of human knowledge which are intertwined. Thus,
there is the question of representation of the self in the world and of the Universe,
etc. (jenléverais le “etc.”) There is also the proprioceptive quality in the games,
that it’s the individuals who are being attracted to the manipulation of the games.
(cette phrase est bizarrement construite...). | see my works (pluriel, tu enchaines
par “they”) in the same sense. They are my personal tools to understand the
world. | made these objects to better understand my environment and to find a
place for me to live in.




Delphine Coindet, (Left) Fontaine (2000), (Right) La belle hypothése, 2004
© Delphine Coindet. Courtesy of the artist

The Artist at Work

ST: How do you work?

DC: The development of my work is a succession of adaptations. | graduated in
1992 and started working in Paris. Immediately, economics of production
became a concern. Computer is a way that allowed me to focus more on the
conceptual aspect without the need to have a studio. | did a lot of drawings and |
looked for people who could fabricate them (fabriquer des dessins? Tournure
bizarre. Ou alors remplacer dessins par modeéles / plans?). them. The approach
became very conceptual but there was some confusion because | didn’t want to
be in the industrial production, which is now very trendy. | prefer to work with
artisans with traditional techniques rather than industries. In 2000, my
relationship with the artisans became to change, because there was an influx of
artistic productions and the artisans with whom | used to work became fully-
booked. Since my work isn't commercial enough, | have less and less financial
means to produce my work. Then, | started drawing and doing projects
executions.

| have been living in Lausanne for five years. | have started to produce works
directly by myself. It's more economically viable and it's more satisfying both
intellectually and in practice. At the same time, certain questions are always at
the core of my way of working. How can | be more autonomous, independent,
more flexible and therefore to have more freedom in my practice? How can |
adapt myself to the situation today? These are (en trop) questions led me to
deconstruct my own works (je le mettrais au pluriel par rapport au “‘them” qui
termine la phrase), to undo and redo and undo and redo them

ST: | have heard of the story of the column but not very certain with what
happened. Can you explain a bit?

DC: | was invited to do an exhibition in (ou “at” ? il y a beaucoup de “in” qui
suivent...) Circuit, an art centre in Lausanne, in 2004 (je le mettrais en début de
phrase pour alléger les “in”). | found a column in the basement and | started to
put objects around it. Then, | decided to repaint the column in black so as to
single it out as an architectural element from the rest of the building. An

ambiguity started to set in. We could no longer be sure if the column was a



constructed “sculpture” or if it existed there all the way. What followed was that |
re-fabricated an identical column and a year later, in 2005, when | was invited for
an exhibition in La Chapelle Jeanne d’Arc de Thouars, | recreated the site by
positioning the column upside down and with a pedestal that resembles the
dimensions of the ceiling in Lausanne. In a way, | have recreated a site within a
site by transforming the object into something completely ritual. The column was
showed at another occasion, in a gallery, along, without pedestal, and it took in
another form.

Delphine Coindet — (Left) Y, 2004. Concret, roughcast. Exhibition view of CIRCXUIT, CIRCUIT,
Centre d’art contemporain, Lausanne. (Middle) Rock Hard (2005), wood, rough coat, paint, dim.
125 x 125 x 260 cm, La Chapelle Jeanne d’Arc de Thouars. (Right) Rock Hard (2005), wood,
rough coat, paint, dim. 125 x 125 x 260 cm, exhibition view in ColletPark gallery. © Delphine
Coindet. Courtesy of the artist.

ST: We are really at the limits of architecture and sculpture. The line of
demarcation almost disappeared...

DC: It's one of the central questions of sculpture, which makes it different from
painting. Painting is better defined through its frames, but sculpture can be
anything, in any form. It's a question of displacement. Objects that can be
displaced have a direct relationship with the specific site or context that they
occupied at a given moment. In the Lausanne show, | just took something from
an existing context.

ST: That’'s how an object slips in and out of a context easily and spectators are
given the freedom of interpretation.



DC: | think artists today are also researchers, we always at the helm of redefining
where sculpture situates. | think that sculptures today be situated (manque un

verbe at a very large scope. That's why there are always shifting and movements.
In fact, we are less in the fixed object but more orientated towards the exploration

of a gesture and a movement which allows (j'enleverais le “s”) an enormous
expansion.

ST: Where does the idea of re-fabricating an identical object and showing it in
different contexts come from?

DC: | think it's a mode of reproduction which is tied to a way of observation.
Sculpture is also about life, about how we construct life. Thus, the question is:
how can the created objects reflect the reality that surrounds us, and at the same
time, perhaps in a utopian manner, act on the idea (je mettrais “concept” a la
place, pour alléger le “idea” qui apparait a la phrase suivante) of reality and
transform it. There is also the idea of undo and redo. This process allows me to
reinvent my earlier works and to transform them into something different.

ST: It seems to me that such process of undo and redo is a bit anti-market...

DC: | think it's important for an artist to define himself or herself, what kind of
position s/he has in relation to the market, etc. Of course, if an artist doesn’t sell,
he doesn’t exist. So, there is a very delicate balance to take. Since my works are
not very commercial, they are not easily sellable, | have to and | allow myself to
work in this manner.

ST: Thank you very much!
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Delphine Coindet, Raphaél Zarka

. Apartés
N~ i~ 14 janv.-07 mai 2011
XY RS Z 4 Vernissage le 13 janv. 2011
f Paris 16e. Musée d "art moderne de la Ville de
b | Paris
Delphine Coindet, Ariane Michel et Raphaél
Zarka ont été invités a choisir des oeuvres dans
les collections permanentes afin de les présenter
en regard de leur propre oeuvre et créer ainsi
des rencontres fortuites ou a l'inverse des
rapprochements par affinités.

At A B ¢ Infos

Communiqué de presse

Delphine Coindet, Ariane Michel, Raphaél
Zarka

Apartés

Ce projet associe trois jeunes artistes dont les
oeuvres ont été récemment acquises par le
musée. Delphine Coindet, Ariane Michel et Raphaél
Zarka ont été invités a choisir des oeuvres dans
les collections permanentes afin de les présenter
en regard de leur propre oeuvre et créer ainsi des
rencontres

fortuites ou a l'inverse des rapprochements par
affinités.

Créateurs

+ Delphine Coindet
« Raphaél Zarka

« Ariane Michel

Les trois artistes se sont pris au jeu de la
recherche et de la découverte n'hésitant pas a
présenter des oeuvres inattendues, dont certaines
sont montrées pour la premiére fois dans les
salles du musée. Leurs regards croisés convergent
souvent, établissent des connexions subtiles et
elliptiques. Ainsi Delphine Coindet a imaginé un .
dialogue confidentiel entre sa sculpture et une Autres expos des artistes
constellation d'oeuvres redéfinissant I'objet dans « Propaganda
une synthése des médiums et des disciplines, dans e Construire un feu
la recherche d'une expression poétique, « Midnight Walkers
humoristique et critique. + Please Wait

« Erotique Ether
[ ]

[ ]

L

Lieu
e Paris 16e.Musée d art
moderne de la Ville de Paris

The Freak Show
Stupeur!
Abstraction extension, une

Ariane Michel a congu un accrochage onirique,
hypnotique a découvrir dans une atmosphére
nocturne interrogeant la présence au monde, le

réel et le factice, le visible et I'invisible. Enfin, le scéne romande et ses
choix de Raphaél Zarka offre une articulation connexions
conceptuelle dérivée de ses réflexions sur les « Bucoliques

formes. Sa sélection

de photographies, des sculptures et de films
interroge I'espace, le mouvement et le principe de
duplication.

+ Delphine Coindet
e Spectrarium
e Encore une fois

Conversations particuliéres, ces «apartés»
générent de nouveaux récits, incitant a des
relectures et des réflexions multiples. La régle du
jeu vient stimuler I'exercice habituel de
I'accrochage. Ce projet s'inscrit dans une série de
cartes blanches données aux artistes (Jean-Luc

Mouléne, 2008, Claude Rutault, 2009). ;;;“njglf;"‘;‘;stmites

Dans la méme rubrique

P Henriette Zéphir
Une femme sous influence

P Dominique Furgé, Julien Crépieux
Video, vidi, visum N°2

P Aurélien Porte
Mémoire, mise en ordre,
méditation

P Yann Toma
Wikileaks: les céables litigieux
Ouest-Lumiére

P Jean-Charles Eustache
Schlummert ein
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= Coindet en Solitario .

U MOIS
A LA MATIERE.

DELPHINE COINDET / GALERIE LAURENT GODIN ¢ ¢ X2k

Comme de coutume, les nouvelles sculptures de Delphine Coindet
ne se livrent pas du premier coup d'eeil. Désormais moins enclines a se
jouer d'un décoratif minimal, elles paraissent plutdt dévoiler par bribes
les secrets d'un rituel fictif inspiré du quotidien. Surtout depuis que I'ar-
tiste a remplacé les logiciels et I'informatique par I'atelier, le vrai.

Prenez cette sculpture monumentale, o des rames et des boules
de bowling aux teintes «voix factée» composent un ballet équilibriste
sur une architecture en bois: elle tient autant du chateau de cartes que
du voyage cosmique, 3 cheval entre I'éther poétique et la menace d'un
chaos  venir.C'est aussi un hommage a la derniére euvre de I'ltalien
Pino Pascali, mort en 1968, qui partageait avec la Francaise un goiit
pour le simulacre, la fausse fourrure et la mise en scéne.

Au mur, plus loin, des panneaux disposés en éventail décuplent ou
obturent la grammaire barogue que formenties ceuvres entre elles. Des

LA FRANCAISE DELAISSE L'INFORMATIQUE POUR S'ATTAQUER

fantaisies ol des
pages de maga-
zines de mode
froissées répon-
dent a une accu-
mulation de mas-
fues grossiers, oll
des cartes a jouer
ont été piégées e - -
dans les mailles d'improbables totems. Au centre de « Solitario -, e spec
tateur devient ainsi I'observateur privilégié de natures morles contem
poraines, plongé dans un opéra silencieux aussi comique que than
tique oil le grotesque et la beauté se disputent le devant de la scene
(JUSQU'AU 5 DECEMBRE / 5 RUE DU GRENIER-SAINT-LAZARE, 75003 PARIS)
CHARLES BARACHON

2009
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Nebwoa Goodman, Of Mind emf Other
Marzers, Harvard University Press, 1984,
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Une sorte d"srchaisme est présent dans bes
ceuvres de Delphine Coindet, dont ca s

16148 sigmes youvent remarque, par adleurs, I"aspect High-
par Teck. Son vocabulaire formel inclut sinsi Ses
Perre Tiller,  grelots, qué foent penser  la figure du fou du
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12 pyramide troaquée de Rogh (2006), plongée dans un nusge
luitenx en skai (leatherette en anglats, quel mot Ekégant), ot ua
wrchétype atemporel detourné. Quant i la forme-personnage dosée
e roues de charrette et décinbe dans Jes différentes versions de
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directement phynigue ef vinwel » Qi Soit «'iseégrer dans le monde «
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familier et surprenaxd s, Curicusement ~ ef coci ot 'sutamt plus
étrange que Je Tomel de I'artiste anglals est en tous points
dissemblable de celui de Coindet — les ansdyses de Tucker valent
aussi pour Jes ceuvres de Delphine Coindet, dien que celles-ci
scbent ssues d'images.

Degprais un certain temps déj4, Delpdine Coindet semble délaisser
k &re d la fols générique of wainé de ses euvres pour une
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chex cet artiste de « Agwes de furite gui permettont de se lsbéver &¢

I ndve, de Iz morme, de la discipdine’ . Or comme P'écrit en
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|l arrive qu'on trouve Jes ATIES POUE S€ FEIOUINET CONLTe som
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présente chez Delptine Coindet, mais dans ume perspective
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obict (entre art ¢t non-art) n'est pas si fermement etablie chez
Dedphine Coindet gra’elie n'ait besoin de garantir la qualite noa
fonctionnelle de son ceuvre par des moyens visuellernent agressifs.
Ce sont les plaques de verre coupant dans I'installation de
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crumacss, des plumes antificiellos, du pepicr slumisbem, du ruban
adbésif, une boite transpasente et du papier découpé (20 sur un
fomd gris angenté chic. Fese (2007) est un autre collage dans lequel
bpwummmdamam(imquil
vagise de boules de geisha), des p , un b al

qui a I"sir d'sppartenir & I'Ordre du Temple Solxire, une main ef,
i aussi, des plumes, da ruban adhésif... La texture dos matérise,
réels ou apparseant dass des images, jooe avec ks formes
découpées, bes couleurs of Jes ééments mas en relation pour
doener lieu i des compaostions abstraites et quasi accidentelles
comportant des eléments figuratifs,

Algue, ceeur, fruit, nuage, podium, pyramide, rocher, scie
circulaire, rente. .. La sculpture de Delphine Coindet uilise des
% divers. Le degré de référentialit de wes aruvres (eur

Spirsr (2008), les plaques de stratifié, d¢ bois peint ¢t de plexiglas
wux découpes anguleuses dans Peychde (2007),...

La qualité de Jeur rapport & 'espace en général — et sux sspaces
&'exposition co particulier - est I'un des atouts maicuns des
sculptures de Delphine Codndet. A Chamarande’, on a été frappé

par e liea de avee le plafond. Bivweroorh (2008),
-mdebolummwdcmmpau'uude
sablke, d"an collage et de pl de p o € par une

«Muw&anmﬂmmwarﬁaw.qu h
|"artiste a fait racceocher. De méme, dos condes & noeuds da mbme
penre que celle quicn trouve dans des gymaases sont suspendues
dans dewx salles en + B » du chitcau de Chamarande ct parsement
I'exposition du Creux de I"Exnfer, comme des dessins dans I'espace.
Autre caractéristique notable de quelkjues ceuvres : leur

omnhdnu-m-m‘bkmldm&um
do vue. C'est be cas de Blwesooth mais sensd de Prychée, qui, de face,
Evoque Je miroir sur pied anguel se réfere woa titre tandis que, de
Ml‘mmmeumwcumnhtmmnkdemde
bots et de plexi, découpées &t pressées bes unes les sutres.
Ccla 2 é08 dat et répete : lepuded!pmdehxubmna
Delphine Coindet consiste en detsias congus par ocdinateur et
viespdant Jes trois dimensions. Puis Partiste fais réaliser ses ceuvres

mimétisese) est lui-mémne trés variable. Aiosi, be reavoi 3 des
objets ou & dos signes et clale, évident dans Greloes (2005), ¢
(1995), X (2000}, Les arbres (2001) somt visuellement proches
d'us archétype au sens ot Phslippe Stasck emploie ce terme 3
peopos de sa lampe Miss Siss ~ « Commeeé 5 j'oneerads la bofte

dwecrme de plun dans la rve, gue 'y coulats dw
phmpc.qu;clau]nmnkaanxmmu
larpe, ure capice de Bew commun’ », Par contre Harpe (2005) ne fait
que bintainement allusion 2 Iinstrument de musique™, par ses
Bgnes courbes simns que par des rubans remoyant 3 des coedes
dstendues, qui $'écoulent da haut de la soalpture jusqu'su sol o4
i sc répandent en Bots colorés. Les cerises de Chin Chiri (2006)
Sont des cerises RENErKUES, « 4'svan! roue spécification
individuelle « comme Je dit Michel Gauthier”'. Pareillement, Jes
Diamanes (1994) de contreplaqué ne « resswrent pas [...] & des
pomanes exiztantes, mais, grdoe é V'iwage de cymehése et d la
modélisstion e 30, d wse abstraction, wne adéalivé de [...) damanr®.
Pourtant la tailk & facetses qui caractérise cette aeuvre et
également employee par Delphune Coindet dans Recher et
Carlionx = sans toutefois la symétric propre aux Diamants ot & une
écdelle différente. 11 existe doac une sbstraction, une idéalite de
Dismaxds qui n'est pas entitrement spécifique, puisgu'elle est
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partagée par Rocker er Cailloux. Enfin, certaines ceuvees font
preuve d'une référentialid « tronquée » : elle imitent des choses ou
dum:kk,uh.dﬁmdm-nhqun\ﬁ:«p-
définiti Jewr M. (1954) consiste en tne
forme imitant cclle d'un martees, mais dass une version trés
agrazdic et sans le manche de cet outil. D00 son étrangesé, qui est
en quelque sorte effet d'une réferentialisé tournast & mi-regine,
L'eme des salies du chiteau de Chamarande a'est vissble qua
travess ua filtre rose fixé sur uoe porte récapénée qui en barre
1'sccts. Flle rendferme des sculptares souvent vues de Delphine
Coindet qui sermblent mises ea réserve, Eparnscs, prosque
désactivees. Comme i I'astiste avait « fadt e tour » de ces cowvres ©
Jos Proshéses (2000), goe I'oa voit B rangees dans des vitrines
proches de celies que Pom wit dans les mwnbes d'histoire naturclle,
M Mame(M).wchaMIm
Elle ne les alors - dans cette
configurstion - que pour micax signifier qu'elle est passée @ autre
chowe, Lo titre de Pensemble de 'exponition, « Encose wee fols 1, a
sérement un seas pricis, ¢ e paint de voe, Une sutre masdére de
regarder cet ensecnble, intitalé Cancade, et de le considérer
mmemhm«mmmmmm

systemne de mise en soéne o rien n'est spécifiquement mis ea
valear s ce n'est le systéme lui-méme et 'espace dans lequoel il
s’insére. On a donc ki affaire & une socte de théderalind qui tourne
i vide. Comme be montrent ces différents exemples, ke deoor, <o
mouten soér du grand ast qu'il reppeoche de Mutalitaire ot de
Torpement, e une dimemson d¢ son travad parfaitement assumé
par Delphine Comndet.

Une autre fagon do réfichir sur le théme de la thédtralité est de
constater & quel pomnt Delphine Coindet adopee une position de
caméléon ou, au contraire de décalage par rapport sux lewx
qu'elle investit. L'exposition New Barscco & la Synagogue de
Delme™, qui éait ea rapport gvec s nature méme de I'eapace,
originellement Bé & woe certaine foeme de « spectacie » (religieux),
Favait déja ré. Celles de Ch de ot de Thiers
coafirment, i besoin était, avec quelle maestria elle parvient i
foadre ses ceuvres dans Je décor, & mimer sa grandoquence, & la
prolonger voire & Pamplificr.

l wm,-mmhu Ceatre d"Art et du paysage.

idére plus que un rep

art ¢t géologie dans es ceuvres de Delphise Coindet. On pourrsit
rappeler i cette occasion la distinction efiectuée par Fread entre be
minéral, associé & l'inerte ot & & mort, et Pomgasique, liew de b
W(Mlmmmmw«wcl'mt

s in Frogn® 2,p. 93,
2. Dazs Mille platessx mads ae cherchez pas o0, j¢ 03 pas
retrowvé la page.

3 Michael Fried, « Art and objecthood », Artforon, juin 1967,

Texte traduit par Nathalic Brunct ot Catherine Ferbos, Arr Seadio

o° 6, automne 1987, repris in Arr en thdorie, ] %00-1950. Une
thologie par Charles Hareison et Paul Wood, Hazan, 1997,

Kelley et McCarthy coenporte de dionys par

wmmummamm«
'm),wmmos),umclm) recélent une

Intitedée D¥d vw (2003) une |
quartz violet que Lili Reysand-Dewsar voit comme « uv seze
Sesimin dirco e mysholcgague” . Ou lngid Luche, doat Le Rocher™
wwmnm:immhamﬁw
un reposoir mystérieux. Ou encore David Vincent aka Paul
mwﬂl\uwdhmm&w&
calguie sar la montagne sacrée de Renconeres dw Trovsidme Type ~
o I'arganique rejoint le minéral. On p it
nuuaplummanBthehw
chez Delphine Coindet. L'une d'eatre clles consisterait &
s"intéresser i ce qui reléve spicifiquement du décor dasms son
travall, comme Jorsque Marcelline Delbecq ou Pierre Ardouvis

P 900,

4. Ot sont réunies des aruvres de 2005 3 2008 ainsi que des
créations specifiques.

5. Ce qui lui permet de « rester owverie & towtes sortes de teckmigues et
ne pas restredndre [son) tnaeel & la mattrise d'sme sewle ». Delphine
Colndet dany un entreticn avec Frideric Bouglé, dossier de presse
de Uexposition Mireir-Mircir au Creux de I'Enfer.

6. L'expression est de Vincent Pécodl in Half spuare Aalf crezy,
Vilia Arvon | Les presses du réel, 2007, p. 123,

7. Comme dars le plan final de Norrh by morthsen & Halcheock,
lorsque Cary Grant et Eva-Marie Saint roccoulent daas un wagon-
1t alors que lewr train s'enfoece dans un tuanel.

£ Propos de William Tecker rapportés dans Je cartel de l'ocuvre
Taanel, Tate Modern, 3ot 20048, Voir, le site www tate.oeg

9. Propos de Philippe Starck rapportés par Christine Colin in

= & ¢, Le derign davws La collection dy fords nations! &'Art

réalisent des ceuvres citant I'unsvers du thédere . On pewt
mentionnes dans ¢ registre les Nugges (1993), pour Jesquels
Delphine Caindet atilise du carion peint, ke boa viodet de music-
ball déposé sur Je polyedre réfiéchissant d"Own Edpe (2005) ou,
dehmpluhnhle.mde-nm-khmww(M),

phnmnundckdd WMcCﬁu)wdumm Dsutre
part, Delphine Coindet met a scene certaines d¢ ses seulptures en
utilisan: notamment des éclas : Jes néoes sur la plsteforme
lilex ol ¢'¢leve a colonne de Sans Tire (2003) ou les projecteurs
sortis "un studio de cinéma qui éclalrent e rose, puis en vert,
blew et omnge Jos déments de La Belie Hypothise (2004). Quant &

porass, Cnap et Miche! Bavercy &diteur, 2002, p. 164

10, Le tizre de cette ceuvre o8 aussi un jeu de mots renvoyant 3
Hans Arp, « ulpteur de I'espace courbe + comume I'a biea
remarged Emmanuel Grandjean in Edelweiss, mai 2006, p. 58
11, Selom bes termes employés par Michel Gauchier, ibid.

12. Michel Gauthier, op. cit., p 33.34.

13, LIk Reynaud-Dewas, « Le paon, Is roue et Josephine Baker »,
in 020" 31, auteenne 2004, p 20-21,

14. (Buvre o>-réalisée avec Agnes Marvel.

15. On peese bien sir i I'oeuvre de Pierre Ardouvin intitulée Aw
rhédrre, ce soir (2006) et & Waining for the meon (2000), photographic
de Marcelline Delbecq.

16, Vincent Pécoil 4 peopos de Dictier Marcel in Are Press n® 315,

2005,
17. Présentée d b Galerse de Noisy-le-Sec en 2001 lors de

l'mb&mxdtlmsdkmmﬂ- tdures de
& de type ial* ». Elle consiste dans la reprise -
mwamu d'une ceuvre iztitulée Fediuen’” qui se distinguait
Séja par sa moquette rouge « rideau de thédere ». Cette instalistion
est un dispositif 4 mi-chemin entre un carrousel ¢t un socie sur
lequel déflleraient des mannequins. En d'autres termes, ¢'est un

'exposition Drdascalics avec Sammy Exgramer et Cesare Viel,
18, « New Barocco s, Comdear, centre d'Art contermporain
s Synagogoc de Delme, du 2 mars au 11 mai 2003
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07, bois crépi et laqué, métal brossé [hauteur : 3 mi
médium lagué, néon et Plaxig x 200 x 60 em)
ours, satin, pierres [180 x 125 x 65 ¢m|

Page de gauche : Delphine Coindet photographiée par Marc Domage. = Pecker
> Warpe, 2008, caisson stratifié et rubans de satin [185 x 90 x 4 cm). <> The One, 20
=> La prainie, 2008, bois stratifié et Plexglas, murotr sans tain, ndeaw,

Domaine départemental Chamarande , Jusqu'au 15 février

DELPHINE COINDET UN PARFUM DADA

La Suissesse Delphine Coindet offre au spectateur des bribes d histoires
a reconstruire librement. Une expérience sans filet, déstabilisante.

{ est le premeer sentiment ressenti voulait « traiter la nature par le cyling

graphique de Delph e cubisme el ses

mpiexes du peintre

coup d'eeil. Elles sont émgm
nt simples et complexes

uminosst

: langage, de
51 son iconoclasme ¢! son engagement

Au dé

ste

t du siecle, on sest rendu

en méme temps installat

mbl lures

S sont suspendues

ux plafonds, accrochées aux murs

mes semblent detache

il me semble qu il ny

ou franchement ancr¢

a pas de forme sans pensee

stration, il n'y @ pas de réelle dé

les choses, f si c'est trop du monde r Delphine Coindet, les formes
varrive pas a faire fonctionner son imagination. » sont liées au monde qui les accueille, S
aic on. L'a t 3 priori ins: d'entités synthétiques d de

ncore une fors » ¢

enir « enc

e lexposition. Un second tour

fait apparaitre une évidence. Lhistoire de Lart du ¢

semble se rejoue vant nos yeux. De
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~> Happy Angles. 2007, bois gowdronné, plastique laqué, corde. plumes ¢'autruche 12 m de diamétre)
=> Page de droite : Cascade, non datée, installation. Le rose est mis.
~» Chérie-Chéne, 2006, meusse polyéthyiéne, plastique, métal lagué, incx poli, miroir, médium (400 x 300 x 170 cm)

viennent complexifier la composition abstraite. Elles ajoutent

des morceaux de vie 3 une histoire, Elles font

ces formes stables. Elles confrontent |a pulsion a la nigueur,

maouvolr

la subjectivité 3 1a raison. Elles r 5 perr ent d entrer

ant @ tourner autour. Car les sculp-

dans ['ceuvre et nous inc
tures de Delphine Coindet ne peuvent étre vues dans leur
ensemble. Les différents plans qui les organisent, parfois
masqués par un paravent qui sépare l'avant de
les fragmentent, les rendent ins
geantes. La lumiére joue aussi son role, s
dans les matiéres brillantes et les matériaux réfléchissants
« Jessaye ef
permanent, de ne pas faire des ob
Les imbrications de surfaces et les miroitements
duire des volumes illusiennistes qui bougent s
La frustration ressentie au début se dissipe au pro
de comprendre. Que se passe-t-il derriere la porte de la
oue entre des cones, un drapé,
abulaire
de lartiste. Regardons-nous la scéne ol se déroule Thistoire

arriere,

ables, mouvantes, chan

e refletant

ement de reprodure un mouvemnent

S MOrts, mais vivants

nt pro-

5 arret, »

Cascade ? Une histoire se

des cylindres. Toujours ces mémes éléments du v

ou les coulisses ? Cet imposant Pecker, entouré de petites
reproductions de lui-méme

ou en passe de détraner celui qui tnomphe - est-il ndicule

tentatives oe :j‘nu,]:!'l) ratees
ou menagant 7 Delphine Caindet nous ballade et nous pousse
a nous interroger. Elle séme peu d'éléments nous permet-
tant de nous rattacher a la réalité. « Je cherche 3 produire
des visions en allant au-dela des repéres que l'on se fixe
habituellement, en affirmant que la notion d'endroit et

de connaitre le monde

synthétiques. Ses cubes, ses parallélépipédes,
franches, ses matériaux de notre quotidien
Sans doute lasse
créer des liens ent

donne la matiére. El

les éléments la constituant afin que nous puissions agir

mentalement sur ['ceuvre. « Bans mon idée, j'aim
les choses finissent par se faire toutes seules. C'est
étre aussi pour ¢
moi. Il y

tasme de la machine qui produit des

choses de synthése de maniere completemnent autonome
Paur C.
au ndtre et qui suit d autres lois physiques. Parce qu'en fin de

st formaté par tout un tas de repére

sde, [al recréé un biotope artificiel paralléle

compte notre re

trés arbitraires. Toutes les mesures, ne le temps,

e

a perception de lespace. !l faut do peu
de choses pour transformer la percep et idée
quon peut avoir des Les enfar ont coup

est entendu

Aude de Bourbon Parme

d’imagination pour cela. » Le mes:

DeLpHiINE COINDET. ENCORE UNE FOIS.

Jusquau 15 février. Domaine départemental

de Chamarande. Entrée libre. Tél. : 01 60 82 52 01.
Internet : www.chamarande.essonne.fr



Happy Angles, 2007.

ue d el'exposition: au domaine départemental de
Chamarande, 2008, Courtesy galerie Laurent Godin, Paris.
Photo Marc Domage.

000000000000 O0OEC®
DELPHINE COINDET

ENCORE UNE FOIS

Par Daphné Le Sergent
0000000000000
Encore une fois : ce titre donné par Delphine
Coindet & son exposition au domaine de
Chamarande pourrait étre la version contem-
poraine du vers d"Horace « Bis Repetita
Placent », les choses répétées plaisent. En
effet, cette exposition se structure sur des
effets de répétitions et de résonances entre
les différentes piéces proposées et le lieu
- un chiteau construit au XVII® siécle - et
entre les ceuvres elles-mémes. Le marbre
de I'installation Psyché, est aussi faux que
celui peint aux murs du bitiment ; le voile
argenté de Cascade fait écho au paysage du
parc du Domaine ; I'encoche des panneaux
de Polyamid Spirit épouse les formes du cadre
du miroir de la salle. Ainsi I’ccuvre apparait
semblable & une surface de projection ot se
dessinent paysage et environnement. Mais
il ne s’agit plus de la surface réfléchissante
exaltée par le miroir de la mimesis. Celui-ci
s’est cassé en deux : d'une part, la répétition
des éléments du paysage dans I'ccuvre ; de

l'autre, la surface miroitante et séduisante
non plus du miroir mais des matériaux de
synthése que I'artiste utilise. Si répétition il
ya, c’estau travers d'une stylisation. La piéce
intitulée Torche est construite simplement
4 l'aide d’un céne blanc et d’une flamme
en plexiglas fluorescent orange. Encore une
fois...

I'autre, de se retrouver accroché sur Pecker,

Et ce cone de passer d’une ceuvre a

un parallélépipéde & roulettes, évoquant le
nez pointu d'un masque baroque ou d’un
Cyrano en mal de représentation. Les cordes
aux courbes dansantes de Happy Angles sont
de nouveau installées dansun des couloirs du
chateau et, cette fois, tombent verticalement
du plafond ; les plumes blanches issues éga-
lement de Happy Angles sont une fois de plus
présentes, mais colorées, dans ’installation
Bluetooth ; 1a colonne noire et arc-en-ciel, sans
titre, évoque I'ascension des formes dans le
totem de Dream.

Peud peu, au fil de ces redondances, se forme
unerythmique, proche delaritournelle ou de
la musique. Le travail de Delphine Coindet
introduit une réflexion sur le module et sa
modulation, nous convie i prendre acte des
écarts entre deux éléments répétés, A écou-

Zéro deux - Janvier 2009

ter les silences constitutifs de I’air musical.
L'agencement de ses ceuvres compte avec
les vides et les pleins, comme dans Cascade
ol les objets éparpillés relévent des notions
de distance et de parcours, ou comme dans
Mask constitué de percées et de trous. Tous
ces creux, ces vides, semblent marquer le
point de vue abandonné d’une contemplation
sur le paysage. Encore une fois, pourrait-on
dire, il n’est pas question ici d"un travail de
représentation, mais de stylisation : design
dans1’épuration des formes, expression dans
'usage des matériaux captant lumiére et
couleurs vives et semblant viser A reporter
"intensité d’une sensation. Cette stylisation,
le point de vue de l'artiste, ne reléve pas
de l'affirmation d’une subjectivité, mais au
contraire de son retrait derriére les objets
etles formes. C'est dansI’agencement, dans
I'emboitement des éléments, dans larépétition
elle-méme que résidentlarecherche artistique
de Delphine Coindet et I'ambivalence de
I'imaginaire dans le réel.

>>  Encore une fois, Delphine Coindet, au domaine
départemental de Chamarande, du 26 octobre
au 15 février 2009.
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COMPTE RENDU
Jeu de dupes
Delphine Coindet expose au Domaine départemental de Chamarande

Invitée du Domaine de Chamarande, Delphine Coindet inscrit dans le décor bigarré
du chateau ses propres sculptures. Accumulées, déplacées, elles proposent au
visiteur un nouveau regard sur |'czuvre tout en résonance de |'artiste.

« Encore une fois », voilad un titre qui sonne comme une ritournelle familiére, un moment
a reJouer, une fois de plus, histoire que ¢a rentre, comme une legon a pcrfectlonner, un
exercice a approfondir. On pourrait egalemcnt ¥ entendre le commentaire d‘un
spectateur lassé de revoir les mémes ficelles & nouveau turees, encore et encore. En
somme, quelque chose de l‘ordre du « déja-vu », mais qui serait ici envisagé comme un
« & revoir ». Pour Deleuze, la repetltlon n |mpI|que pas lidentique ou le plaglat mais
constitue l‘'occasion d‘une remterpretatnon Le chateau de Chamarande offre ainsi &
Delphine Coindet l‘occasion de remettre en scéne des ceuvres réalisées entre 2005 et
2008.

LYintérieur du batiment est le résultat d'une accumulation de styles, de (fautes de) godts
des propriétaires et des aberrations de restauration. Un décor bngarre dans lequel
Delphine Coindet installe son petit numéro. Il s‘agit d‘ailleurs moins d‘un dlalogue entre un
espace et une ceuvre que d‘une histoire de famille, tant la superposition est egalement au
coaur du travail de I‘artiste. Elle réalise des collages en volume d‘éléments heterogene_y,
convoquant autant I‘abstraction et le minimalisme que I‘esthétique acidulée d‘un réalisme
pop ou l‘apparence désigné d‘un prototype. Ce cumul fonde une unité nouvelle et
insaisissable. Chérie chérie (2006) est en cela exemplaire. Sur un parterre craquelé en
guise de socle, reposent de grosses cerises vernies comme des pommes d‘amour et des
miroirs hérissés, qui multiplient les points de vue. A Chamarande, elle surcharge cet éclat
baroque d‘un lustre et d‘'une moquette rouge. L'espace d‘exposition devient le décor d‘une
ceuvre elle-méme décorative. Cette mise en abime théatrale témoigne ainsi de lintérét
de Delphine Coindet pour le simulacre. Sa relation au spectacle s‘exprime notamment
avec les cauvres Bluetooth ou La prairie (2008), présentées comme des boites ouvertes
offrant une scénographie clé en main pour des attractions que I‘on imagine itinérantes.
Elles évoquent également le paravent qui dissimule les ficelles du show, les trucs du
magicien, les possibilités d‘un paysage. Reste & regarder le spectacle et & tenter d'en
imaginer les astuces.

Les c2uvres de Delphine Coindet tissent également, entre elles, un systéme de
résonnances qui repose sur un vocabulaire formel constitué de ruban, corde, scotch
argenté, résille, céne, miroir, étoile, papier transparent... Ainsi, les Cordes (2008), qui
agrandissent conceptuellement le lieu en s‘inspirant de la coudée médiévale, se
retrouvent gisantes sur Happy Angles (2007). La forme de cette derniére, entre astre et
shuriken, rappelle celle des miroirs de Chérie chérie. La couture formée par les rubans
dans Harpe (2005-008) n'est pas sans faire écho & la cicatrice de Choco (2007) ou aux
charniéres de Bluetooth. Encore une fois...

Les ce2uvres de Delphine Coindet tissent également, entre elles, un systéme de
résonnances qui repose sur un vocabulaire formel constitué de ruban, corde, scotch
argenté, résille, cdne, miroir, étoile, papler transparent... Ainsi, les Cordes (2008), qui
agrandissent conceptuellement le l|eu en s‘inspirant de la coudée médiévale, se
retrouvent gisantes sur Happy Angles (2007). La forme de cette derniére, entre astre et
shuriken, rappelle celle des miroirs de Chérie chérie. La couture formée par les rubans
dans Harpe (2005-008) n‘est pas sans faire écho & la cicatrice de Choco (2007) ou aux
charniéres de Bluetooth. Encore une fois...

De nouvelles c2uvres, comme Composition 1 ou Anti Vampire (2008), emergent de ce jeu
de correspondances. A Ia;pect trés produit qui preadaltJusqu ici & la réalisation de ses
piéces, se substitue une esthétique low-tech. Le principe d‘association évolue en une
stratégie « bouts de ficelle », une construction de matiéres brutes. On pense & un collage
punk qui aurait troqué son nihilisme contre des couleurs chics, & une illusion de précarité.
Le travail de Delphine Coindet continue ainsi & piéger le regard & la surface d‘une cauvre
qui fait signe par elle-méme. Malgré l'efficacité des jeux de résonnances et de
l'incongruité des assemblages, notre imaginaire reste au seuil d‘'un monde qui lui tend
pourtant les bras. « Encore une fois » n‘est que rarement l‘'occasion d‘un « il était une fois
» et tend & réifier les potentiels fictionnels des sculptures. Delphine Coindet joue la carte
d‘un formalisme qui favorise les conditions d‘un rapport frontal & I‘ceuvre. A Chamarande,
elle s'amuse de son esthétique ambiglie et modifie |‘attention du spectateur en rendant
inaccessible 1x1x1 (2005) et Cascade (un hommage & Etant donnés, |la derniére c2uvre
de Duchamp), constituant surement la plus belle réussite de I‘exposition. L'interdit et |la
distance suscitent |a curiosité, c‘est un moyen bien connu et encore une fois efficace.

Delphine Coindet, Encore une fois, jusqu‘au 15 février au Domaine départemental de
Chamarande.

Crédit Photo : Delphine Coindet, La Prairie. Photo : Marc Domage.
Raphaé! BRUNEL
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Antidote 4

i vous ne venez pas a I'art, 'art viendra a vous pendant votre

shopping. Les Galeries Lafayette ont aménagé une surface

d’exposition et y accrochent depuis quatre ans les pi¢ces
achetées par Guillaume Houzé, arriére-arriére-petit-fils du fon-
dateur du grand magasin. Cette année, une sculpture surfeuse
de Wilfried Almendra, le Datchotel Ryugyong, maquette dun
building nord-coréen devenu réserve naturelle de corbeaux
signée Nicolas Moulin, une caisse au contenu mystérieusement
remuant de Davide Balula, ou encore un Cadavre exquis sculpté
par Sophie Dubosc ou le Dear M de Delphine Coindet. De
quoi planter le décor d’une exposition gringante a souhait qui
fasse entendre le pessimisme des artistes sur 'époque.

Jusqu'au 9 décembre 3 la Galerie des Galeries Lafayette, 40, boulevard Haussman = 75009 Paris
www.galerieslafayette.com

Delphine Coindet, Dear M

2008, pidce unique, machine-outil, plexiglas, 135x180 x80 cm.
Collection Ginette Moulin/ Guillaume Houzé, Paris. Galerie Laurent
Godin, Paris / Galerie Evergreene, Genéve.
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DeLPHINE COINDET 38 ans
GRAPHIQUE ET LUDIQUE

bsente ou absorbée, Delphine Coindet a ce coté éthéré et quasi abstrait

qui traverse la plupart de ses ceuvres. On les croirait, ces demigres,
issues du ventre de I'ordinateur, d’'un monde impalpable et en deux
dimensions, le produit de calculs
savants. .. Les arbres se réduisent a
des spheres de couleur verte posées
sur des tiges brunes fagon bois, et
les cailloux comportent des facettes
comme si la matrice n'avait pas
encore songé a inventer les courbes.
Delphine Coindet a peut-tre hérité
de ce je-ne-sais-quoi graphico-
abstrait qui la lie au mouvement néo-géo suisse. Et pourtant, c'est bel et bien
aux Beaux-Arts de Nantes qu'elle a fait ses classes, dans les années 1990.
La simplicité des lignes, I'évidence géométrique des formes, I'économie des
couleurs. ... tout ou presque dans I'ceuvre de Delphine Coindet nous renvoie
au schéma. Et pourtant ce sont plus que des images de synthése appliquées
au monde réel. Ce sont méme plus que des sculptures, des décors ou des
éléments de design. Ce sont les promesses d’un ailleurs, d'un scénario a
inventer rapido et a vivre aussitdt. .. bref, des mises en scéne ou des terrains
de jeux & investir. Depuis une dizaine d'années, les installations de I'artiste
se lisent comme des supports en 3D dans lesquels le visiteur est invité a
déambuler. Comme si I'écran entre le monde réel et le monde fictif avait volé
en éclats : nous voici projetés de I'autre coté. Et ces espaces, au fur et a
mesure des années, se densifient, s'étendent avec poésie. Essentiellement
minimal et graphique, a travers des formes et couleurs génériques, le monde
de Delphine Coindet capture le visiteur et lui donne, du méme coup, les roles
d'acteur et de metteur en scéne. A Iui de jouer !

32 £ MONDE 2 20 OCTOBRE 2007
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Dernieres-nées de Delphine Coindet

Erotique Ether est le

titre énigmatique d'une
série de quatre nouvelles
sculptures de Delphine
Coindet qui sont exposées
a la galerie Laurent Godin.
Cette jeune artiste née

a Albertville en 1969 se
livre ici & un insaisissable
jeu de surfaces, brouillant
les pistes avec des piéces
sibyllines et faussement
utiles, des installations-
sculptures étonnamment
structurées et non

Delphine Coindet, Chérie Chérie,
2006, métal, plastique, mousse
polyuréthane, 400 x 300 x 180 cm,
détail (Courtesy galerie Laurent
Godin. Frac Basse-Normandie).

« éthérées ». Scarification
sur un carton d’emballage
pour Choco, étoile et
sphéres cabalistiques

de Happy Angles, Torche
en cone et carré juxtaposés
sément la perplexité.
Volatil par essence, I'éther
a des vertus analgésiques
et surtout psychotropes ;
il porte le nom de la
divinité grecque du Ciel
dont il évoque l'azur
fascinant et, comme

Eros, il procure I'évasion.
Delphine Coindet

cultive une fois de plus
'ambiguité. Avec Psyché,
semi-paravent perforé,
revient une allusion
mythologique 2 la divinité
personnifiant I'dme et
amante d’Eros — la boucle
est bouclée. Le prix

de ces sculptures va

de 12 000 € 2 25 000 €,
les sérigraphies et

dessins étant accessibles

a partir de 80o €. V. pEM.

« Delphine Coindet, Erotique
Ether », galerie Laurent
Godin - 5, rue du Grenier-
Saint-Lazare, 75003

Paris (o1 42 71 10 66 -
www.laurentgodin.com) ;

du 2 juin au 14 juillet.
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DELPHINE COINDET

Albertville, France, 1969.

Artifices and paradoxes are words commonly
used when describing Delphine Coindet’s
sculptures. One paradox is about her quest to
create tangible objects while always insisting on
the dematerialization of elements constitutive of
traditional sculptures. Coindet’s objects, made
of synthetic materials, compose reflective plays
of light. The works define themselves thanks to
precarious balance, suspension, dispersion and
collapse. They provoke an unsettledness as they
inscribe themselves in space through an unfore-
seeable and abrupt manner, almost as if their
existence is coincidence or accident.
Represented by: Galerie Laurent Godin, Paris:
Evergreene, Geneva.

Image: Cailloux, 2005. Stratified wood, 4 elements.
Courtesy Galerie Laurent Godin.



Art Actuel 2009

Les oeuvres de Delphine Coindet ne se donnent pas au premier coup d'oeil. Elles sont énigmatiques, a la
fois étrangement simples et complexes. Le froideur de leurs formes contraste avec la luminosité des
couleurs et des matiéres assemblées. Sculptures et en méme temps installations sont suspendues aux
plafonds, accrochées aux murs ou franchement ancrées dans le sol. (...

Pour Delphine Coindet, les formes produites sont liées au monde qui les accueille. Ses oeuvres se
construisent autour d'entités synthétiques disposées de maniére précaire comme pour expérimenter
leur rapprochement. Des éléments plus frivoles mais en réalité tout aussi simples - rubans ou scotchs
unicolores, morceaux de plastique, emballages-, tous tirés de l'univers industriel, viennent complexifier
la composition abstraite. Elles ajoutent des morceaux de vie a une histoire. Elles font se mouvoir ces
formes stables. Elles confrontent la pulsion a la rigueur, la subjectivité a la raison. Elles nous
permettent d'entrer dans l'oeuvre et nous incitent a tourner autour. Car les sculptures de Delphine
Coindet ne peuvent étre vues dans leur ensemble. Les différents plans qui les organisent, parfois
masqués par un paravent qui sépare l'avant de l'arriére, les fragmentent, les rendent instables,
mouvantes changeantes. La lumiére joue aussi son role, se reflétant dans les matiéres brillantes et les
matériaux réfléchissants. [...)

Delphine Coindet nous ballade et nous pousse a nous interroger. Elle séme peu d'éléments nous
permettant de nous tattacher a la réalité. Ce qui est étonnant dans ce travail, c'est cette capacité a nous
faire voyager a partir d'éléments synthétiques. ses cubes, ses paralléépipédes, ses couleurs franches,
ses matériaux de notre quotiden industrialisé. Sans doute laisse-t-elle la place a notre imagination pour
créer des liens entre les formes. Elle ne guide pas, elle donne la mtiére. Elle ne raconte pas une histoire,
elle pose les éléments la constituant afin que nous puissions agir mentallement sur l'oeuvre.

Aude de Bourbon Parme

The work of Delphine Coindet does not give itself away at first glance. They are incredibly enigmatic,
simultaneously exuding both an intriguing simplicity and complexity. The remoteness of their forms
contrast beautifully with the luminosity of their colors and combined materials. Sculptures and also
installations are suspended from the ceilings, hung from walls or simply planted in the ground(...]

For Delphine Coindet, the forms produced are strongly linked in turn to the world which they are
welcomed into. Her works construct themselves around precariously disposed synthetic entities, which
explore their connection. Some elements are slightly more frivolous than others, but in reality just as
simple — uncolored ribbon or sellotape, pieces of plastic, packaging- all taken from the industrial world,
ultimately aiming to complicate the abstract composition. They infuse it with elements of a life story.
They aim to move these stable forms. They confront the rigor of impulse and the subjectivity of reason.
They enable us to enter into the work and encourage us to look within. Delphine Coindet’s sculptures
cannot be seen as an ‘ensemble’. The differing ideas, which organize them, sometimes hidden from a
screen that separates the front from the back, fragments them, rendering them unstable and in a shifting
state of alteration. Light also plays its own role, reflecting itself in bright and reflective naterials. (...
Delphine Coindet gallivants us and invites us to question ourselves. She scatters very few elements in
enabling us to attach ourselves to reality. What is particularly surprising about her work is this capacity to
transport us away from these synthetic elements, its cubes, its parallelepipeds, its frank colors, its
materials taken from our daily industrialization. It can most definitely be said that leaves a certain place
in our imagination where we are able to create links between forms. Shedoes not guide, but hands us the
material. She does not tell a story, she rather presents with the various elements that make up this story
in orderto mentally be able to act on the particular work.

Aude de Bourbon Parme



Beaux-Arts Magazine Sculpture, Hors série

Delphine Coindet occupe une place a part sur la scene de la sculpture contemporaine francaise: entre
sculpture minimale et travestie, abstraite et virtuelle, sophistiquée et artisanale, bref, selon les termes
du critique d'art Vincent Pécoil, une sculpture « anti-académique ». A partir de dessins préparatoires et
autonomes, elle a en effet développé un processus de création qui conditionne ses réalisations en trois
dimensions. Elle élabore des dessins de synthése destinés a étre réalisés a deséchelles différentes pour
animer U'espace, dans des matériaux et des couleurs qui vont les charger d'un sens autre que celui des
objets représentés ou annexés. Ces dessins sont confiés a d'autres corps de métiers, qui en assurent
U'exécution. Détournement, donc, mais aussi métamorphose, la premiere étant celle de la réalisation.
L’idée - celle d'un objet, d'un végétal, dune forme hybride ou pure- devient des lors réalité : « Mon travail
se résume parfois a cette question: qu’est-ce qui fait que deux choses qui n'ont rien a voir se retrouvent
ensemble ? De ce point de vue, le fonctionnement des mes ceuvres me semble apparenté a celui de la
psyché :ilya le dedans / le dehors, Uordre / le désordre, etc..»

Pour le choix des matériaux, Delphine Coindet associe volontiers des matieres «antinomiques » ou
antiréelles, organiques et de synthese, vivantes et inertes: bois, plastique, miroir, fourrure, plumes,
carton, métal... Cette association improbable des couleurs, des idées, des formes et des matieres et leur
mise en scene offrent une nouvelle hypothese du réel, lequel se présente alors comme un décor, une
« théatralité ». [...)

En s’attachant a la représentation de l'idée des choses comme chez Cézanne, de la sculpture
aujourd’hui, entre objet artisanal et collage tridimensionnel, mise en scene sophistiquée et design,
entre décor et représentation, tissant un lien inédit entre réel et fiction.

Alexia Fabre

Delphine Coindet assumes a certain position in the contemporary French sculpture scene: in short her
style, according to the art critic Vincent Pécoil, an «anti-academic » sculptor, is somewhere between
minimal and showy, abstract and virtual, sophisticated and primitive. Veering away from autonomous
preparatory studies, she has effectively developed acreative process, which enables her to actualize these
images in three-dimension. She elaborates synthetic designs, ultimately destined to fill and animate the
intended space on varying scales, of which its materials and colors charge it with a certain something
that manages to surpass anything we would have expected from the various represented and annexed
objects. These images are credited with another body of work, which ensures its effective execution.
Misappropriation, but also metamorphosis, the firstbeing that of realization. The idea - that of an object,
a vegetable, a hybrid or pure form - becomes from therein reality: « My work explores the following
particular question: how can two things, which have nothing in common, resemble one another? From
this perspective, the functioning of my work has strong psychological ties: there is this idea of the
interior/ the exterior, order/ disorder, etc.»

Delphine Coindet obligingly associates the material as, «antinomical » anti-real, organic and synthetic,
alive and apathetic : wood, plastic, mirror, fur, feathers, cardboard, metal .... This unlikely association of
colors, ideas, forms and materials and their ‘mise en scéne’ offer a truly novel take on reality, which
ultimately presents itself as a setting or backdrop, a certain « theatricality ». (...]

Delphine Coindet, in attaching herself to the representation of the specific idea of things, very much like
Cézanne, in the same way reinvents our gaze and questions today’s position on sculpture, which
mediates between the traditional object and the three-dimensional collage, employed in a sophisticated
manner, and that of design, which again strikes an equilibrium between decoration and representation,
weaving a fresh ties between reality and fiction.

Alexia Fabre



Delphine Coindet
miroir-miroir Conversation avec Frédéric Bouglé, juillet 2008 :

Frédéric Bouglé : Comment, chere Delphine, percevais-tu le Creux de l'enferavant d'avoir a y exposer
?

Delphine Coindet : C'est difficile a dire, il est chargé de toute une histoire, il se suffit
déja a lui-méme. Faire une intervention dans un lieu comme celuici,

c'est se confronter a cette idée du contexte, sachant que pour cette raison méme,
l’endroit peut étre merveilleux ou angoissant.

Frédéric Bouglé : Ilestvrai que tu es déja intervenue ici en 2001, en collaboration avec Saddane Afif, a
l'occasion de son exposition mémorable, « Mise a flot ».

Sur sa proposition, tu avais réalisé un dessin numérisé représentant le Creux de l'enfer submergé.
Beaucoup de promeneurs s’en souviennent ; l'oeuvre en effet fut présentée a lidentique sur un
immense panneau métallique de trois métres de haut sur quatre de large, que des alpinistes avaient posé
sur le batiment méme.

C'est d'ailleurs un habile peintre en publicité de Thiers, Monsieur Mayol, qui en avait reproduit
U'esquisse a l'aérographe. Cette délégation au savoir-faire de l'artisan reste-t-elle une constante dans ta
démarche artistique ?

Delphine Coindet : Oui, méme si j'attache moins d'importance a ce procédé qu’il n'y
parait. C'est vrai que j'ai mis en place une pratique qui passe par le dessin et la
réalisation des oeuvres sur plan, par des artisans appartenant a différents corps de
métiers. A ma sortie de l'école cette stratégie avait l’avantage d’apporter une réponse
pratique a des questions telles que : comment faire de la sculpture quand on n’a ni
espace ni équipement lourd ? Ou comment rester ouverte a toutes sortes de techniques
et ne pas restreindre mon travail a la maftrise d'une seule ? Je ne tenais surtout pas a
me limiter a un matériau ni a une mise en forme prédéfinie, et mon désir
d'expérimentation était axé sur l'observation des procédés de transformation et de
construction plutét que l'expression d'une habileté technique qui m’aurait été propre. Je
cherchais a comprendre et a apprendre, tout en m'imposant une certaine distance quant
a ce que je pouvais produire. Cette distance me semblait indispensable pour canaliser
une approche fondamentalement intuitive. A vrai dire cet état d’esprit est toujours le
mien aujourd’hui, bien que ma pratique ait évolué. Depuis un an j'ai un atelier a
Lausanne, ol j'habite désormais, et les piéces que j'y ai réalisées marquent une nouvelle
étape. Il s’agit moins d'une rupture que d’'un prolongement, car si les conditions et le
contexte d’expérimentation ont changé, les enjeux restent globalement les mémes ainsi
que les outils et matériaux issus de notre environnement industrialisé et informatisé.
Disons qu’'aprés avoir mis en place un répertoire de formes et d'expériences qui
évoquent cet environnement et ces technologies de pointe, j'utilise aussi désormais tels
quels les objets produits par ces nouvelles technologies industrielles.

Cependant, il est toujours question d’artifice et d’illusion, de dispositifs accidentels aux
formes incomplétes ou inachevées, et de constructions composées par juxtaposition et
mise en relation de multiples plans successifs.

Frédéric Bouglé : En quelque sorte, c’est la représentation d'une image qui ne peut se conclure dans
la réalité des trois dimensions, tout autant que c'est la création d'un volume qui ne peut se conclure
dans l'image. Ce sont des matériaux industriels, issus du monde réel, qui viennent habiller le vide d'un
dessin virtuel.

Mais le fait de revenir a l'idée d'atelier, c’est revenir aussi a une forme de réalité, a une dimension peut-
étre plus humaine ?

Delphine Coindet : Comment dire ? C'est assez compliqué ; je pense que j'essaie de
développer ma pratique en fonction de la réalité dans laquelle elle s’inscrit. C’'est une
forme d’'adaptation si on veut, qui me permet de préserver les conditions de faisabilité et
le temps de l'expérimentation. Par ailleurs j'ai toujours défendu et cru en la notion de



pratique dans les arts visuels, tout comme en danse ou en musique. Réaliser un dessin
sur ordinateur ou sur papier, ca a toujours été pour moi de l'ordre de la pratique. Ainsi,
dans l'atelier, je donne un prolongement a une approche qui était peut-étre plus «
conceptuelle » au départ. Il y a aussi un désir d’expression assumé dans cet exercice,
sachant qu'a un moment donné il y a frustration de se trouver dans un rapport a un
travail programmé, a un temps différé. En fait, j'ai certainement voulu me réapproprier
le moment de la production en réduisant aumaximum Llintervention de tierces personnes
dans la réalisation. Aujourd’hui, la maniére que j'ai de travailler par collages et
assemblages me permet d'entrer dans le détail des surfaces et de complexifier 'aspect
de mes sculptures, mais aussi d’'étre encore plus intuitive et beaucoup plus rapide dans
l'exécution. Finalement je m’intéresse de moins en moins aux finitions, et de plus en
plus a U'expérimentation et aux rapports possibles entre les choses.

Frédéric Bouglé : Et comment abordes-tu le projet pour le Creux de l'enfer ?

Delphine Coindet : J'ai décidé de prendre comme point de départ une piéce qui s’appelle
Podium et qui fut produite en 2001 a U'occasion d'une exposition a la galerie de Noisy-le-
Sec, « Didascalies » avec Sammy Engramer et Cesare Viel. L'exposition révélera sans
doute a nouveau mon intérét pour les systéemes de représentations, les jeux de langage
et les dispositifs scéniques, dans l'esprit d’expositions telles que « New Barocco »
(Synagogue de Delme, 2003], « Open for Play » (Zoo Galerie, Nantes, 2005) ou « Rock-
Hard » (Chapelle Jeanne d’Arc, Thouars, 2005).

Delphine Coindet est représentée par : la galerie Laurent Godin, Paris ; la galerie Evergreene, Genéve.
Recto de cette invitation : Delphine Coindet, Dear M., 2008. Piece unique, machineoutil

et Plexiglas, 135 x 180 x 80 cm. Collection Guillaume Houzé. Courtesy galerie Evergreene, Genéve ;
galerie Laurent Godin, Paris. Photographie : Annik Wetter.

le Creux de l'enfer, centre d’art contemporain

Exposition: 15.10.2008-31.01.2009 / 14 h-19 h, entrée gratuite.

Vernissage: mardi 14.10.2008, 18h-22h

Commissaire: Frédéric Bouglé — Commissaire associé: Matt Hill

Le Creux de l'enfer recoit les soutiens du ministére de la Culture et de la Communication/ direction
régionale des Affaires culturelles d’Auvergne, de la ville ce

Thiers, du conseil général du Puy-de-Dome, du conseil régional d’Auvergne, de Clermont Communauté,
du rectorat de 'Académie de Clermont-Ferrand et du

Parc naturel régional Livradois-Forez.

Vallée des Usines 63300 Thiers, Puy-de-Déme, France — tél. (+33) 04 73 80 26 56

info@creuxdelenfer.net

The press release is available in English at the following address:www.creuxdelenfer.net




Acrobatic 2007

David Rosenberg, interview with Delphine Coindet
Conducted on the occasion of the exhibition “Erotic Ether” at the Galerie Laurent Godin,
June 2 to July 14, 2007.

David Rosenberg: Foryour first exhibition at the Galerie Laurent Godin you have presented a number of
sculptures, but also some collages. The manufacturedaspect of some of your works seems to be making
way for something less mastered, more random, perhaps.

Delphine Coindet: This aspect you mention is exactly what I'm aiming for these days. | want my work to
be more expressive, more immediate: an outlet rather than significant forms. | hate the idea of “doing
design”! In fact, I've had enough of people highlighting or criticising the so-called “smooth” aspect of my
work. | object to this approach. It's not the way | see things.

D.R.: So how would you characterise your work?

D.C.: | think that, on the contrary, it's always quite “badly made”. My sculptures are prototypes. The
materials may be industrial, but my technique is more of a craft.

D.R: Which means?

D.C.: You could say that my methodology is somewhatacrobatic. | don’t have a studio... | conceive works
with a varied assortment of materials and the final assembly is frequently put together in the gallery or
the art centre. There are things that | don’t discover until the last minute. It's always complicated and
challenging, but it’s also one of the workings of my art. It's a limit | like to experience. This is also why |
show collages. They are sketches, exercises: both a game and a kind of release at the same time. | don’t
ask myself any questions when|'m doing them. | just try to go as quickly as | can.

D.R.: Where do the fragments you bring together in your collages come from?

D.C.: | mainly use images from fashion magazines. | travel by train a lot so | need to see pretty images
(smile)... Vogue, Numéro: | revel in these sophisticated ways of portraying women, fabrics, cosmetics...
These magazines are a mine of representations and textures that | play with to produce more or less
anthropomorphic compositions: | make a monster appear where you thought yousaw a goddess.

D.R.: This notion and technique of collage seems to flow throughout your work...

D.C.: That's very true. The whole idea of this exhibition comes from the notion of collage and the
possibilities it has of making completely foreign matters and forms relate together. My work can
sometimes be summed up as: “What is it that brings two completely different elements together?” On
this level, it seems to me the works function along the same lines as the "Psyche”: you have the
inside/outside; order/disorder, etc. This is what the use of mirrors and reflecting surfaces directly or
indirectly refers us to...

D.R.: While producing optical effects...

D.C.: I tryto switch between producing a kaleidoscopic effect and including the viewer’s reflection inside
what is deemed a fictitious or illusory space, as is sometimes the case with Op Art. With the slight
difference that the works on show do not come from any rigorous postulate but from trial and error, an
empirical approach, to which another paradox is added: the material reality of fake bodies. Happy Angles,
for example, is a play between fake objects that have a very real weight, density and presence—a star,
geometric shapes—and real objects—tar, feathers and rope—that have a rather abstract presence, more
in the realm of signs.

D.C.: And the title of the exhibition: Erotic Ether?

D.C.: Eroticism: flesh, the body, all the senses titillated. Ether: a fantasy, an anaesthetic. Two
antagonisms brought together in one go: ta da!



Texte de présentation de l'exposition Solitario

Solitario. Le titre de cette nouvelle exposition de Delphine Coindet a la Galerie Laurent Godin peut
surprendre, avec sa consonance italienne et masculine, son évocation de la solitude. C’est en fait un
hommage, plus par Uesprit que par la lettre, a U'artiste italien Pino Pascali. Peu de temps avant sa mort,
en 1968, ce dernier avait fait une grande sculpture, tenant du divan et du chateau de cartes, nommée
Solitario et construite par grands plans en équilibre dans une matiere inattendue appelant le toucher,
une fausse fourrure bleu sombre. En 1968 encore, Mario Merz lit sur les murs de Paris cette expression:
« Solitaire solidaire ». Il la traduit en italien — solitario solidale —, et U'inscrit en lettres de néon sur un
plat de cuisine rempli de cire. Le Solitario de Delphine Coindet fait ainsi écho a ces grands artistes
italiens qui savaient faire se rejoindre des qualités intemporelles, tactiles a la dynamique contemporaine
dans ses aspects les plus quotidiens.

« Solitaire solidaire » : n’est-ce pas en quelque sorte un portrait de l'artiste en général, a ['écoute du
monde — du cosmos a notre vécu intime — engagé pour lui et solidaire de ceux qui le changent, mais
toujours seul avec son ceuvre ?

Solitaire, c’est aussi le nom que l'on donne au diamant de la plus belle eau, que l'on devine a travers le
caillou brut, et que l'on isole pour mieux en faire admirer les feux. Chez Delphine Coindet, la pierre
précieuse prend une importance poétique spécifique, depuis l'une de ses premieres pieces intitulée
Diamants et qui présentait cing « pierres » de contreplaqué, dont ['opacité rendait plus claire la taille (en
navette, en princesse...) Si l'on songe que la «taille » est aussi la plus ancienne technique de la
sculpture, le diamant devient une allégorie qui relie U'histoire ancestrale de l'art a notre présent.
Sculpter, c’est travailler le matériau brut du réel, en découvrir la brillance qui sera montrée en solitaire.
Et la sculpture aujourd hui s’ouvre aux écrans qui nous renvoient en fragments des couleurs du monde.
Par grands éclats elle aiguise notre regard sur les choses, sur l'univers: Solitario.

La sculpture aujourd’hui commence donc par l'écran, le logiciel d'images, lequel nécessite que l'on en
repére chaque calque, chaque écran. Ecran 00 représente ainsi l'écran premier, le point de départ. Or,
loin d’étre un monochrome, une page blanche, cet Ecran 00 se présente la encore comme une
diffraction, une perception du monde et de soi (car on y saisit un regard, des bribes d'images) en couys
d’ceil obliques et fragmentés dans un rythme de miroitements et de cisaillements. C’est le matériau
premier a travers lequel l'artiste prend une «photographie » du monde. Techniquement parlant, c'est a
partir de magazines de mode et de luxe que Delphine Coindet a opéré découpes et recollages: une
déconstruction en grisaille qui nous renvoie la vision que ces magazines, que la société, veulent nous
donner comme modéle et qui brise, qui enchaine l'image des hommes, l'image de la femme.

Si le role de l'artiste est de nous montrer ce que nous faisons de nous-mémes : des sujets morcelés,
angoissés et enchainés a notre image, grisés alors que nous devrions faire briller nos feux les plus
précieux, son role est aussi de nous donner une perception plus vaste, de relier notre sentiment intime
et individuel a une vision d’ensemble. L'imposante sculptureCosmos, dans la facon dont elle s'empare
de 'espace de la galerie, avec sa construction de bois de charpente, ses avirons et ses boules de bowling
colorés, nous transporte dans un dépassement de notre étroitesse terrestre, dans un jeu ou le trivial
rejoint les sphéres célestes. Toutefois, l'une des caractéristiques de l'art de Delphine Coindet étant de ne
pas manquer d’humour, le spectateur ne perdra pas pied danscet univers poétique ou les équilibres a la
Calder le disputent aux boites de Cornell, cet artiste qui savait mettre a portée intime les planétes, le
passé et le présent. Certes le propos est grave. Les données contradictoires de la sculpture soulignent la
dialectique du danger dans laquelle nous sommes tous engagés. D'un c6té, la structure de bois de
charpente, son ordre quasi cubique, connotent la protection de nos logis; les rames colorées ou de bois
usé, les boules rutilantes ou chamarrées en appellent a un toucher rassurant, a un tentant
divertissement. Mais la construction, ouverte a tout vent, ne montre que son incertitude a maintenir un
équilibre, nous prépare a 'imminence des chutes, a l'aléatoire de cette physique que l'on sait désormais
régie par les mathématiques du chaos. D’'autre part U'ceuvre se fait métaphore de notre société, ol
chacun s’enferme dans sa sphere et ou les chocs physiques et affectifs se distribuent par effets. De part
ou d'autre, il est difficile de ne pas penser a la facon dont nous malmenons nous-mémes et notre planéte
jusqu’au point ou la rupture est imminente. Et pour trouver protection dans cette vision de l'univers, il ne
nous reste qu'a ramer... Co(s)mique!

Sylvie Coellier



The virtuality of actuality

Michel Gauthier

A wooden plank above an ideally blue expanse
of water - this is an image that several works of
art (and not the least of them) have put forward.
A Bigger Splash, which David Hockney painted in
California, in the summer of 1967. The ochre div-
ing board overhanging the pool, and the spray of
water dissimulating the diver. On the other side of
the pool, two palm trees, topped by a tuft of green
leaves... Calmer, but just as Californian, the water
Ed Ruscha photographed the following year for
his book Nine Swimming Pools. Three of the nine
images show a diving board standing out against
the flawless blue. Plants and parasols embellish
the surroundings. Delphine Coindet’s La Beile
Hypothése, 2004, carries within itself memories of
Hockney’s painting and Ruscha’s photographs. On
the ground, a curvaceous turquoise air-bed sug-
gests the aquatic element: water represented by
something that would ordinarily be found float-
ingon it. In 1967 (the year of A Bigger Splash), Pino
Pascali produced an image of the sea with 32 mq. di
=are circa, consisting of some thirty shallow basins
Zlled with blue-tinted water. In 1988, Jean-Marc
Bustamante’s Le Verre bleu used a slightly convex
plate of glass protected by a low white fence to
represent part of a swimming pool. There is no
Ziver 1o disturb the waves in La Belle Hypothése,
sura plywood E - Poseidon’s trident? - with three
prongs of unequal length resting on the inflatable
sucture. It would be difficult to see the object as
1 diving board. The colour and the position might
=z but the form seems to lay claim to a type of
zbstraction that would be incompatible with an
=xercise in representation. Besides which, this E
serves as a support for a large stylised metal flower
==t is clearly foreign to the world of swimming
acols, though it has links to the aquatic realm;
zme might think of a warter lily.! La Belle Hypothése:
Geoverny, rather than Los Angeles? Monet of course
— Hollywood nonetheless. Or rather, the water
Hass in Giverny, but in a cinema studio, under
su=lzmps. A few steps away from the sculpture, a
ssedight projecting abeam of light onto it, imper-
=zaibly ranging over the colours of the spectrum.
The Sower passes smoothly from orange to indigo,
== green to pink, from yellow to red. This chro-
manic lighting system animates the three elements

on the floor, and introduces time into their sculp-
rural existence. But above all, it brings into play a
strong sense of artificiality, and turns these three
elements into a setting — that of a highly improb-
able narrative which would be more likely to come
to life in the Dreamworks studios than those of
Paramount. La Belle Hypothése syncretises the dif-
ferent aspects of an aesthetic that lends itself to
a simplified type of figuration, with a projection
into space brought about by the use of the third
dimension.

Buildings, carpets, clouds, diamonds, feathers,
flowers, fountains, gear wheels, harps, moun-
rains, paintings, pebbles, plants, rails, rocks, saws.
scrapers, signposts, thread, tunnels, water - these
are some of the things Coindet has modelled. For
her, the motor of representational activity is nota
mimetic objective. Her intention is semiological
—to produce the sign of adiamond, a flower, a rock
or a painting, in other words an artefact whosc
representativity does not have to extend beyond
the threshold at which the sign begins to func-
tion. But we know that a sign Kicks in well before
comes to ¢ ion. And this is why
some of Coindet’s works consist of letters (those
instruments for the fabrication of signs): 7, 1995,
for example, a source of information abourt her
semiological poetics, or X, 2000, which gives the
letter twice - a large vertical form in plywood, and
another in carpet, like its shadow - its representa-
tion - projected onto the floor.* These works could
be seen as a reminiscence of Richard Artschwager’s
remarkable Punctuation Pieces (the first exclama-
rion mark dates from 1966), but the letter was
chosen as a motif primarily because its represen-
tation does not pose the mimetic problems associ-
ated, for example, with the human face. The rep-
r ional act is accomplished as soon as the
recognition of the letter has taken place, and any
additional iconic information would be superflu-
ous, given that the letter is a generic reality - so
generic that between itself and its representation
the difference is infinitesimal. In a way, Coindet’s
sculpture treats the objects it represents as if they
were letters, i.e. generic beings rather than indi-
vidual specifications. The upper element in La Belle
Hypothése is a representation of the concept — the
idea - of a flower, but not this or that parricular
flower. It is the three-dimensionalisation of an
abstraction.
The minimal representational style that char-
acterises many of Coindet’s works is also para-
digmatic, as a few examples will suffice to show.
In two dimensions, firstly. Since 1999, Gerwald
Rockenschaub, using a technique that is in no way
pictorial, has been producing untitled paintings,
some of which are deliberately abstract, while
others are schemartically representational. Several
show trees, or rather ideas of trees, that are cog-
nates of Coindet’s painted plaster Arbres, 2001.
Cognates, too, of the trees in Julian Opie’s 19905
Landscape Paintings, and, more particularly, those
that line the UK Roads, 2002. But Opie did not con-
fine himself to bi-di ionality alone, and his
trees, without losing anything of their abstraction,
took their place in space, as in You Walk Through A
Wood, 1996. Buildings (with the scries You Pass An
Office Butlding, 1996, Modern Towers, 1997), and cars
(You AreIn A Car (Peugeot 205), 1996, You Are Driving A
Subaru, 1997) signify an equally schematic passage
into the third dimension. Among the many exam-
ples of minimal, simplified representation pro-
vided by the period, some of Xavier Veilhan’s work
might also be mentioned. From the low-definition
images of the series Les Hommes rouges, 1996, to the
maximally generic sculpture Le Rhinocéros, 1999,
via the proprioceptive installation La Forét, 1998,
and the trees connoted by cylinders of synthetic
fabric, Veilhan’s art has made its mark on this new
age of representation. And for the same (morpho-
logical) reason, that the tree played a role in the

move to abstraction (with Mondrian’s composi-
tions of 1912 and 1913), it would appear to have
become a prominent motif of schematic represen-
tation. Further examplesare given by the inflatable
white trees in Didier Marcel’s Maguette, 2006, with
their similarity to one of the elements (itself also
white and geometrical) of the Jardin d’agrément, and
those of Tobias Rehberger’s series Motier Dying,
2004, though the latter are less rectilinear and
more highly coloured, with their falling leaves and
flowers. It was through a process of minimisation
that representation turned into abstraction - but
a movement in the opposite direction is currently
under way, with simplified representation being
born into an abstract milicu. This is the case, as we
have seen, with Rockenschaub. It is also what has
taken place in John Tremblay’s abstract output,
with works such as Ghetto Rainbow (Solid), 2001, a
“shaped canvas” composed of seven concentric
arcs which, coming down from the wall where

Frank Stella had placed them, lost their colours to
a paradoxical palette of greys that Alan Charlton
would not disavow, or Sunset, 2001, a mobile con-
sisting of six independent arcs in perforated alu-
minium, with orange edges. But in the land of
minimalist representation, the sun also rises, and
in Mark Handforth’s Sunrise, 2003, Dan Flavin’s
neons throw up a veritable insult to literalism.
Of course the schematicism nowadays affected by
representation is not without origins. One might
think, for example, of Claes Oldenburg’s Giant
Pool Bails, 1967, and Typewriter Eraser, 1976, or his
monumental pieces, such as Tube Supported By Its
Contents, 1985, Spoonbridge and Cherry, 1988, and
Mistos (Match Cover), 1992, whose representational
quality isimbued with adisturbing elementarity, a
strict minimalism — one might almost be tempted
to talk about an essentialism which would tend to
confirm (if it were still necessary) that the pop aes-
thetic is anything but realist. One might also cite
certain pieces by Pascali: Ruderi su prato, 1964, with
its ghosts of buildingsto which a cloud is attached,
1l Dinosauro riposa, 1966, which consists solely of a
dorsal crest, or Pelo, 1968, a fungiform sculpture in
fur. Such works are certainly part of the genealogy
of an aesthetic phenomenon that is now taking on
a structuring function.

But what significance is to be attributed to this
new mode of representation? It is the end of an
indicial era, certainly. In the 20" century, the index
was undoubtedly the aesthetically dominant sign
— a sign that “signified” by virtue of its material
contiguity (whether past or present) with its refer-
ent. The past century has, in effect, been marked
by the universal triumph of photography and the
cinema, which have imposed a regime of “onto-
logically realistic” representation founded on a
relationship of necessity between image and real-
ity. And even in the domain of practices that are
erroneously termed non-representative, the index
has extended its infi e. A non-negligible pro-
portion of abstract painting has been devoted to
indicial pleasures. With “action painting,” the
canvas recorded the movements of the artist’s
body; and less emotionally, but just as indicially,
the explicit nature of the brush strokes in some of
Robert Ryman’s works, such as the Winsor series,
1965-66, made them authentically representa-
tive paintings — representative of the brush in its
movements. ’I'hc’ time now seems right for the




revenge of the icon, which is a sign that signifies
purely by reason of its resemblance with its refer-
ent, not on account of being materially affected by
it. Roy Lichtenstein’s Brushstroke Paintings, 1965-66,
were perhaps precursors of this revenge. And such
paintings certainly manifest a critical distancing

inregrity of minimalism, which Coindet’s art regu-
larly encounters, though generally as a way of dis-
torting it, or altering it. One way in which she does
this is by bringing minimal forms into contact
(as formally disapproved of by the doctrine) with
representation: the plywood structure in La Belie

from abstract expre But they should also,
and in a more profound sense, be considered as an
iconic mutation of the index. It might, indeed, be
interesting to look at the pop aesthetic as herald-
ing the decline of the indicial empire. The com-
puter-generated image is clearly the main vector of
this return to favour of the icon, which, thanks to
the resources of electronic technology, can totally
detach itself from the particular, the individual,
the existent. Charles Sanders Peirce said that the
index was a sign of existence, in the sense that its
genesis necessarily referred to an existing object,
whereas the icon was a sign of essence, because it
did not per se refer to an existing thing.* And never
before has the icon been seen in this way, as a sign
of essence. The flower in La Belle Hypothése, or the
plywood Diamants, 1994, do not refer to any exist-
ing flowers or gemstones, but (through the use of
computer-generated images and 3-D modelling
techniques) to an abstraction, an ideality of flow-
ers or diamonds. This new mode of production of
images allows the icon to break with reality, offi-
cially and definitively.*

Thus excised from the existent, representation
obviously recognises affinities with abstraction.
And this is why representative and abstractimages
coexist easily in Rockenschaub’s work, as in that of
Coindet. Between the flower and the water in La
Belle Hypothése,as we have seen, anabstract form has
been intercalated. And in many of Coindet’s other
sculptures, it would be difficult to find representa-
tive values. Soft Jaune, 2003, is a semi-circle of white
laminate withayellow imitation leather centre; the
2003 Red Bali sits on a small grey base whose verti-
cal surface is toothed (like a hybridisation of one of
the Engrenages, 2000, and Scie, 1995 *); while Vénus,
2003, is a small, elongated hexahedron covered in
fur, and with a golden ring around it, like a reprise
of Archizoom, complementing and completing
Oldenburg’s Bed: E ble, 1963. 1x1x1, 2005,
is a randomised assemblage of yellow 20 x 20 x 20
cm cubes that would fitinto a 1 x 1 x 1 metre cube
~ one among many combinations that could easily
be generated bv a computer. And then there is an
untitled installation from 2005 ~ a black-rendered
square-section column with a pyramidal base on
mauve matting, with several neon tubes, to the
sound of a fountain played through a loudspeaker.
In the age of morphing, the fact is that representa-
tive, abstract proposals can no longer be thought
of as mutually exclusive.® Atomic, 2005, is a skeletal
black-painted metal parallelepiped with a ball at
each corner - it would seem to belong toa minimal-
ist tendency; and one might think of Sol LeWitt’s
Open Cubes, or again a 1964 piece by Donald Judd
whose title is also a dedication: To Dave Shackman.
But where Atomic differs from these works is in
the lack of purity of its abstractionist character.
The eight balls (unnecessarily large, if their func-
tion were purely connective) and the title suggest
some sort of representative intention: the image of
a molecular formula. These cight atoms, cubically
assembled and representing a minimalist mol-
ccule (a molecule of minimalism), also infringe the

Hypothése slides between the flower and the swim-
ming pool, while the open hexahedron of Atemic is
tempted by the figure of a molecule. But she also
combines them with el ts that allegorise their
repressed aspects: a violet boa, for example, sensu-
ally laid on the perfectly reflective chrome-plated
polyhedron of On Edge, 2005, as if to suggest both
the fecling, the affect, the frivolous ornament and
the scenographic accessory,” in other words all that
minimalism would claim to have superseded.® It is
Zizi Jeanmaire’s “feathery thingy” dropped onto
one of Robert Morris’s mirrored cubes — whose
upper surface has been given an insolent broken

line®. Coindet’s work does not so much inaugurate

as extrapolate an active tendency within minimal-

ism, which in any case was never as pure as its theo-

rists made itout to be. In Morris’s memorable exhi-

bition at the Green Gallery in New York, December

1964 - January 1965, one of the works on show, an

eye-level painted plywood parallelepiped, was sub-

titled Cloud. So minimalism’s canonic parallelepi-

ped is not as literal as all that. Morris’s work does

indeed recall a cloud - though less clearly, admit-

tedly, than Coindet’s painted cardboard Nuages,

1993, which might have been lifted from a draw-

ing by Lily van der Stokker, or the cloud which, ina

recent piece, Fogh,'® 2006, is to be found impaled on

the apex of a pyramid, one part of which is mirror-

clad, the other shiny black. Morris’s Cloud intro-

duces aconnivance between minimalism and sche-
matic representation; and this came out still more
explicitly in works by some of the other founding
members of the movement, notably in the sculp-
ture of Anne Truitt,'' whose First, 1962, looks like
a part of a white fence.'? Hardcastle, 1962, suggests
a black wall with two red buttresses. Sea Garden,
1964, which was shown in the historic, founding
exhibition Primary Structures at New York’s Jewish
Museum in 1966, is an irregular geometrical form
with an angled top painted white, blue, yellow and
green in such a way that (with the help of its title)
it might be seen as a highly refined figuration of
a seascape, a hill and a field. But there is another
piece that ought to be mentioned, namely Judy
Chicago’s Rainbow Pickets, 1965, with its six differ-
ent-coloured wooden beams leaning against a wall
in ascending order of size — otiose, but imageing
a part of a rainbow.” In the carly days of mini-
malism (before the literalist doctrine took shape),
and among some of the movement’s more minor
members (less concerned with the hard core of the
doctrine), there were occasional representative or
chromatic deviances that Coindet’s work allows
us, today, to reconsider, given that one of its attrac-
tions is precisely to expose the minimalist norm to
acertain change of focus. The intention of minimal
art was to situate objects in real space — one walks
on Carl Andre’s steel plates. Coindet extracts her
sculptures from reality; and her primary means of
doing so is to put them on stage: the column on its
lilac plinth, the three-branched form in a shaft of
light, the polyhedric mirror adorned with a music-
hall accessory, the three beams in New Barroco
(a polystyrene reincarnation of Morris’s 1961
Columns) suspended by a chain in a highly theatri-

cal setting with stuffed green fabric flopping down
from the gallery overlooking the central space
— did Michael Fried not tell us that minimalism
was theatrical to its core? '* But scenography is not
the only means that Coindet uses to give her sculp-
tures a coefficient of unreality. Even without the
reality-dissolving effect of theatrical forms, they
do not seem to belong to the real world. One of her
exhibitions was in fact entitled, significantly, Ce
monde-la (“That world ”),’* and the five pieces pre-
sented there - Bijoux, Red Ball, Scraper,” Soft Jaune
and Vénus - seemed to have come from elsewhere.
Admittedly they were placed on the same floor that
their viewers were walking round on, but there was
a feeling that they had something other-worldly
about them. It was a “Roger Rabbit” effect.

In Robert Zemeckis’s 1988 masterpiece Who Framed
Roger Rabbit?, real images and animation shared the
screen. Humans and toons co-existed. In a sense,
the visitor to Ce monde-la was in a situation simi-
lar to that of the detective Eddie Valiant (played
by Bob Hoskins) as he carried out his enquiries in
Toonville, with graphic beings materialising into
«reality» while at the same time holding onto
their original identities. Toon sculptures? Those in
Bertrand Lavier’s Walt Disney Productions are, as we
know, reproductions of the paintings in Disney’s
1947 Mickey at the Museum of Modern Art. It was in
1985 that Lavier started bringing to life characters
from comic book paintings, and, ten years later,
sculptures — strange objects, both aesthetically
credible and alien to the exhibition space.’® Like
Lavier's toon sculptures, Coindet’s sculptures are
drawings (and more particularly computer-gener-
ated images) that have attained the third dimen-
sion. But it is not so much their origin in the com-
puter world that sets them apart (given that the
technique is now commonplace) as the stigma they
bear on account of these origins. In most cases, the
preparatory drawing that represents the sculp-
ture to be produced is subsequently forgotten. In
Coindet’s case, however, by a strange twist of cir-
cumstances having to do with colour, morphology
and scale, italmost seems that sculpture continues
to represent the preceding image — or, more pre-
cisely, that the transition to the third dimension
has not wholly separated it from the abstract (and
fundamentally unreal) world of computerised
drawing. With regard to the history of art, this
constitutes a paradox, when one recalls that it
was in the name of anti-illusionism that Donald
Judd advocated a shift to the third dimension, so
that form could be perceived as such in the here-
and-now of a given situation. Like the Walr Disney
Productions, Coindet’s sculptures remain, to some
extent, virtual, despite their three-dimensional-
ity. But where the strangeness of Lavier’s pieces is
sanctioned by Disney’s cartoons, La Belle Hypothése,
Scraper, Red Ball and Atomic appear out of nowhere.
In 2001: A Space Odysscy, 1968, a monolith that
looks like a minimalist sculpture (by Tony Smith
or John McCracken, for example} falls down from
the cosmos, frightening the primate population.
And Coindet’s sculptures also come from another
world - one of computers, not galaxies - leaving
us as shaken as the apes were, faced with the black
block. Though real, and located in reality, they
remain virtual. Contemplating them, we rapidly
arrive at the idea that their forms, colours and



positions could have been slightly different. And
this is confirmed by the fact that Coindet designed
one of her exhibitions as an event in three phases:
Scientifique | Mécanique / Synthétique, 2000-01. To
begin with there was a Structure, an exhibition
stand on a beige-carpeted floor lit by cight halo-
gen lights, with a blue-painted metal Fentaine and
three Tableaux in chromolux paper on corrugated
aluminium. To one side of the stand, awaiting
some future utilisation, there were Empilements
of polystyrene slabs. In the second phase, two of
the partitions were laid on the ground to form a
large surface covered in green matting on which
were placed polystyrene-foam Engrenages, one of
which served as a base for an aluminium Maquette.
Wooden Mobiles in concentric circles hung from the
ceiling. In the third and last phase, the elements
of the Structure were taken apart. The ceiling and
partitions were propped against the walls, and the
Engrenages and Mobiles were set apart. On a small
platform covered with red carpet, there were three
televisions and some loudspeakers: Sans début ni fin
(“Neither beginning nor end ”). The first monitor
showed a cartoon with three-dimensional images
of the different states of the exhibition. The sec-
ond showed the pieces being put together. The
third featured a series of photographs showing
the first two phases of the exhibition. The artist
was putting forward a scenario that made it pos-
sible not only to see a number of her sculptures
in different configurations, but also to retrace
the origins of the process in computer-generated
images. And the first two phases of the exhibition
contained emblems of the time before the produc-
tion process had begun: polystyrene sheets, not vet
cut to shape, and the aforementioned maquette.
Coindet’s sculpture is an image that has fallen into
the three dimensions of reality in an appearance
that could well have been very different.

TPSATC* (i.e. “Techniques de prospective systé-
mique par analyse de tendances convergentes,”
no less) was the title of a 2002 exhibition ™ that
might almost have been considered as an example
of poetic art, such was its power to condense the
axiomatic content of Coindet’s oeuvre. On the
floor, a signifier of artifice, showcase, break with
reality: a bright-green carpet. Standing on it, three
sculptures. A large chipboard structure like a gear
wheel: a minimalist object, tempted by represen-
tation. A metal carpet with protruding rivets, less
redolent of Andre’s plates than of an engraving by
Alphonse de Neuville and Edouard Riou for the
Hetzel edition of 20,000 Leagues Under The Sea. And
one of the enigmatic (and highly Artschwagerian)
Prothéses, 2000 — a tube topping a small pointed
cone, like an arrow. On one of the walls, a set of
small square mirrors which, like the cubes in 1x1x1,
did not totally fill the rectangle in which they were
enclosed. Opposite them, a perforated black heart
with a serrated outline — at one and the same time
a machine and a symbol of sentiment. And on the
other side of the window, overlooking a courtyard,
alarge yellow tarpaulin whose folds gave ita vague
likeness to a chain of mountains.* This was sculp-
ture as a three-dimensional image of something
abstract — something schematic.

Much of the 20" century’s most innovative art
called into question the gap between itself and
reality, with the triumph of the indicial image, the
readymade, the loss of the aura, the de-autonomi-
sation of the work, the reduction of form to a lin-
guistic utterance, or interactive, relational setups.
From photography to Rirkrit Tiravanija’s culinary
art— via Duchamp’s visit to the Bazar de I'Hotel de
Ville, the constructivist rejection of the fine arts in
favour of design, Michael Asher’s “nothing will
take place except the place” and Buren’s enlarge-
ment of the visual field — a number of aesthetic
revolutions of the past century can be considered
as avatars of the “anartist” movement. For a cer-
tain period of time, and for a certain number of
(often contradictory) reasons, art was seen as fun-
damentally illegitimate; but it would seem that
this has come to an end with the development of
digital technology. Thanks to the computer (which
is now the cardinal instrument of our reality) and
the images it generates, art has regained the desire,
and the ability, to assert its difference from reality.
And this is the “beautiful hypothesis” (it needs to
be borne in mind) that is put forward by the work
of Delphine Coindet.



Delphine Coindet
Texte de Lily Renaud

L’art de Delphine Coindet pourrait bien s’envisager comme le point de friction entre des termes a priori
opposés : archaismes et technologie avancée, ‘grand’ art ‘sérieux’ et frivolité du divertissement, beauté
profilée et régression esthétique, etc...

Exemple : On Edge est une sculpture minimale (quoique légérement complexe et narcissique) -un
parallélépipede a facettes réfléchissantes et nickel- sur laquelle est négligemment disposé un boa
presque surdimensionné et de couleur violette. Pour mesurer la transgression de ce geste faussement
désinvolte, il faudrait d’abord se rappeler U'interdit symbolique que représente cette couleur associée a ce
genre de formalisme. « On ne la rencontre presque nulle part dans 'histoire de la sculpture [pas plus
d’ailleurs que dans la peinture ou il a presque toujours été censuré, ou disons, pour le moins réprimé/».
On ne rencontre pas non plus beaucoup de boas ces derniers temps, pas plus sur les femmes que sur les
sculptures. Le boa semble étre tombé, non pas en désuétude, mais dans l'escarcelle d'un certain genre
de féminité (ou de masculinité) qui se donne en spectacle dans des lieux confinés et spécialisés. Le boa
appartient au monde de la nuit, il est désormais dévoué a la marginalité précieuse du Camp. D'ailleurs,
Susan Sontag ne donne-t-elle pas pour illustration du Camp, parmi les nombreux exemples qui
constituent son faisceau d'approche du phénomeéne dans Notes on Camp (1964), « une femme qui se
promene dans une robe faite de trois millions de plumes» ? Par ce geste, donc, Delphine Coindet renvoie
Uhistoire de la sculpture minimale a son fétichisme, et du méme coup, la masculinité (supposée) de
cette sculpture a ses ambiguités. Elle propose ainsi un genre de programme d’'ordre éthique-et non pas
formel- qui postulerait la liberté de l'artiste a accéder aux interprétations refoulées, a l'inconscient
réprimé et aux secrets camouflés de Uhistoire de l'art. Ce programme est la clé de l'accession a la
fantaisie d’esprit, a la fois concentrée et subtile, intime au fond, aveclaquelle elle construit un travail en
apparence si pur et homogeéne.

Volage, donc, Delphine Coindet passe, dans ses dessins, de la souris numérique aux feutres, du high
tech au low-fi, d’'une résolution industrielle de pointe au coloriage régressif. Une facon de mettre a mal
‘'optimisation’ de U'ceuvre d'art souhaitée par les secteurs de l'industrie culturelle et du design, sans
s’interdire pour autant de coopter, a son tour, un certain nombre de leurs apanages. De la méme
maniére, elle produit des sculptures dont le fini standardisé, les couleurs chimiques, les lignes
aérodynamiques, sont dégradées par des bricolages intempestifs (un essaim de punaises contamine une
Plank Piece'ala Mc Cracken’. Pinocchio, 2006) et des matériaux déplacés (elle s’approprie une sculpture
d’Anthony Caro, Early One Morning, 1962, et en restitue des fragments en mousse. Cherie Cherie, 2006).
Elle provoque avant tout des glissements contre-nature (elle ‘déplace’ un élément architectonique -une
colonne- de Circuit, lieu d'exposition indus basé a Lausanne, vers la Chapelle néo-gothique de Thouars.
Rock Hard, 2005. « Elle recrée un univers ouaté et excentriqgue» au sein d'une Synagogue. New Barocco,
2003.], transgenre. Pour ma part, c’est cette confusion des genres que je préfereraisretenir pour lire ces
entreprises, plutdt que celle, plus simple, d'une féminisation des poncifs de la sculpture minimale et du
formalisme. Car tout dans cette ceuvre aspire a la déviance, a l'excentricité, au trouble. Le modeéle
générique, le standard, la norme historique ne seraient ainsi désignés que pour révéler ce qui, en creux,
les perturbe, leur échappe, s’'en extirpe. Ils seraient utilisés, revétus, comme l'uniforme camouflant une
marginalité incrustée au sein méme des structures dominantes, ce qui reste encore la meilleure
technique pour exacerber sa spécificité, voire en jouir, plutdt que celles de 'attaque et de la revendication
directes, qui figent inexorablement les positions, les choix, les appartenances dans une catégorie
immuable. De U'importance d'étre inconstant. L'instabilité a la fois chronique et discréte de Delphine
Coindet, caractéristique d'un type de sensibilité fantaisiste a la limite de U'hystérie, c’est le postulat a
partir duquel s’élaborent la liberté, le plaisir, le style, bref... un genre d’"hédonisme crucial.

Georges Baker, in De L autre cété du mur, Extrospective, cat. Tom Burr ed. JRP RINGIER, p. 58.
Susan Sontag citée par Georges Baker, op. cit. p. 80.
Jill Gasparina, Zérodeux n® 40, p.21.



Portrait d’artiste :
Delphine Coindet

Delphine Coindet est née en 1969. Elle vit et travaille a Lausanne. Ses sculptures se nourrissent des
formes diverses aussi bien abstraites que figuratives, naturelles ou artificielles, qui proliferent tant dans
notre environnement (fleur, caillou, nuage, pelote, fontaine...] que dans les images subliminales ou
commerciales véhiculées par la publicité, les jeux vidéos, mais aussi dans les formes déja référencées
de Uhistoire de l'art. Dans son travail le mou et le flasque s’opposent a des angles acérs, le terne au
brillant ; faux bois, faux cuirs, matériaux en trompe l'ceil ou aluminiums miroitants créant des mises en
abime, troublent notre perception de la réalité. Ces sculptures renvoient indubitablement a un autre
monde, soit le monde fabuleux d’une nouvelle Alice aux pays des merveilles, soit un monde entierement
virtuel lié a la conception de ces sculptures sur logiciel 3D, dans lequel on pourrait déambuler.

Delphine Coindet venait de réaliser une exposition de « sculptures de salon » 1 et un environnement
intitulé justement New Barroco. 2 Forde était l'occasion d'explorer cette polarité binaire qui oppose les
installations aux sculptures, les environnements aux objets, les institutions aux galeries, les projets
supposés radicaux et ceux qui seraient « opportunistes »... [l est amusant de savoir que Antimatiére prit
un tournant déci-sif lorsque Delphine Coindet décida de présenter des dessins comme produits de
Uesquisse, du projet, de U'exercice intuitif, de l'imaginaire... Au regard de sa production habituelle, qui
délegue a divers corps de métier, nécessitant un processus lent et complexe, l'exposition s’annoncait
inédite et promettait alors d'étre étonnamment « expressive » ! Dépassant la dualité instatlation - objet,
elle serait aussi la juxtaposition d'une sculpture et de dessins entendus comme deux temps bien
différents.

Ainsi, au centre d'une salle de 100 m2, un volume d'1 m3 environ (1x1x1) 3, et sur les murs, des aplats de
couleurs. Avec un volume géométrique et des monochromes aux couleurs élémentaires, a premiére vue,
l'exposition convoquerait le vocabulaire de l'art minimal. S'apparentant a un empilement de cubes, la
sculpture posée sur l'une de ses plus petites surfaces défie les lois de la gravité. Recouverte d'un jaune
lisse et réfléchissant a la maniere d’une carrosserie de voiture, elle n'a pourtant rien d’ergonomique ou
d'aérodynamique. Les dimensions de la sculpture l'établissent dans une relation tendue et
homothétique au lieu d'exposition ponctué de surfaces texturées. Les monochromes sont autant
d'agrandissements tramés de formats A3 griffonnés. Ainsi, l'or-thodoxie minimale annoncée au départ
s’'avere en fait altérée, un minimalisme en basse résolution.

La sculpture est bien de l'ordre de l'objet et ne sollicite pas directement notre corps. Pourtant, l'espace
largement vide qui U'en-toure nous invite au déplacement et a chercher la relation entre l'objet et ces
affiches marouflées si différentes. On tente en vain & comprendre ce qui relie ces deux entités. A l'image
des mono-chromes gestuels et de ce bloc en mutation, aux parties en dépla-cement incessant qui lui
interdisent toute unité, l'exposition est dynamique. L'espace laissé vacant, l'absence d'unité dans la
sculpture et entre celle-ci et les affiches semblent ainsi s’accorder.



Julien Fronsacq : Extraits de l'ouvrage : Delphine Coindet Presses Du Reel octobre 2006
La Salle De Bains

Batiments, cailloux, diamants, eau, engrenages, fontaine, fleurs, grattoirs, grelots, harpe, montagne,
nuées, panneaux indicateurs, pelotes de fil, plantes, plumes, rail, rochers, scies, tableaux, tapis, tunnel,
voila quelques-unes des choses de notre monde dont l'art de Coindet a modélisé la représentation. Ici,
'activité représentative n'a pas pour moteur une ambition mimétique. Son intention est sémiologique : il
s’agit de produire le signe d'un diamant, d'une fleur, d'un rocher ou d'un tableau, c’est-a-dire un
artefact dont la compétence représentative n'a pas a s’exercer au-dela du seuil ou le signe commence a
fonctionner. Or, on le sait, le signe opére bien avant que la mimesis soit complete. C'est pourquoi
certaines des ceuvres de Coindet consistent en lettres, ces instruments de fabrication des signes: i
(1995) comme un point d’information sur la poétique sémiologique de U'artiste; X (200) qui figure méme
deux fois la lettre : une grande forme verticale en contreplaqué est comme son ombre-sa représentation-
, de moquette, projetée au sol. Certes, il est permis de voir dans ces sculptures le souvenir des
remarquables punctuations peaces de Richard Artschwager (le premier point d’exclamation date de
1966), mais la lettre est élue comme motif principalement parce que sa représentation ne pose pas les
problemes mimétiques que suscitent, par exemple, celle d'un visage. Le geste représentaff est accompli
des que la reconnaissance de la lettre est obtenue; tout surcroit d'information iconique serait vain
puisque la lettre est une réalité générique, tellement générique qu’'entre elle et sa représentation la
différence est infime. D'une certaine facon, la sculpture de Coindet traite les objets qu’elle représente
comme s'ils étaient des lettres, c'est-a-dire des étres génériques, d'avant les spécifications
individuelles. L'élément supérieur de la Belle hypothése est la représentation du conceptde l'idée de
fleur, non de telle fleur. Il est le produit de la tridimentionnalisation d’'une abstraction.



Michel Gauthier : Extraits de l'ouvrage : Delphine Coindet Presses Du Reel octobre 2006
La Salle De Bains

Intuitivement, je sens bien qu’il se passe quelque chose avec la sculpture de Delphine Coindet, encore
qu’il ne se passe a vrai dire pas grand chose dans ses sculptures, tant il est vrai aussi que ces deux
énoncés sont bel et bien les pentes du méme Pic d'Ozone. Las (ce moment d’étonnement), quand on
frole d’un rien Uasphyxie légérement enivrante et que “formellement” comme il est dit dans le langage
parlé diplomé qui nous sert de langue vernaculaire a nous autres urbains, les choses continuent a suivre
leur cours.

Dans un texte exploratoire autant que jubilatoire (inédit a ce jour, mais j'espére pas pour longtemps)
Elisabeth Wetterwald, encore elle, avance l'idée que - toutes relations, aussi esthétiques soient-elles,
dé-jouées - l'époque s’ouvrirait au principe de vacance (dont on en vient vite a se demander s'il n’est pas
le seul débouché accessible et positivement recherché des “temps libérés” mis en avant par Pierre
Huyghe). A cet instant du monde ou n’imposant pas de sens a priori, l'ceuvre - selon une jolie formule
qu’on jurerait tirée d'une chanson de Myléne Farmer... et n'y voyez la, pas plus d'ailleurs que dans les
propositions delphinienne, aucun point d'ironie - serait ainsi : “témoignage de rien, orpheline de tout.”
Avant d’ajouter plus loin a son sujet : "Pas davantage dans le refus que dans l'acceptation puisque
fondamentalement autre.”

Excentrique donc, tout en étant & U'extréme du centre, ce vide aux accents de revanche ou (dixit Michel
Gauthier ici méme) se projetterait l'image de la “tridimensionnalisation d'une abstraction” : "La
sculpture de Coindet est une image tombée dans les trois dimensions du réel sous une apparence qui
aurait tres bien pu étre autre.”

Et il a raison Gauthier, encore lui, quand il parle de la “sortie de U'ére indicielle” (dont les limites se sont
récemment étendues jusqu’au monde devenu familier de la non-représentation), et qu’il prédit- prenant
acte du triomphe des images de synthese et a la propagation du morphing portés par Contre Réforme
technologique - le retour fantomatique de licéne, pour conclure qu “ainsi déliée de l'existant, la
représentation se sent bien évidemment des affinités avec l'abstraction”.

Oui mais voila, la ressemblance a rien (quand rempli d’admiration j'ose prétendre dans l'euphorie
retrouvée d'une simple conversation avec mon voisin que “ca ne ressemble a rien”), elle n'en a rien a
battre de l'icone, et fantdmes pour fantémes, elle préfére en bonne disciple de Stirner (L'Unique et sa
propriété), le moment venu, s’inventer toute seule a coups d’ailleurs.

Foin ici du readymade scolaire - qui veut encore s’embarrasser d'un tel référencement (tout sauf gratuit)
face aux ceuvres de Coindet, Marcel, Mercier... - et place a 'émancipation. Celle que va stimuler
jusqu’au non-usage (j'ai bien dit le non-usage) du “coefficient d'art”, celui-la méme que, dans un texte
de 1957 (The Creative Act - Le processus créatif), Marcel Duchamp évoque pourtant de maniére si
distinguée : "En d'autres termes, le ‘coefficient d’art” personnel est comme une relation arithmétique
entre ‘ce qui est inexprimé mais était projeté’ et ‘ce qui est exprimé inintentionnellement’.”

Place donc a ce qui serait une “condition” préalable de retrait (préférer maintenant le choix tranché du
“Don’t do it” aux justifications parfois alambiquées d'un certain “Do it"- je fais allusion ici a 'entreprise
par ailleurs tout a fait remarquable de Hans Ulrich Obrist a propos duquel on peut se demander ou /quand
devient, non plus heureusement “irresponsable”, mais bien dangereusement “responsable”, sa
boulimie de dévoreur d’utopie devant l'éternité). Le décalage avant 'engagement pour ainsi dire, mais
voila que s’'avance déja le Char de Parade du Retard : “La beauté provient de ce retard a prendre
conscience de l'implacabilité d'un jeu qui s’est déployé. Elle se mesure au retard pour comprendre un
dispositif qu’on sait possible mais dont on n"a pas vu le mouvement subtil.”

Gréce soit ainsi rendue a Marc Décimo, l'auteur de ces lignes (a lire positivement qui plus est en toute
déconnection de leur contexte d’apparition) qui, dans un livre aussi passionnant que libérateur (intitulé :
Marcel Duchamp mis a nu. A propos du processus créatif) dont est extrait cette citation, substitue trés



justement a la question “Qu’est-ce que c’est ?” une interrogation plus fondamentalement inquiétante :
“Mais pourquoi ?”

Hors-jeu Duchamp, rangé des Cadillacs le Popisme Warholien, enterrée la verticalité (Fontaine - avec
un F majuscule - et urinoir, ou encore High and low Culture), osons la “légitimité” de l'art a 'état brut et
la complexité de linvention, pour une vision nouvelle des nouvelles ceuvres d’art. Ce que Gauthier
formule en un slogan au langage subtilement dévastateur en ces temps de “trop plein d’intelligence”
(autrement dit, de passage de lintelligence a lintelligence avec 'ennemi) : “... grace a Uordinateur,
devenu l'outil cardinal de notre réel, grace a 'image de synthese, 'art aurait de nouveau le désir et la
capacité (c’est moi qui souligne] d'affirmer sa différence avec le réel” - une maniére qui reléve pour le
moins de l'inattendu (ce sur et avec quoi nous devrions précisément investir et coopérer), quoique sur un
mode tout autant politique, de relayer le “No more Reality” de Philippe Parreno.

Et c’est bien parce que les effets informatiques ou ceux du tourisme planétaire sont dansleur massivité
méme, comme dans leur emploi hyper-individualisé, l'équivalent de la vaisselle cassée ou des premiers
déchets industriels (pour faire court), que j'en appelle a un débat artistique sur ce que je nommerai- par
souci primaire d’antagonisme - les “situations horizontales” (au sens d'une mise a plat ontologique
autant que d'un revival égalitariste] d'un Nouvel Art Brut. Un art ou la revendication de l'auteur en
repasserait forcément par une renégociation sociale.

Et je prends maladroitement icile pari que Uintuition qui me pousse a “voir” 'ceuvre de Delphine Coindet
(parmi quelques autres et au milieu de tant et tant d'autres] a bien a voir avec ce qui profondément
m’anime personnellement aujourd hui.

Xavier Douroux
La faute au nouvel art brut
(vite dit, mal fait, un 26 de 2006).
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