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DRAWN AND
QUARTERED

aétitia Bischoff

Les oavres de Paul ach sont ains faites qu'on observe
I’emboitement qui fait”leurs corps sans pour autant comprendre
comment elles épousent le mur. Drawn and Quartered date de 2016
et fut présentée a la derniére exposition monographique de I’ artiste
erie Jeanne Bucher Jaeger. Cette caivre en particulier a
€ mon cel.

Drawn and Quartered, Drawn comme dessiné ou tiré vers soi, quartered
comme découpé ou coupé en quarts. Dans les ceuvres de Paul Wallach un effet
de balancier s'instaure dés le titre. Les choses s’avancent et se retirent a la fois,
tiennent debout et aident a tenir en un méme élan, un méme placement.

Remonter I'ceuvre

En pied de I'ceuvre, un tasseau triangulaire. Une de ses faces vient & presque
90 degrés du mur. Une autre face, quasi a la verticale, s'éloigne vers le bas de
celui-ci. Entre le mur et le tasseau, une légere tranche de bois tient de jonction,
d'appui. Sur ce tasseau une vitre aux arrétes enduites de peinture. Elle tient
cette vitre, posée sur le tasseau, elle n’est pas centrée vis-a-vis de celui-ci, non,
en la regardant de face, une plus grande surface d’elle-méme se positionne sur
la gauche du tasseau, a droite bien moins de centimétres ne surplombent le sol.
Elle est rectangulaire, en portrait et son cerne instaure un cadre fluet qui se
détache du mur, donnant aussi un petit bout d'une existence « autre » a une
part de celui-ci. Ce que I'on voit a travers cette vitre, a hauteur de visage, ce
sont trois pieces de bois, une grande et deux petites, qui furent surement
parties d'un méme tout, un tout découpé et ré-emboité ensuite en des pointes
assemblées au coeur, et en d'autres pointes saillantes vers I'extérieur. Ainsi la
peinture rouge de points et de lignes qui les occupent toutes les trois tirent des
voies sans issus. Ces lignes et ces points furent, dans un de leur passé, circuit
de peinture brossée. Leur assemblage actuel défait le rectangle de ce qui n'est
plus une plaque de bois, défait 'emprise de la verticale et de I'horizontale.

Alors de face, nous migrons de biais pour chercher dans le profil de cette
sculpture, I'assise au mur de cette seconde partie, cette partie de couleur & une
vingtaine encablures centimétrées du tasseau pré-cité. — vous suivez ?-

En haut donc, derriere I'assemblage coloré, deux morceaux de bois
rectangulaires, tiennent ensemble avec un toile-charniere. Ainsi, un U de bois
retourné s'adosse au mur sur lequel s'adosse I'assemblage de peinture sur
bois, sur lequel s’adosse la vitre. Chaque partie tient I'autre, en tenant grace a
elle, et rien ne bouge.

La découpe de chaque partie fait I'ceuvre, la découpe de chacune serre
I'ceuvre ; la forme, le poids, la matiére de chaque entité tient I'ceuvre. Rien n’est
de trop, tout est service a l'autre et présence a soi. Chaque entité s'exprime
ainsi : « Je suis en tant que tel, tenant grace a tous, et tous tiennent avec moi ».

Sympoiése

On pourrait appeler cela de I'harmonie, je préfere qualifier cette qualité que
nous venons de décrire de sympoiese. La sympoiése car ce mot invite a une
considération plus architecturale, coercitive que musicale. Point de centre, nul
nceud, des lignes et des surfaces de forces, qui s'étalent en espace, couleur,
chaleur aussi.

Isabelle Stengers dit au sujet de la sympoiese : « Oui, la sympoiése qui signifie
simplement faire avec, ou faire grace aux autres, et au risque des autres. Les
vivants sont tous actifs, ils font ; mais ce qu'ils font implique, présuppose ou
crée des rapports les uns avec les autres. Et ensemble ils font des mondes . »
Dans cette définition de la sympoiése, on pourrait remplacer « vivants » par
« formes » au cceur du systeme de Paul Wallach. Elles aussi, les formes,
ensemble font des mondes, elles aussi existent grace et au risque des autres
dans la sculpture Drawn and Quartered. On pourrait dire gu’elles « font » elles
aussi, par acte de placement, de force, de couleur, de format, d'épaisseur, de
chaleur aussi. La plaque de verre implique les tasseaux, la peinture implique le
verre, la cale implique le mur et tout ceci en verlan, en vice-versa.

Plus gu’une liaison, une entraide, plus qu’une jonction, une sympathie se tisse
ici. Nul cor, nulle flute ne sont venus brasser mes oreilles devant Drawn and
Quartered mais j'ai ouie le murmure d’'un équilibre silencieux provenant d’'une
série d'avec a chaque pose de chose. Un avec, qui soit tour & tour un sur, un
sous, un a coté de comme une configuration réelle et visible de ce que peut
étre une pose « au risque de » et « grace a ».

Configuration sculpturale en action

Cette configuration sculpturale que je qualifie de sympoiétique, serait-elle
porteuse d'une agentivité sociale quelconque telle qu'en parle Alfred Gell et
Philippe Descola ? Ces deux auteurs traitent les images — et notamment la
figuration dont il est difficile de dire si 'ceuvre Drawn and Quartered participe a
cette catégorie d'images, il faudra que nous y revenions- comme des indices
plus que tels des symboles afin de voir en elles « I'empreinte encore vivace
d’'une action ou d'une intention plutét que comme un mot de langage ».
L'objectif ici est de mettre de coté I'éventuel role sémantique de I'image pour
s'intéresser a son réle social, c’est-a-dire actif.

Philippe Descola poursuit : « I'image n'est plus alors un signe conventionnel
dont la signification est compréhensible en vertu d’'une grammaire interprétative
préalablement maitrisée, elle est devenue une partie de ce qu’elle représente,
un prolongement visible dans I'espace et dans le temps du référent dont elle est
comme une émanation . » Ainsi, je me suis mise a réver, a réver que I'on puisse
dire :

« Drawn and Quartered est devenue une partie de ce qu'elle représente, un
prolongement visible dans I'espace et dans le temps de la sympoiese dont elle
est comme une émanation. »

Je me suis donc mise a réver que cette ceuvre puisse étre l'agent de la
sympoiese. Ainsi, conjecturalement, j'ai emprunté a Alfred Gell « une analyse
de I'art en termes d’ « action » et pose la question de comment « agit » Drawn
and Quartered ?

Un deuxiéme réve : Philippe Descola pose comme hypothése de départ de son
nouvel opus Les formes du visible, I'idée que les discriminations ontologiques
entre physicalités et intériorités se retrouvent dans la figuration des éléments du
monde. Alors encore une fois je conjecture : peut-on faire ce méme chemin a
rebrousse-poil... peut-on partir d’'une ceuvre, qui soit a la fois émanation et
réprésentante de la sympoiése par exemple, et en déceler une nouvelle forme
d’'ontologie ?

Si la découpe ontologique du monde telle que le formule Descola, trouve sens,
figure, outillage imagé au coeur des formes figuratives étudiées, peut-on
imaginer une ontologie non-existante a partir d'une sculpture de Paul Wallach ?
Oui je réve, oui je titube avec mes idées... il s'agit pour moi maintenant de les
creuser.
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Cet article s'inspire de :

Drawn and Quartered, 2016
Bois, verre, toile, peinture
78x31x20 cm

Présentée a I'exposition Yielding Place du 7 septembre au 2 novembre 2021 a
la Galerie Jeanne Bucher Jaeger, 5 rue Saintonge a Paris

©Hervé Abbadie

Courtesy de l'artiste et Galerie Jeanne Bucher Jaeger, Paris

Isabelle STENGERS, Résister au désastre : Dialogue avec Marin Schaffner, Wildproject Editions, 2019.
Philippe DESCOLA, Les formes du visible : une anthropologie de la figuration, Paris, France, Editions du Seuil, 2021.

Ibid., p. 25.

Alfred GELL, L'art et ses agents : une théorie anthropologique, Dijon, France, les Presses du réel, 2009, trad. de

Sophie RENAUT, Olivier RENAUT, p. 8.
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DESSINS, PEINTURES A TROIS DIMENSIONS

Le poids de la légereté

Lucien Kayser

Constat paradoxal qui vaut pour les ceuvres de Paul Wallach, séparément
et pour U'exposition en entier, a la galerie Jeanne Bucher Jaeger

Avant que le regard, dans une exposition, naille
dieuvre en ceuvre, pour sy attarder, la fouiller, la
palper autant que cest donné a un sens condamné
a la distance, avant donc, le coup deeil embrasse un
lieu, tel un réceptacle. Pour une premiére impres-
sion, de lensemble, faite a loccasion de la luxu-
tiance de murs pétersbourgeois, ou au contraire
dune grande économie de moyens, d'une réduc-
tion extréme. La galerie Jeanne Bucher Jaeger, rue
de Saintonge, dans le troisi¢me arrondissement
parisien, est située dans une arriére-cour, inondée
de lumiére, éclatante de blancheur, espace rythmée
juste par quelques piliers. On insiste, car il est rare
que le lieu et Texposition soient en si étroite corré-
lation, une méme parcimonie de part et dautre, une
méme densité, et comme dans notre titre, nouveau
paradoxe, une consistance, une concentration allant
ensemble avec de la précarité. Cela pése, et on est en
face d'une sorte dapesanteur.

Ces paradoxes une fois repérés, Tessentiel est com-
muniqué de lart de Paul Wallach, artiste dorigine
américaine (jadis en résidence auprés du sculpteur
Mark di Suvero, de sa propension 4 la géométrie
et e son souci de léquilibre), qui vit a Paris et que
la galerie expose depuis 2008. Caractéristique que
vous saisissez dés entrée, avec la sculpture majeure
(quant a la dimension, quatre métres de haut), qui,
contrairement a la plupart des autres ceuvres, est
positionnée dans Iespace, suspendue. Elle est faite
dune dizaine de fines lames dépicéa qui forment
un losange allongé, avec au centre deux éléments en
acier plein auxquels il arrive de se heurter et de tin-
ter. Un bruit vibrant, délicat, comme on en entend
dans un couvent tibétain, non pas l'appel sonore de
nos cloches déglise ou de cathédrale.

Lart de Paul Wallach est décidément associé aussi
au silence ; ses ceuvres, discrétement, ressortent des
murs, tels des dessins, des peintures, apparaissent

dans Tespace en trois dimensions, dans des maté-
riaux a portée de main (d'une main toutefois exi-
geante, tré:
Matériaux les plus divers, en premier le bois, le pa-
pier et la toile bien sér, auxquels il ajoute du platre,
du verre, du tissu, voire de la ficelle.

oigneuse dans ses choix) de lartiste.

Ci-dessus, vous aurez pu saisir [acte, le processus de
création de Paul Wallach ; en méme temps, et cest ce
qui fait l'art moderne, notre perception le répéte, cet
acte, y accompagne lartiste. Tout prés du losange,
intitulé Na de fin, de commencement non plus pour
dire vrai, elles sont au nombre de cing, quatre piéces
faisant tableaux, et une croix en plomb qui porte
une branche sans feuille ; elles forment un espace
irrégulier au mur, le délimitent d'une fagon dont
le titre de Yielding Place nous en dit peut-étre plus,
renvoyant au poéte Alfred Tennyson : « The old or-
der changeth, yielding place to new ». Commentaire
sur ce que nous vivons, appel aussi, les deux chez
Paul Wallach ne peuvent étre que retenus, mais non
moins prenants.

Des fois, ces peintures ou sculptures (si peu atta-
chées au mur quélles semblent flotter dessus, le sur-
voler), cest le cas la plupart du temps, en restent a la
couleur blanche (on sait la teinte obtenue en mélan-
geant la lumiére de toutes les couleurs), et & peine
Sy révélent telles formes ; il arrive quielles viennent
dempreintes, plus vigoureuses, ou résultent de
quelque délicat embranchement. Ailleurs, le sculp-
teur est allé plus loin dans un investissement sen-
sible et subtil de lespace, ol des éléments en bois,
en platre, se rejoignent, tantot avec la régularité des
degrés d’un escalier, tantot de maniére plus contour-
née, jusque dans le jeu multiplié d’un miroir.

Contrairement aux expositions antérieures, il est
trés rare que la couleur intervienne. Il reste quand
méme, trés fortement, dans le souvenir telle tache

Vue de
Uexposition :

N'ade finet
Vielding Place

jaune, de Last Yesterday, et elle a de suite appelé au
rapprochement avec le petit pan de mur jaune, de
Delft, de Vermeer, de Proust : pour sa précieuse ma-
tiere, selon [écrivain, pour la lumiére ici de méme,
plus intensément que pour le blanc, qui semble ve-
nir de l'intérieur pour se dévoiler a lextérieur.

Clest @ Beuys que nous devons cette idée de ne
pas considérer lart dans sa chronologie, mais
daller & rebours, de regarder les anciens a partir
des modernes, de nos contemporains. Un peu
par analogie, est  partir de I'art que la nature se
révéle le micux. Léonard de Vinci nous a appris

4 regarder un mur. A travers une vitre encadrée
dans son chassis de fenétre, un pan de fagade
dans la rue de Saintonge prit d'un coup lallure
dune piéce agrandie de Paul Wallach. Avec ses
nuances, sa finesse. Une fois dehors, la magie
sévanouit. @
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IN THE CITY

Galeries jusqu’au bout

de la nuit

Late night galleries

Mises en valeur dans la nocturne de ce jeudi, les
galeries parisiennes proposent une abondante
programmation. En voici un échantillon par ordre

alphabétique.

Parisian galleries highlighted in this Thursday’s
nocturne offer an abundant program. Here is a sample

in alphabetical order.

PAR/BY BIANCA CERRINA FERONI, JORDANE DE FAY, ALISON MOSS, RAFAEL PIC, JADE PILLAUDIN,

STEPHANIE PIODA ET MARINE VAZZOLER

Vue de I'exposition

«Paul Wallach, Yielding
Place » & la galerie Jeanne
Bucher Jaeger, Paris, 2021.
Courtesy Galerie Jeanne Bucher
Jaeger, Paris.

Galerie Jeanne

+| Bucher Jaeger

Paul Wallach

Capable de jouer de grands volumes
(I'installation en extérieur Down to the
Ground, une étoile a quatre branches

« tombée du ciel » a Salzbourg, visible
jusqu'en 2024), l'artiste américain,
installé a Paris depuis 1994, sait aussi
faire vivre de petits volumes.
Imbriquées, suspendues, en équilibre
apparemment précaire, faites de
matériaux humbles, ses sculptures
géométriques sont comme de petits
rébus existentiels. Et autant de
questionnements sur notre perception
de l'espace et le pouvoir de la modestie
et du minimal.

Able to play with large volumes (as
demonstrated for the outdoor installation
Down to the Ground, a four-pointed star
«fallen from the sky» in Salzburg, visible until
2024), the American artist, based in Paris
since 1994, also knows how to bring to life
small volumes. Imbricated, suspended, in
apparently precarious balance, made of
humble materials, his geometric sculptures
resemble small existential rebus. And so
arise many questions about our perception
of space, the power of modesty and the
minimal.

R.P.
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jaune, deux blancs qui se mélent et se retirent pour devenir trois en leur répartition dans I'espace. Chaque élément émet
sa voix par et depuis sa collaboration équitable avec celles des autres.

Nous guettons la douce mécanique de leur hétérogénéité, 'usage d’'un équilibre dansant, une tension, un jeu de mur. Les
«&tres » de Paul Wallach ont pris vie et cité a la Galerie Jeanne Bucher Jaeger. C’est en entomologiste aux pas soufflés,
aux sens délicats que nous leur rendons visite. Rasée d'icdnes et de symboles, emplie de murmures et de présence,
I'exposition de Paul Wallach est une nouvelle nature. En cet écosystéme, chaque ceuvre parle de sa comparse comme un
au-delad’elle-méme.

Laétitia Bischof (http:/pointcontemporain.com/tag/laetitia-bischoff/)f
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Paul Wallach,
euvres de
Uexposition
«Yielding Place »,
021.

© Paul Wallach/Galerie
Jeanne Bucher Jaeger,
Paris/Photo Georges
Poncet.

PAUL WALLACH, )
PRESENCE ET DISCRETION

A la galerie Jeanne Bucher Jaeger, les sculptures subtiles et denses de lartiste
américain installé en France sont des dessins dans — mais aussi de - 'espace

ART CONTEMPORAIN

Paris. Dans 'hommage qu'il ren-
dit a Paul Celan, Jacques Dupin
termina son poeme par ce vers : « Le
poéme n'a de cesse ni le livre n'a de
fin. » Paul Wallach a repris ces der-
niers mots pour intituler I'une de
ses sculptures N'a de fin. L'ceuvre,
qui avait été créée en 2015 pour la
chapelle de Pluméliau (Morbihan),
dans le cadre de la manifestation
«L'art dans les chapelles » en Bre-
tagne, est ici suspendue a I'entrée
de la galerie ; elle se compose de
fines lames d'épicéa ajourées et
disposées en un long losange pou-
vant évoquer « la carotte de I'en-
seigne des tabacs », précise |'artiste.
Enson centre sont accrochés, a des
bouts de ficelle, deux éléments en
acier plein — une barre verticale et
un petit parallélépipede horizon-
tal -, qui, lorsqu'ils se heurtent,
sonnent comme des cloches,
résonnent et remplissent I'espace.

Le ton est donné : haute de 4 m,
I'ceuvre est de loin la plus grande de

laplupart d
(une vingtaine) étant de petit format,
comme si Paul Wallach (néen 1960
aNew York et installé a Paris depuis
1994) voulait concentrer leur den-
sité et leur force au maximum, sans
aucune déperdition. A I'exemple,
dans la salle suivante, de Unlost, un

De novembre 1991 amars 1992,
le Musée d"art moderne de la Ville
de Paris consacrait une importante
rétrospective a Alberto Giacometti.
Suzanne Pagé, la directrice du lieu,
avait alors disposé sur un socle,
dans I'escalier qui méne aux salles
du bas, la plus petite sculpture de

Composées de morceaux de bois avec parfois
une plaque de verre, les ceuvres de Paul

Wallach révélent de c

lexes itions,

a la limite de l'équilibre etdu déséq;u'libre

tout petit tableau (22 x 27 cm), sorte
de carré blanc sur fond a peine
blanc. Cetart dela discrétion —mais
d'une tres forte présence—est poussé
al'extréme avec une ceuvre voisine
intitulée Impasse, d'un format
encore plus petit (14 x 19 cm) ot
I'on découvre un triangle blanc sur
fond blanc dans un cadre blanc sur
le mur blanc. Comme si le mur fai-
sait partie de I'ceuvre qui rayonne
et sort de son cadre.

I'exposition. Elle précisait que ce
n'était pas la peine d'en présenter
la une plus importante, tant celle-ci
prenait tout I'espace, comme si ce
dernier était constitutif del'ceuvre.
Une fagon de dire qu'une ceuvre se
regarde et se lit avec I'espace qui
I'entoure, celui dont elle se nourrit,
qu’elle génere et oblige a prendre
en compte.

Toutes proportions gardées, c'est
ce que I'on ressent dans I'exposi-

tion de Paul Wallach, avec des
ceuvres certes de petit format mais
d'une grande dimension.
Quelques-unes sont en volume,
comme des sculptures accrochées
aux murs. Composées de mor-
ceaux de bois avec parfois une
plaque de verre, elles révelent
d'improbables et complexes com-
positions, qui jouent avec les plans
inclinés, verticaux, horizontaux,
alalimite de I'équilibre et du désé-
quilibre, pour mettre en relief leur
fragilité et leur subtilité.

Entre Uéphémeére

et la nécessité

Car chez Wallach rien n'est laissé
au hasard. Le moindre morceau de
bois, loin de provenir d'une récupé-
ration buissonniére, voit sa forme
au contraire étre méticuleusement
taillée. De méme, tout ce qui pour-
rait paraitre assemblé spontané-
ment est, a I'inverse, le fruit d'une
réflexion, d'un grand soin dans la
conjugaison des matériaux (bois,
platre, plomb, acier, verre, papier,
ficelle, crayon...) et dans la sélection

méme des morceaux de bois, choisis
en fonction de leurs lignes pour
créer un mouvement. Leur combi-
naison entre eux est la encore le
résultat d'ajustements trés précis
qui vont jusqu'a faire passer, dans
Plus lointain, un réel emboitement
de deux triangles pour un dessin au
trait. Tout en finesse. Dans le com-
muniqué de presse, Paul Wallach
indique que ses réflexions « sur
I'éphémere, la nécessité, la précarité,
l'utilité, la vérité, I'ambiguité, le
temps, la lumiére, le lieu, I'espace, la
Jorme, le matériau, le volume, le vide,
I'autonomie, l'identité, la légéreté, la
lévitation et la pesanteur » sont au
fondement de son travail. On ne
saurait mieux dire avec cette longue
énumération de termes a la source
de ses ceuvres minimalistes.
Compris entre 15 000 et
50 000 euros pour la plus grande
ceuvre, les prix peuvent paraitre
élevés. Mais l'artiste bénéficie
depuis longtemps d'un marché
soutenu aux Etats-Unis, en Alle-
magne et en Angleterre (avec la
galerie Bastian a Berlin puis a
Londres) et en Autriche (Galerie
Heike Curtze a Vienne). En France,
il a aussi un bon réseau de collec-
tionneurs et a exposé dans des ins-
titutions comme le Musée d'art
moderne et contemporain de Saint-
Etienne en 2014 ou le Domaine de
Kerguéhennec en 2015.
‘@ HENRI-FRANCOIS DEBAILLEUX

PAUL WALLACH, YIELDING PLACE,
jusqu'au 2 novembre, Galerie

Jeanne Bucher Jaeger/Marais,

5, rue de Saintonge, 75003 Paris.
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DOWN TO THE
GROUND

ile Jaime 15

Laétitia Bischoff

Down to the Ground de Paul Wallach marque le point dorgue du
passage de I’ artiste de la micro-sculpture au monumental, presque sans
transition.

le ferait des spécimens rencontrés dans un brin de forét. Down to the ground

a fait atterrir une étoile dans un grand parc de Salzburg, pour le Krauthugel.

Elle se dessine sobrement a fleur de terre avec un périmetre d’espace
qu’elle a emporté avec elle lors de sa descente. Ce « land drawing », comme le
définit I'artiste, ne dépasse pas les 40 cm de hauteur et se déploie sur 40x45 meétres.

C omme si un botaniste auscultait soudain les étoiles de la méme maniere qu'il

Si Paul Wallach a changé d’échelle de travail, il continue de sculpter ce qui ne tient
pas dans sa main : lair, sa contenance et son volume, puis dans le cas présent, la
faune et la flore autour de laquelle le dessin sculptural vient s’apposer sans trop
contraindre, sans occulter. Il vient également sculpter I'attente, la projection par
I'esprit, comme si ses installations étaient tour a tour miroir grossissant ou rapetissant
pour nos corps.
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Salzburg Foundation 2018 Festung

L’humain qui visite les ceuvres de Paul Wallach est toujours hors d’échelle et c’est de
cela qu’elles tirent leur force et leur spécificité. Il est heureux de rencontrer des
ceuvres ou les éléments semblent converser entre eux, sans nous. Paul Wallach
ajoure des mondes qui ne nous concernent guére et ou nos empreintes ne sont ni
posées ni bienvenues. Le spectateur ressent alors des lignes de communications
intangibles pour I'espéce humaine. L'ceuvre est faite pour un lapsus mental, pour
créer un court-circuit de références.

L’humain visitant Down to the ground, ne peut comprendre a travers ses sens
I’entiereté de I'ceuvre. Paradoxalement il lui faut voler pour appréhender le tout de
cette identité sculpturale. Et lorsqu’il foule I'herbe dans cette étoile et ce bout
d’univers qu’elle a accolé a ses traits, imaginez 'immensité de ce que représente un
de ses pas pour le moucheron sur sa feuille ! Rapportez-le au ciel, et il devient saut
temporel d’années-lumieres, de milliers de kilométres franchis en un souffle. Les
milliards de substances et d’anti-substances que I'on retrouve dans un carré au fond
de l'univers, ne sont-ils pas aussi foisonnants et pluriels qu’au cceur d’un modeste
parterre auprés d’un chateau autrichien ? Paul Wallach fait discuter I'nerbe avec les
étoiles, et tant pis pour 'humain hors d'échelle, son corps inadapté laisse place a
I’esprit voyageur.

\ ¢

Wallach perspektive

La sculpture de Paul Wallach est a rebours de toute ostentation humaine, voire
masculine, qui a incité et donné forme a tout un tas de sculptures et de batiments
s’érigeant a la verticale depuis le sol. La verticale chez Paul Wallach se donne a voir
pour celui ou celle qui cherche dans l'invisible, dans la parole des signes, du sol
jusqu’aux étoiles. Qui fait du trajet de sa pensée un monument, une nouvelle ligne de
dessin.

Laétitia Bischoff
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Kunst auf dem Krauthiigel: Salzburg findet einen
Stern

von

CLERAENS FENAGL Wer die Skulptur beim Spazieren auf dem Krauthtigel entdeckt, kann sie als Sitzplatz oder
Verweilort betrachten. Zur Ginze zeigt sie sich aber erst beim Blick von weit oben: Paul Wallach

Montag

21. Mai 2018 11:34

Uhr

spielt mit dem Raum zwischen Himmel und Erde.

0 Kommentare

Artikel drucken

I e e ey o e

Bild: SN/PAC

Blick von oben auf Paul Wallachs Skulptur ,Down to Earth®.

2/8

Mitten in die Wiese sind die schlanken, weiBen Betonbahnen eingepflanzt. Wer
sie bloB von der Seite sieht, etwa beim schnellen Vorbeiradeln iiber den
Krauthiigel, konnte sie fiir das Fundament eines Baus halten, der hier entstehen
soll. "Oder vielleicht fiir eine Ausgrabung, Spuren eines Gebaudes, das hier
einmal eine Bedeutung hatte", sagt Paul Wallach. Erst im Ndherkommen
werden auch die inneren Linien erkennbar: Sie formen zwei Eingénge, die das
duBere Rechteck mit einer Zackenfigur im Inneren verbinden. Wallach verweist
aber auch nach oben, zum Festungsberg. Wer die Gestalt komplett erkennen
wolle, miisse sie von der Panoramaterrasse der Festung betrachten. Als Spiel mit
zwei Ebenen hat er seine 40 mal 45 Meter groBe Skulptur "Down to the Ground"
angelegt, die er fiir das Kunstprojekt der Salzburg Foundation verwirklicht hat.
Seit 2014 nutzt die Foundation (in Kooperation mit dem Stift St. Peter) den Ort
fiir temporire Installationen. Mit Wallachs Arbeit endet das auf fiinf Jahre
angelegte Projekt.
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Eigentlich ist der US-Bildhauer, der in

Paris lebt und arbeitet, fiir deutlich

kleinere Formate bekannt. Seine

geometrisch-abstrakten Figuren sind

meist fiir geschlossene Kunstraume

geschaffen. Nicht selten installiert

Wallach so, dass sie aus den

Galeriewdnden zu wachsen scheinen.

"Ich brauche diese Verbindung

zwischen meiner Arbeit und dem Raum,

einer Wand oder dem Boden." Auch in seiner Salzburger Arbeit kénne man den
Krauthiigel "wie eine Wand sehen, die ich nutze: Von oben betrachtet wirken die

Betonbahnen ja fast wie Linien einer grofen Zeichnung".

"Down to the Ground" ist fiir den Bildhauer eine Premiere: "Zum ersten Mal
habe ich eine Skulptur in dieser Dimension verwirklicht", sagt Wallach. 200
Tonnen weiBer Beton flossen in die Elemente, die zum Teil in die Erde versenkt
sind. Dass sie exakt 40 Zentimeter iiber die Grasfliche herausstehen, hat einen
praktischen Grund: "Das ist eine ideale Sitzhdhe. Ich wollte die Skulptur auch
mit einer Funktion ausstatten. Die Leute sollen hier verweilen kénnen", sagt
Wallach, der seit fast 30 Jahren regelméBig in Salzburg zu Gast ist. Schon bei
seinem ersten Besuch habe er den Blick von der Festung auf den Hiigel entdeckt.
Und immer wieder habe er sich seither gewundert, "dass kaum jemand diesen
Flecken zu nutzen scheint: keine Frisbeespieler, keine Picknicker. Ich wollte

Bewegung schaffen, die Leute einladen, das Werk wirklich zu nutzen."

Das sei freilich erst ein Teil seines Konzepts. Auch der Raum iiber dem Hiigel
werde Teil der Arbeit: "Mir ist vor allem diese Verbindung wichtig: Zwischen
dem, was man entdecken kann, wenn man sich unten aufhalt, und dem, was

man nur sehen kann, wenn man auf der Festung steht."

Die Form der Skulptur, die sich beim Blick von der Panoramaterrasse erschliefit,
hatte Wallach bereits 2004 entwickelt - damals in viel kleinerer Dimension.
"Here and There" hieB diese Skulptur, in der ein vierzackiges, weies
Gipselement von massiven Eisenplatten eingefasst ist. "Schon damals wusste
ich, dass in dieser Gestalt etwas steckt, was ich einmal in viel gréBerer

Dimension verwirklichen will."
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Und die Dimension ist beachtlich: Wiirde man alle Betonelemente stehend
auftiirmen, "dann ergébe das 320 Meter - fast die Hohe des Eiffelturms",
erldutert Wallach. Aber bleiben wir bei der gestalteten Form: Symbolisiert sie
einen Stern, der zu Boden gefallen ist? Stellt Wallach also die Beziehung
zwischen Himmel und Erde auf den Kopf? "Die Form stellt nicht wirklich einen
Stern dar", sagt der Kiinstler, "aber man kann einen darin sehen, wenn man

will."

Wihrend er sich sonst meist auf eine abstrakt geometrische Sprache
konzentriere ("als Bildhauer beschaftigt mich die Frage, wie ich einen Raum
verdndern kann"), habe er hier "zumindest die Moglichkeit schaffen wollen, sich
eine Geschichte vorzustellen". Die Assoziationen kénnen vielfiltig sein: Eine
Million Besucher und potenzielle Kunstbetrachter spazieren pro Jahr auf die
Festung. Was sich Wallach beim Betrachten seiner Arbeit vorstellt? "Irgendwie
sieht sie aus, als wire sie immer da gewesen. Kiirzlich sah ich ein Bild vom
Krauthiigel ohne Skulptur, das wirkte fast nackt." Schade also, dass sie nur
kurze Zeit auf ihrem Platz bleiben kann? "Na ja", sagt Wallach scherzhaft, "das

hat es ja beim Eiffelturm auch geheiBien ..."

BILDENDE KUNST
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Sternschnuppe im Nonntal
SALZBURG FOUNDATION / KUNSTPROJEKT KRAUTHUGEL m 499

20/05/18 320 Meter. Das ware — vertikal gemessen — die Hohe des Eiffelturms. Aber
auf dem Krauthtigel wéchst nichts in die Hohe. Walter Smerling von der Salzburg
Foundation spricht angesichts des Kunstwerks von Paul Wallach von ,kleiner Geste im
grofen Format“ und ,Minimalismus im Monumentalen®.

Die besagten 320 Eiffelturm-Meter sind also nicht
der Hohe, sondern der Lange nach zu messen.
Denn die dezidiert ,auf den Menschen
ausgerichtete” Bodenarbeit hat handsame 40 cm
Hohe. Sie ladt dazu ein, sich draufzusetzen. Als
,begehbare Zeichnung" soll sie ein Ort der
Begegnung sein. Der Titel ,Down to the Ground*
bezieht sich nicht nur auf die Form des ,gefallenen
Sterns”, sondern auch auf die Erdverbundenheit von LandArt, in deren Tradition sich Wallach
bewegt.

Beim Herumsitzen auf dem beachtlich langen, sternformigen Mauerchen — in Wirklichkeit 75 Bldcke
aus weilem Beton mit Zwischenrdumen — soll es nach Vorstellung des Kiinstlers 1960 geborenen
Kunstlers nicht bleiben. ,Die Bewegung des Besuchers®, erldutert Paul Wallach, ,der Standort seiner
Beobachtung ist entscheidend mitgedacht.” Fir ihn sei der Ort dieser Arbeit ,nicht nur die Wiese,
sondern auch der Raum, der sich aufspannt zwischen der Wiese und dem Berg, der Raum, den der
Besucher in der physischen Bewegung seiner Beobachtung spiirbar” mache. Beschaftigt habe ihn
die Frage: ,Wie kann die Wiese in ihrer Weite und der Berg in seiner Hohe mit meiner Arbeit so
zusammengehen, dass dieser Raum greifbar wird?“

- Paul Wallach, in Paris lebender Amerikaner, hat also

! einen riesigen Stern in die Landschaft fallen lassen. 40
mal 45 Meter misst die bodennahe Konstruktion

i insgesamt. Die ,Land-Zeichnung” (wie es Wallach
nennt) ist mit zahlreichen Durchgéngen versehen. Man
braucht keinen Hubschrauber, um den Stern als
solchen zu identifizieren. Der Blick von der Festung —
also eine Vogelperspektive von schrag oben - reicht
aus, um die geometrische Komposition als
vierzackiges, sternformiges Gebilde zu identifizieren.

So erklart Walter Smerling von der Salzburg
Foundation die Sache: ,Von unten wird das Werk als eigensténdige Skulptur erfahrbar, die die
Landschaft durchmisst und neu definiert. Von oben sind die Durchgénge zwischen den einzelnen
Blocken kaum mehr auszumachen, das Auge erganzt die Betonblocke zu Linien und es entsteht ein
Bild. Aber ,um das zu erfahren, muss sich der Betrachter in Bewegung setzen und wird so
unweigerlich zum Mitarbeiter des Kinstlers".

Die Arbeit fiir den Krauthiigel sei Paul Wallachs bislang groftes Projekt, heifdt es.

In der Kollegienkirche prasentiert Wallach seinen Zyklus
,Suspension*, der sich unmittelbar auf seine Arbeit fiir den
Krauthiigel bezieht. Eigens fiir den Kirchenraum sind vergroRerte
Pigmentdrucke von Holzschnitten entstanden, die den réumlichen
Dimensionen des Sakralraums angepasst sind und die Spuren der
Holzschnitt-Vorlagen deutlich erkennen lassen. WeiRRe Formen
scheinen vor der Farbe zu schweben und die ,Suspension” (wortlich:
Anheben, Schweben) findet auf symbolischer und optischer Ebene
2zugleich statt. In ihrer seriellen Anordnung im Kirchenraum
entwickeln sich die fragmentierten Formen schlieRlich zum
volistandigen Sternen-Motiv.

Salzburg ist dem in New York geborenen Paul Wallach seit seiner
Zeit als Artist in Residence (Leube) 1996 bestens bekannt. 2003 war
er Teilnehmer am Wettbewerb fiir das World Trade Center Memorial. Seine Skulpturen hat er in
Ausstellungen von New York Uber Paris, Wien und Berlin prasentiert.

Mit dem Werk von Paul Wallach beendet die Salzburg Foundation das von vornherein auf fiinf Jahre
angelegte Kunstprojekt Krauthiligel. Mit dem ,Walk of Modern Art”" in der Stadt (diese Werke wurden
unterdessen von dem Mazen Reinhold Wirth erworben) und der Prasentation von jeweils eigens auf
den Krauthtigel zugeschnittenen Kunstwerken ist die Salzburg Foundation nun also schon 12 Jahre
in Salzburg aktiv. In Zukunft, so heiRt es, wolle man auf die Etablierung einer Salzburg-Biennale fiir
Kunst im 6ffentlichen Raum hinarbeiten. (Salzburg Foundation/dpk-krie)

Paul Wallach — Down to the Ground. Bis 1. Juli in der Kollegienkirche, bis 30. September auf dem
Krauthiigel — salzburgfoundation.at
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Paul Wallach — “down the
ground” / Salzburg

By CREATIVE AUSTRIA

Ein Stern, der von Unten gen Himmel leuchtet.

19.05. — 30.09.2018; Salzburg.
A star lightens up the sky from below.

Paul Wallach has modelled 75 blocks of white concrete into lines that
encompass a total of 40 x 45 metres. The American-born Parisian’s “land-
drawing” contains a number of passages and can only be seen in its
entirety from a bird’s eye view - from fortress Hohensalzburg to be more
precise. His work's title “Down to the Ground” doesn't only refer to the
minimalistic form of the monumental “fallen star”, but also to Land Art's
closeness to nature. The “walk-through drawing” invites us to pause, relax
and play.

Paul Wallach - “down the ground”
19.05. - 30.09.2018

Krauthlgel & Festung Hohensalzburg
Various locations / Salzburg
www.salzburgfoundation.at



Presse papier

Pays : France

Date : Octobre 2015

Journaliste : VValérie Bougault
Exposition : [Art dans les chapelles

Ci-dessus: As is, 2013, bois, papier, fil, peinture acrylique,
187 x 95 x 6,5 cm. Ci-dessous: Adjacences, 2013, bois,
toile, peinture, 15,5 x 28 x 3 cm (LES DEUX: COURTESY GALERIE
JAEGER BUCHER/JEANNE-BUCHER, PARIS. PHOTO : GEORGES PONCET)
Ci-contre, en haut: vue de l'installation Erster Akt, pour
«L’Art dans les chapelles », 2015, pléitre, acier, bois, tissu,
fil de fer, soufre, dimensions variables (OLAURENT GRIVET).

En bas: Where What Was, 2013, bois, toile, peinture
acryligue, 306 x 270 x 260 cm (COURTESY GALERIE JAEGER
BUCHER/JEANNE-BUCHER, PARIS. PHOTO : GEORGES PONCET).

OCTOBRE 2015 CONNAISSANCE DES ARTS
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PAUL WALLACH, /
HASARD ET NECESSITE

Fragiles et aériennes, les ceuvres de l'artiste ameéricain redessinent
T’espace, comme on le voit depuis cet été au Domaine de Kerguéhennec.

arfois - trop rarement il est vrai - une
P ceuvre ne peut étre rangée dans aucune

catégorie. Les sculptures de Paul Wallach
sont de celles-1a. Dailleurs, sagit-il vraiment de
sculptures ? Quelquefois accrochées au mur, ou
encore suspendues dans lair, elles ne sont pas
toujours des piéces autour desquelles on tourne.
Mais toutes inventent Iespace autour delles, le
happent et lenvahissent, jusqu’a ce que le silence
se fasse. Ainsi de Madeleine, quatre barres de
platre courbé retenues par des fils 4 la charpente
de Saint-Nicolas, qui semble peu a peu emplir et
rendre visible la modeste chapelle bretonne de
Pluméliau. Toujours, qu'il sagisse d’Etre (2013),
lattes de tilleul posées sur une barre de métal
au sol via une tige de bois brut, ou de Before the
very last (2013}, assemblage de bois, toile, ficelle,
peinture, le matériau est « pauvre ». « Certaines
choses méritent d@tre précaires », dit Paul Wallach.

Ci-dessus: Paul Wallach, vue de l'installation Erster Akt, pour «L'Art dans les chapelles »,
2015, platre, acier, bois, tissu, fil de fer, soufre, dimensions variables (OLAURENT GRIVET).

« Mais ce nest pas un dogme. Aucune piéce nest
basée sur une pensée unique. Je suis le suiveur
de mes émotions, et je me contredis souvent moi-
méme. » Ses ceuvres portent ce sens multiple: lear
légéreté renvoie 4 la solidité de la certitude, leur
fragilité, au poids de leur présence. Rien a jeter
ici, ni & ajouter: tout tombe juste, jusquaux halos,
traces de pigments au sol ou jeux dombres qui
transforment l'instant fortuit en nécessité. Sculp-
tures-révélateurs, au sens du composant chimique
utilisé par la photographie argentique : despace,
de temps, de silence. Révélatrices de notre vie,
enfin, des interrogations que nous noyons ou zap-
pons d’un discours volubile. Dans cent ou deux
cents ans, les enfants de nos enfants diront peut-
gtre: « Iy avait en France, & laube du xxr° siécle,
un artiste qui exprimait tout le contraire de son
époque et pourtant disait la vie, toute la vie ».
VALERIE BOUGAULT

nouveau talent 99

1960 Naissance

de Paul Wallach (ill. :
©Yves Bresson) a New York.
1978-1988 Bachelor

of Science Degree in Art

4 I'Université de Wisconsin/
Madison.

1984 Diplomé de
I'Université de Boston

en arts appliqués.
1988-1990 En résidence
dans latelier du sculpteur
Mark di Suvero, 4 Long
Island City.

1990 Expose i la galerie
Denise Cadé, New York.
1994 S’installe a Paris.
2007 En résidence

ala Josef and Anni Albers
Foundation, Connecticut.
2010 Exposition

« Falling up », galerie
Jaeger Bucher, Paris.

2013 « heretofore »,
galerie Jaeger Bucher, Paris.
2014 « Where What Was »,
exposition au musée d’Art
moderne et contemporain,
Saint-Etienne.

2015 Expose a Pluméliau,
dans le cadre de « Lart
dans les chapelles ».

AVOIR

L'EXPOSITION PERSONNELLE
« PAUL WALLACH. WHERE
WHAT WAS », Domaine

de Kerguéhennec, 56500
Bignan, 0297603184,
www.kerguehennec.fr

du 28 juin au 1 novembre.

A sAvOIR

PAUL WALLACH EST REPRESENTE

par la galerie Jaeger Bucher,
5 £ 7, rue de Saintonge,
75003 Paris, 0142726042,
www.galeriejoegerbucher.com

CONNAISSANCE DES ARTS OCTOBRE 2015
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Le circuit rouge de |'Art dans les chapelles conduit les visiteurs par la chapelle de Saint-Nicolas,
fermée |'an dernier pour la réfection de la volite. Quverte cette année, |'artiste Paul Wallach y a
posé son oeuvre, inaugurée lundi soir. Le président de I'Art dans les chapelles, Christophe
Marchand, a souligné la beauté retrouvée de la chapelle aprés les travaux importants réalisés.
C'est le lieu qu'a choisi l'artiste américain Paul Wallach. Né en 1860 a New York, il vit et travaille a
Paris depuis 1994, ses sculptures se déploient dans |'espace, provoquant un effet de suspension et
d'apesanteur par des volumes d'air finement cernés dans l'espace.

Des matériaux traditionnels

« J'ai été enchanté par son implication, son travail délicat fait de jeux de subtilité et d'équilibre est
le résultat d'une fine adéquation entre 'oeuvre et le lieu. Paul utilise des matériaux traditionnels
comme le bois, on découvre ici des arceaux de platre posés au sol qui tiennent magiquement grace
aux contrepoids suspendus au plafond. Deux contre-oeuvres sonores invitent le visiteur a les
froler, les toucher pour obtenir de subtils sons de cloches », a précisé le directeur artistique, Karim
Ghaddab. « Je suis venu visiter cette chapelle en novembre dernier, ¢'est un privilége pour moi de
l'investir, chaque personne quiyviendra se laissera aller & son rythme. Sa vision, comme moi, sera
différente suivant la lumiére sous tous les angles ».

Pratique
L'oeuvre de Paul Wallach, « Erster Akt », est visible du 3 juillet au 20 septembre.
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Boussoles elles & cux
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Le subtil
¢quilibre de
Paul Wallach

Francais d’adoption, cet orfévre du porte-a-faux et

u bricolage mobilise toutes les lposs1bilités qu’offre

| Pespace : trait du dessin, plan de [a peinture et tension
de Ig sculpture. Un éloge de la fragilité qui tient 4 un fil.

TEXTE Brigitte Ollier

aul Wallach aime parler a I’endroit
comme a I’envers. Pour preuve, I'une
de ses phrases énigmatiques en guise
de bienvenue dans son atelier lumi-
neux, au sud de Paris : «Je sais ce que
je ne cherche pas, et ce que je ne veux
pas voir parce que je I’ai déja vu.
Mais je ne peux pas le voir avant de
Pavoir trouvé. Désir et nécessité sont
deux mots qui me sont essentiels».
Une partie du puzzle est 3, entre ses
murs blancs et la petite réserve o1 il va et vient, apportant
chaque fois, rangées dans des boites fabriquées maison, ses
piéces si étonnantes aujourd’hui exposées & Saint-Etienne.
Découvrir ce sculpteur i situ est un moment heureux. En fond
sonore, le bruit de la rue, et sa silhouette qui, 4 pas de chat,
glisse d’une piece i Pautre, rectifiant ¢a et [a ’équilibre de ses
ceuvres déja accrochées ; chacune, quelle que soit sa grandeur,
parait en suspension. D’oti cette sensation de légereté, méme
§’il préfere dire ouverture, toujours ce gofit pointu de la
précision, et son sourire lorsque I’ensemble, une fois remis 4 sa
place, saccorde a ses exigences. «Cest doux», répond-il quand
on lui demande pourquoi il travaille avec le bois - «J’admire sa
beauté, mais ce c6té-13 ne m’intéresse pas, je ne suis pas un
monomaniaque. C’est un matériau de départ, une base neutre,
plus accessible que le bronze, mais j’utilise aussi le platre,
le papier, le ciment blanc. Je fais tout 4 la main, et j’essaie de
distinguer la clarté dans les ceuvres méme si, dans ma téte,
certaines choses demeurent floues>.

Paul Wallach construit et déconstruit, sans méthode ou alors
avec toutes les méthodes, salliant au temps et au hasard car la
création est «imprévisible. On attend de I’artiste qu’il sache
tout, tout de suite, c’est impossible, il doit s’interroger, s’inter-
rompre, regarder et changer, s’il en a envie. Il n’y a aucune loi
en art. C’est & nous de les inventer et de les briser.» Un révoly-
tionnaire ? Un esprit libre, né 3 New York le 22 janvier 1960,

A gauche, leaner, 2013-2014, bois, toile, peinture. A droite, Partiste
dans son atelier parisien. Adjacences, 2013, bois, toile, peinture.
Left: leaner, 2013-2014, wood, canvas, paint. Right: the artist
in his Paris studio. Adjacences, 2013, wood, canvas, paint.
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WHERE WHAT WAS Juzsqu’an 4 janvier. Musée d’Art moderne et
contemporain de Saint-Etienne-Métropole, rue Fernand-Léger,
Saint-Priest-en-Jarvez. Tel. +33 (0)4 77 79 52 52.
www.mam-st-etienne.fr

Bild, 2014, ruban
adhésif. Versus,
2014, bois, ficelle.
WHERE WHAT
WAS, 2013, bois,
toile, peinture.
Bild, 2014,
adhesive tape.
Versus, 2014,
wood, string.
WAS, 2013, wood,
canvas, paint.

éduqué a Philadelphie (Pennsylvanie),
puis Madison (Wisconsin), d’ou il est
parti en 1987. Il habite a Paris depuis
vingt ans dans un anonymat qui lui
convient ; il s’y sent & Iaise, porté par
cette nécessité «d’étre loin de [ses] vraies
racines.» Il a vécu en Italie, en Alle-
magne, il connait bien ’Autriche. De son
pays natal, il a gardé quelques rites,
ainsi la lecture du New Yorker (<je suis
complétement accro»), et cet accent
fabuleux qu’ont certains Américains
quand ils savourent la langue francaise
et son ironie si particuliere. Il a choisi sa
galeriste, Véronique Jaeger, et récipro-
quement, ce lien permet aussi d’aller au
but. Ou au bout.

Pour le sculpteur américain — qui ajoute
parfois «bricoleur» —, exposition reste
une aventure, pas une évidence. Il faut
imaginer quinze nouvelles créations, plus
quatre plus anciennes, qu’il a réalisées
entre 1995 et 2014. Les voici quittant
Iatelier d’Ivry-sur-Seine, son intimité,
pour rejoindre le musée de Saint-Etienne.
Elles ont changé d’adresse, ont-elles
changé de nature ? «La piéce doit vivre
ailleurs et garder son ampleur, c’est la
I'important. Le processus de détache-
ment commence avec "accrochage, la
séparation s’enclenche, mais chaque
ceuvre appartient & ma vie d’artiste.»
Titre de son exposition : Where What
Was. Notez la répétition de ce W, lettre
réfléchie qui aurait plu a I’écrivain
Georges Perec, et qui, pour son pro-
priétaire actuel, Wallach Paul, pose la
question, en apparence, si simple de
’espace. De la lumiére et de son ombre,
qui marque le lent passage du présent
au passé. &
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Sculpter dans la marge

Un autre caractere évident de l'ceuvre de
Wallach ressortit a la proximité formelle
de nombreuses petites sculptures murales
avec l'objet tableau. L'expression méme
de «sculpture murale » a quelgue chose
d’impur ou de paradoxal, s'il est vrai que le
mur serait le territoire d'élection du tableau,
tandis que le sol serait le lieu de la sculp-
ture [suspension vs érection). En outre, ces
petites pieces murales sont quadrangulaires
(le plus souvent de format horizontall, planes
(si 'on admet les collages et superpositions)
et recouvertes de lignes ou de couleurs. Les
principales propriétés du tableau sont donc
réunies. Néanmoins, le caractere foncié-
rement sculptural réside dans ce qui ne
se voit pas. Par définition, le tableau est un
dispositif, non seulement de visibilité, mais
aussi d'ostension et méme d'exhibition :
tout ce qu'il y a a voir apparait sur la sur-
face qui fait face au regard. La planéité et
les bords du tableau portent la peinture a
'avant-scene et abolissent les coulisses.
C’est un étalement, dans le geste comme
dans la monstration. Or, dans les ceuvres de
Wallach, beaucoup de choses, et peut-étre
l'essentiel, se passent en coulisse. L'artiste
insiste sur le fait que, «méme si on ne voit
pas, derriére ily a toujours quelque chose».
Ces ceuvres sont des objets tridimension-
nels travaillés dans leur globalité et si, pour
un regard rapide, leur «face picturale» se
livre avec le plus d'évidence, elle s’inscrit
dans un ensemble ol les tranches, voire le
dos, ont autant d'importance. Un décentre-
ment du regard révéle une richesse insoup-
connée de la fabrication, des accumulations
de planchettes de bois, des montages, des
couleurs, des matériaux hétéroclites qui
distinguent ces objets subtilement mais
radicalement du tableau.

Autant qu’a ces données visuelles margi-
nales, la différence tient a une gestion du
corps. Le tableau réclame un point de vue
idéal, fixe et unique, quand la sculpture
autorise le déplacement. Si elle veut rendre
justice a son objet, l'appréhension d'une
sculpture ne peut se contenter d'une vue
frontale [comme dans le cas d'une repro-
duction photographique), elle doit aborder
tous les angles et méme les compiler en
mouvement, en unité dynamique. Le dépla-
cement du corps est sollicité pour décou-
vrir des détails apparemment mineurs mais
essentiels. En derniére analyse, les épais-
seurs des petites sculptures murales de
Wallach renvoient a une politique des corps.

Beauté fugitive

Ces ceuvres reposent donc sur une esthé-
tique du voilé. Sans doute y a-t-il quelque
chose de paradoxal dans le fait que c'est ce
qui ne se voit pas de prime abord qui quali-
fie ce que l'onregarde. Occasionnellement,
cette esthétique de la présence occulte se
manifeste sous l'apparence d'une véritable
épiphanie. Where What Was [2013) est un
assemblage de tasseaux de bois qui peut
évoquer des ceuvres antérieures, comme
Beginning to End (2010) ou T(réve] (2012], en
plus complexe. L'ceuvre atteint 3 métres
de hauteur et c’est l'une des rares qui soit
posée au sol. Par sa structure ajourée et
['utilisation du bois, elle rappelle vague-
ment les constructivistes russes, notam-
ment Tatline ou El Lissitzky (dont le Proun
avancait des sculptures abstraites murales
dés 1919). Lorsque l'on fait lentement le
tour de Where What Was, tout a coup, selon
un point de vue précis, la confusion des
lignes semble s’ordonner et l'image d'une
grande étoile a cing branches apparait. Clin
d’ceil aux décorations kitsch disposées au
sommet des sapins de Noél ou symbole
de la révélation, cette étoile apparait sur
le méme mode fugitif que la tranche des
petites sculptures murales. Quoi qu'il en
soit, il s'agit bien d’un signe ésotérique qui
n'apparaitra qu'aux plus attentifs. Cette
image ne constitue d’ailleurs ni la fina-
lité ni la résolution de la sculpture, cette
derniére pouvant étre regardée pour elle-
méme, en dehors de 'apparition de l'étaile.
Ce mode de manifestation épiphanique est
emblématique de 'ensemble du travail de
Wallach : la beauté n'y est pas refusée, mais
elle est maintenue dans les marges, comme
indicielle, et n’est jamais exploitée en sys-
téme. Le procédé pourrait évoquer ceux de
Markus Raetz ou Felice Varini, si ce n'est
que le coté gros bras et roulements de tam-
bour est a U'opposé du travail de Wallach.
Rien de « m'as-tu-vu» chez lui, mais plutot
un «sauras-tu vair ?» murmuré.

Définitions transitoires
de l'espace

De méme que toutes les faces d'une sculp-
ture sont prises en compte, y compris celles
qui sont cachées, les différents types d'at-
taches qui permettent d'accrocher l'ceuvre
au mur sont travaillés et assumés comme
des données plastiques a part entiéere.
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Before the Nearly Last. 2013, bois, toile, plomb, ficelle, crayon, peinture a Uhuile
et acrylique, 250 x 36 x 12 cm. Courtesy galerie Jaeger Bucher, Paris.

Before the Nearly Last (2013) est suspendu a
une ficelle de plusieurs métres qui dessine
une longue ligne verticale sur le mur; As /s
[2013) est tenu par quatre fils paralleles qui
font rythme; Too and Fro (2014) est un petit
panneau maintenu a 80 centimetres du mur
parune tige horizontale qui disparait lorsque
l'on regarde l'ceuvre de face; les petites
sculptures murales rectangulaires sont
accrochées par un seul clou décentré qui
oblige l'artiste a disposer de petits contre-
poids [épaisseurs supplémentaires de bois
ou morceaux de plomb) sur les c6tés pour
parvenir a Uéquilibre horizontal...

Aucun projet ne préexiste aux sculptures
de Paul Wallach. C'est une intuition assez
vague, une ouverture, la rencontre de deux
fragments qui conduisent & un assemblage.
De la méme facon, celui-ci peut, plus tard,
étre déconstruit, éclaté, recomposé, aug-
menté, les matériaux retravaillés, etc.
Une ceuvre ne repose jamais — ou rare-
ment — dans l'état d’achévement définitif
qui correspondrait a l'idée classique de la
sculpture. Si cette derniere se destine par

excellence, par sa forme et son matériau,
a l'éternité, celles de Wallach affrontent
les questions du transitoire, de la décom-
position et de la recomposition. Ce sont
toujours des propasitions correspondant a
un moment et a un lieu déterminés.

Le premier de ces lieux est l'atelier, ot les
pieces prennent naissance. La hauteur des
murs, leur blancheur, le volume, la pré-
sence des matériaux accumulés définissent
un lieu de gestation, comme la forge, la
cuisine ou le laboratoire. C'est L3, dans cet
environnement précis, qu’est expérimentée
la capacité des sculptures, méme les plus
petites, a définir un espace, a le «tenir»,
a rayonner comme un champ de force.
Finalement, l'existence matérielle des
ceuvres de Paul Wallach demeure contin-
gente, comme l'atteste leur qualité tran-
sitoire, toujours entre deux modifications.
Elles sont essentiellement des activateurs
ou des noyaux irradiants permettant de
produire un effet spatial impliquant notre
corps. L'importance matricielle de l'ate-
lier va a U'encontre d'une certaine idéolo-
gie actuelle (ou déja en passe de passer?),
calquée sur la logique de la sphére écono-
mique, qui exige sa liquidation, en faveur du
bureau d'études, du flux et de la dématéria-
lisation. Chez Wallach, l'atelier demeure le
lieu de la mémoire, du temps, de la familia-
rité et de toutes les sédimentations.

« Mes mains laissent
mes traces »

La nature fragmentaire, l'occulte, comme
la dimension de work in progress, renvoient
a une conception romantique qui se vérifie
également dans la question de la subjecti-
vité et des affects. Formellement, l'ceuvre
de cet artiste est tributaire, au moins en
partie, d'un post-minimalisme américain.
En particulier, l'attention & Uinscription de
la sculpture dans un espace spécifique et
sa capacité d'engendrer son propre espace
renvoient a une lignée qui court de Brancusi
a Carl Andre. Mais l'importance accordée
par Wallach au travail de la main et a une
certaine brutalité aléatoire du matériau
le rapproche plutét d'artistes comme
Richard Nonas, Helmut Federle, voire
Richard Tuttle. « Mes mains laissent mes
traces », déclare-t-il, comme pour souli-
gner que la fabrication n’est en aucun cas
une contingence qui pourrait étre confiée
a un artisan. La question n’est pas ici celle
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Color War. 2012, Bois, tissu, peinture 4 I'huile et acrylique, 13,5x 19,5 x 17 cm. Courtesy galerie Jaeger Bucher, Paris,

de U'habileté technigue ou d’un savoir-faire
que l'artiste ne pourrait pas déléguer, elle
tienta la marque de la subjectivité. Comme
dans Uécriture manuscrite (ou le dessin
ou la danse ou la cuisine, etc.), les gestes
s'impriment dans le matériau et le trans-
forment en une sorte d’extension du sujet.
C'est par la main que Uartiste incorpore la

matiere. L'objet contient quelque chose du
corps de celui qui l'a informé et, de ce fait,
en devient comme un appendice. L’enjeude
ce travail est donc avant tout formel et il
fait l'économie de la narration, du discours
ou de la fiction pour tenter de produire les
conditions matérielles et sensibles d'une
expérience authentiquement esthétique. B

R R e s i e P

PAUL WALLACH EN QUELQUES DATES

Né en 1960 & New York. Vit et travaille a Paris.
Représenté par la galerie Jaeger Bucher, Paris.

1978-1982 © University of Wisconsin
1984 * Boston University
1985-1986 « Séjour a Florence

1988 * Exposition au Columbia Center for the Arts, Maryland, Columbia

1991 © Denise Cadé Gallery, New York
1993 = Galerie Heike Curtze, Diisseldorf
199 = [nstallation en France

1995 = Galerie Link, La Haye

1999 = ArtCologneSculpture'$9, galerie Heike Curtze, Cologne

2002 » Gemeentemuseum, La Haye

2004 © Galerie Zell am See, Zell am See (Autriche)

2000 © Falling Up, galerie Jaeger-Bucher, Paris

M3 * L3 Route bleue, Fondation Boghossian, Villa Empain, Bruxelles

® Heretofore, galerie Jaeger Bucher, Paris
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MIRACULEUX HASARD
DE PAUL WALLACH

Fragiles, minimalistes, quasi vulnéra-
bles dans leur équilibre précaire, les
sculptures de Paul Wallach distillent
une poésie dont la force, paradoxa-
lement, accompagne longtemps leur
observateur. Formées de morceaux
de bois travaillés, de tissus, de ficelles,
prenant mystérieusement appui sur un

Paul Wallach, Adjocences, 2013, bois,
toile, peinture & I'huile et acrylique,
15,5 x 28 x 3 cm (COURTESY GALERIE
JAEGER BUCHER, PARIS. ©GEORGES POMCET).

mur, elles trouvent leur dynamique
dans une improbable loi de la gravi-
tation, toujours a la limite de la chute,
semble-t-il, et lexpression « ne tenir
qua un fil » parait avoir été inventée
pour elles. Le musée dArt moderne de
Saint-FEtienne expose vingt des ceuvres
de cet artiste né a New York en 1960 et
qui vit et travaille a Paris depuis 1994.
De ce voyage au coeur de la géométrie,
parcourant ces ceuvres contemplatives
qu'un seul regard ne suffit jamais 4 sai-
sir, on ressort en songeant 4 Mallarmé:
« Un coup de dés jamais nabolira le
hasard ». v.B.

@80 SAINT-PRIEST-EN-JAREZ,

« PAUL WALLACH », MAM
Saint-Etienne Métropole, rue
Fernond-Léger, 04 77795252,

du 11 octobre au 4 janvier.

+ d'infos: http//bitly/73 1 1wallach
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Paul Wallach

Galerie Jaeger Bucher / 16 février - 11 mai 2013

« Halfwayhome again ». 2008-2012.
Bois, ficelle, peinture huile et acrylique.
108 x 57 x 85,5 cm. Wood, string, oil
and acrylic paint

Né a New York en 1960, Paul Wallach
vit depuis 1994 a Paris. Formé auprés
du sculpteur minimaliste abstrait
Mark di Suvero, il est connu pour ses
petites sculptures abstraites en bois
peint, souvent accrochées a la ci-
maise au moyen d'un fil. Chacune
d'elle a un titre sibyllin, qui ouvre la
perspective imaginaire. Throne met
face a face un tabouret blanc bancal,
au sol, et une peinture colorée pla-
quée en surplomb, contre le mur. Ab-
sence disparue adopte la forme
d'une micro-maisonnette dont la
sculpture éclatée, comme rectifiée
par un artiste constructiviste, pend
de la cimaise au bout d'une ficelle.
Beginnig to End, simple tracé géo-
meétrigue, noir sur le mur blanc de la
galerie, est démultiplié et dérouté
visuellement par une architecture
abstraite de barres de bois. Que com-
prendre ? Créer, 13, ¢c'est enraciner du
fugitif. A un événement personnel,
une forme est donnée, représenta-
tion du temps vécu ou |'on regarde
sa propre vie en en indexant, sous
I'espéce de réalisations plastiques,
aléas sensibles et ponctuations évé-
nementielles.Jamais de grande
forme tonitruante, la sculpture est ici
d'essence psychologique, intériori-
sée. Paul Wallach tend ses réalisa-
tions fragiles entre réel et métaphy-
sique. Celles-ci, hésitant parfois quant
a leur propre statut (ses sculptures
sont aussi des peintures, de som-
maires assemblages), ont pour vertu
leur fort coefficient métaphysique. Le
paraitre ne suffit pas, il faut plier |'ef-
fet a I'expérience plastique et au vécu.

Paul Ardenne

/
/
/

/

Qe

Paul Wallach, born in New York in
1960, has been living in Paris since
1994. Trained by the abstract mini-
malist sculptor Mark di Suvero, he
is known for his small abstract
painted wood pieces, often hung
from the wall by a wire. Each has a
sibylline title that gives play to our
imagination. The installation
Throne comprises a wobbly white
wooden stool sitting on the floor
and a colorful painting hanging flat
somewhat higher on the facing
wall. Absence disparue, shaped
like a tiny house, seen in an explo-
ded view as if rectified by the artist,
hangs from the wall by a string.
Beginning to End is a simple black
geometrical line traced on the
white gallery wall, extended, mul-
tiplied and visually subverted by
an abstract structure made of woo-
den bars. How should we unders-
tand this? Wallach’s practice
deeply roots the fleeting. He gives
form to personal events, a repre-
sentation of experience where we
watch our own lives while connec-
ting with his in the form of art-
works with perceptual vagaries
and punctuated by events.
Nothing is ever oversized or
overstated. This sculpture is es-
sentially psychological, interiori-
zed. Wallach's fragile works are
situated somewhere between the
real and the metaphysical. Some-
times hesitant in regard to their
own status (these sculptures are
also paintings and simple assem-
blages), their strong point is preci-
sely this metaphysical quality.
Appearance is not enough; the ef-
fect must be conditioned by the vi-
sual experience and life itself.
Translation, L-S Torgoff
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Sculpter le vide...

Lucien Kayser

Jusqu'aux personnages de Giacometti, quelque linéaires, effilés qu'ils soient, ont les
pieds bien posés par terre ; Cest la condition méme de leur investigation de Fespace. 11
st pas donné & tout le monde de passer ou de filer sur les boulevards, telle 'héroine
de Breton. Plus solidement, Brancusi a voulu leurs propres socles pour ses sculptures.
1l'y aurait La une lecture de ce que les sculpteurs ont fait au vingtieme siécle 4 partir de
l'assise des ceuvres, de la fagon dont elles s'imposent dans lespace, foccupent de leur
masse ou pour le moins le rythment.

Clest exactement le contraire qui se passe avec Paul Wallach. Bt conséquemment la
prenuére impression du visiteur de son exposition, & la galerie Jaeger Bucher, rue de
Saintonge, Paris-troi deux ans aprés une premicére, est de igéreté ; impression &
préciser de suite, car cette qualité ne vaut que pour le cté matériel des choses, le cité
concret de la perception. Elle nexclut donc nullement la gravité.

Faites de morceaux de bois
brut (des fois 4 peine blanchi),
de bouts de corde ou de ficelle,
ks sculptures de Paul Wallach
touchent & peine le sol. et de
miéme ne font quitleurer le mur,
de sorte quon s¢ demande com-
ment clles peuvent tenir. Plas
radicalement, on dira que Paul
Wallach ne sculpte pas la ma-
tibre, et ce miest pas i elle, propre-
w&mﬁ&ﬁ La premidre mpression du isteur de
chose, le vide. Comme des struc- g coeokre

tures le retiennent prisonnier, le

font vivre ; et elles nous donnent

Toccasion rare den prendre vrai- i

rcasoo pex el . - Faive seuipture
tour en quelque sorte et de e sai- de tout bois,

sramnsppEacniE voila pour la démarche

mﬂﬁﬁﬂﬁﬂ de Paul Wallach,

est dautant phus vrai dans e\ 3§SOCiant

cas précis. O la légireté dont 4 &

il était question. qui donne aux dESSII'I Et pE'Il'ltl.ll'E
cuvres ¢t 3 Texposition tout

entidre comme un air flottant.

voire volant, est accentuée encore par ls forme feuilletée i tels moments, elle aboutit
i certaine immatérialité dans les ombres portées et projetées. Dés lors entrent en jeu
d'autres ceuvres, qui fonctionnent justement un peu comme §'il saghssait de ces ombres
fixdes au mur, colorées, recouventzs de paplers ou de tissus. De loin, des peintures,
d'une extréme réduction, dune posic qui touche par le léger mouvement (toujours la
méme retenue) des cordes quiclles font résonner. 1l faut stn approcher, ces peintures
i leur tour deviennent sculptures, ou pour le moins objets (intermédiaires, 4 la fagon
dont avant le dessin sétait déployé dans Tespace).

Ce sont des ceuvres de petit format, « & mi-chemin, tentdes par [écart, séduites par
V'accord » (Nicolas Pesqués). S'il faut les regarder de prés, ce mest pas seulement pour
leur finesse, leur délicatesse. Ciest pour découvrir ce quielles cachent 4 une premiére
vuie, les bois qui se superposent, la couleur qui ne se révele que tout discrétement dans
lempilement.

1l serait tentant & ce moment, pour conclure, de ne faire que donner les uns & la
suite des autres leg titres que Paul Wallach a soigneusement cholsis pour ses ceuvres,
pour son exposition. De la podsie toujours, méme si les ceuvres correspondantes
manquent. Heretofore, dit le titre général, indiquant que lexposition se situe dans un
« jusquid présent ». Ailleurs, avec Absence disparse, nous somimes exactement dans la
démarche de Paul Wallach : un entre-deux (espace et temps), oi il sagit deffacement
et de présence d'autant plus soutenue.

Heretofore de Paul Wallach,  a galerie Jaeger Bucher, 5 et 7 rue de Saintonge.
F-75003 Paris, jusqu'au 27 avril, ouvert du mardi au samed) de 11 & 19 heures | www.

galeriejaegerbucher.com.
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Paul Wallach (PW) im Gesprach mit Doris von Drathen (DvD), Paris-lvry, 19. Januar 2018

(gekilrzte Fassung)

DvD: Down to the Ground — die Form, die wir sehen, hat vier Zacken. Wollen wir von einem “Bodenstern”

sprechen? Wird die Wiese also zum Himmel, oder ist es ein gefallener Stern?

PW: Ist es denn ein Stern? Aber wenn Du magst, kannst Du die vier Zacken so sehen. Wie Du weil3t, geht die
Arbeit Down to the Ground zurlick auf eine Arbeit von 2004, Here and After. Dieser Stern ist fragil, aber
auch stark. Er ldsst es nicht zu, dass die Stahlplatten ihn ganz umschlieRen. Die Gipsform ist in den Stahl
eingelassen, sie ist im Innenraum der Skulptur platziert und auf diese Weise geschuitzt — bis auf einen
kleinen Zwischenraum. Auf beiden Seiten der Gipsform ist dieser Spalt. Mir ging es um einen Luftraum, um
eine mogliche Bewegung. Ich wollte einen Schutz, aber keine unverriickbare Befestigung, kein EinschlieBen.

Potentiell konnte der Stern sich noch ausdehnen, noch wachsen.

Paul Wallach, Here and After, 2004, Foto: Yann Charbonnier

DvD: Manchmal scheint es mir, je mehr eine Form reduziert ist, je deutlicher die Materialien das sind, was
sie sind, ohne Zusatz oder Manipulation, umso eher kann ein Betrachter in einen Zustand von
Kontemplation versetzt werden. Die Stahlplatten bilden ein Rechteck — auch wenn sie einen Spalt haben.
Das ist eine Form, die jede Narration ausschlieft. Der Stern ist weder fiinf, noch sechszackig, jenseits aller

befrachteten Zeichenhaftigkeit.

PW: Zeichen, Symbole, Metaphern - die suche ich gewiss nicht. Auf den ersten Blick kann man sehen, dass
dieser vierzackige Stern eigentlich ein Viereck ist, sagen wir eine Art Kreuzung aus geometrischer und fir
uns lesbarer Form. Vielleicht kénnte man auch sagen, eine ganz einfache Sternform, so etwas wie eine

Ursternform.

DvD: Es gibt Formen, die so stark in unserer kollektiven Seherfahrung verwurzelt sind, dass die kleinste
Andeutung, in ein oder zwei Linien schon ausreicht, um unsere bildersiichtige Wahrnehmung in Gang zu

setzen. Meinst du das mit Ursternform?
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PW: Ja, in dieser Richtung denke ich. Aber vielleicht auch viel einfacher: Ein vierseitiger Stern ist eigentlich
ein Viereck, dessen vier Seiten jeweils an einem Punkt eingedriickt sind. In Here and After sind es vier
eingedruckte Ecken: davon bleibt eine noch erkennbar als Teil eines Quadrats, die anderen werden zum
Stern. Wirde man aber die Punkte wieder herausdriicken, ware das Viereck wieder da.

Aber die Zufalligkeit ist schon wichtig. Mein Stern ist nicht regelmaRig. Und mir scheint, das bringt ihn zum

Atmen oder zum Leben. Er ist alles andere als ausgemessen.

DvD: Liegt vielleicht die Ruhe, die von dieser Arbeit ausgeht, daran, dass wir eigentlich vor einem weillen

Quadrat in einem fast schwarzen Rechteck stehen?

PW: Auf jeden Fall arbeite ich in diesem geometrischen Modus, dennoch aber ist mein Vorgehen langst
nicht so prazise, wie viele meinen. Meinem Vorgehen liegt eine intuitive Geometrie zugrunde, die sehr

personlich ist.

DvD: Deine Bodenarbeiten scheinen fragiler als die Wandarbeiten, sie scheinen sich in ihrer extremen
Horizontalitat auszuliefern. Der Betrachter ist die vertikale BestimmungsgréRRe dieser Raume, die sich tiber

dem markierten Boden aufspannen.

PW: Wenn Du von einer extremen Horizontalen sprichst — Role Call ist eine Arbeit von mir, die wirklich
mebhr als flach auf dem Boden liegt, namlich im Boden. Sie ist nur aus Stahl, man kann also wirklich dartiber
gehen. Der Raum Uber einer solchen Arbeit, das interessiert mich. Ich denke oft dariber nach, wie der
Betrachter einer Arbeit begegnet. Die Vorstellung aufzugeben, dass Kunst unberihrbar sei, das interessiert

mich sehr.

Paul Wallach, Role Call, 2006

DvD: Die Blickbewegungen von Augen, Kopf und Kérper scheinen mir wesentliches Element in der

Wahrnehmung von Raum, vielleicht konnte man vom raumschaffenden Bewusstsein sprechen.

PW: Als Bildhauer denke ich immer vom Ort aus — wo hadngt etwas, wie ist es fixiert, auf welcher Hohe. Wie
schaut der Betrachter das an? Was macht sein Korper, wird er hinunter- oder hinaufschauen? Was

bedeutet das? Auf jeden Fall: wie wir etwas anschauen, von wo aus, an welchem Ort im Raum wir etwas



Gesprach

Pays : Allemagne

Date: 19 janvier 2018
Journaliste : Doris von Drathen
Exposition: Down to the ground

entdecken, ist eine zuséatzliche Bedeutungsschicht fiir die Arbeit. Die Arbeit ist kein statisches Objekt, wir

begegnen ihr, aber wie geschieht das?

DvD: Deine Arbeiten scheinen wie Katalysatoren des Raums. Sie spannen Raum auf. Sie agieren im Raum.

Das sind vollig unverhoffte Erlebnisse.
PW: Im Atelier kann ich das nur ahnen. Der Raum stellt die Arbeiten auf die Probe.
DvD: Der Raum manifestiert sich.

PW: Aber er kdnnte es auch nicht tun. Oder sie konnten verschwinden im Raum. Das ist die Probe. Werden

sie es schaffen, dass der Raum greifbar wird?

Paul Wallach, Will Have Been, 2017

DvD: In meinem Gedachtnis ist auch jener kleine Stern, Will Have Been, noch so lebendig. Wieder vier
Zacken. Schwarz auf Wei — oder wollen wir nun inzwischen von einem schwarzen (eingedriickten) Quadrat

im weilen Raum reden und an Malevitch denken?

PW: Why not?

DvD: Ein schwarzer Stern — eigentlich so absurd wie ein Bodenstern, oder? Mir ist vor allem diese
sonderbare Suspension aufgefallen, von der er zu leben scheint. Ich sehe ihn dort noch vor mir. Er schwebt.

Er schwimmt im Raum, als wiirden diese Stege ihn im Raum halten, in dem umgebenden Viereck.

PW: Ja, er schwebt, die Form hat etwas Schwebendes. Aber wir sehen das so, auch weil die Arbeit vertikal

in Augenhohe an der Wand héngt.

DvD: Ist es nicht auch wegen dieser Stege? Fiir mich scheint das wie eine Aufhangung im Raum.
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PW: Deine Phantasie baut diesen Raum.

DvD: Wie wichtig das ist, dass du diesen kleinen Spalt immer wieder Luftraum nennst? Das heiBt ja gerade,

dass die Form weitergeht, eben nicht unterbrochen ist.

PW: Suspension trennt nicht. Bei einer Unterbrechung, weilf man nicht, ob etwas weitergeht. Wenn

Herzschlage unterbrochen sind, ist das Leben unterbrochen.
DvD: Damit wiirde man vielleicht Here and After anders sehen. Du komponierst das Nicht-Beriihren.

PW: Genau, die Form geht weiter, die zwei Stahlplatten wollen zueinander, auch wenn diese fragile weille
Gipsform sie auseinanderdrédngt. Die beiden Energien, das Zusammen- und Auseinanderdrangen macht die
Zweiteilung der Stahlplatten zu einer dynamischen Form. Und das Interessante ist fiir mich wieder, die Kraft
des Fragilen, das zerbrechliche Gips, das es schafft, die Stahlplatten fiir ein schmales Intervall

auseinanderzuhalten.

DvD: Die Arbeit Down to the Ground, der Bodenstern in Salzburg ist eine Arbeit, die du zum ersten Mal

nicht im Atelier bauen kannst.

Paul Wallach, Down to the Ground (Simulation), 2018

PW: Ja, das ist vollig neu fiir mich. Auch wenn ich manches Mal schon Studien und Modelle fiir
AuBenraumprojekte entwickelt habe, ist Down to the Ground das gréRRte Projekt, das ich bis jetzt erarbeitet
habe und nun in der Realitat bauen kann. Eine riesige Arbeit mit den AusmaRen von 45 Meter x 40 Metern
in der Flache, 320 Laufmetern und ein Gewicht von ca. 200 Tonnen.

Der Ort, der Krauthtgel in Salzburg, ist eine mehrere Hektar groBe Wiese, die von Publikumsmassen
gesehen werden, die oberhalb der Stadt den Festungsberg besuchen. Eine solche Arbeit kann ich nur vor
Ort bauen. Hier im Atelier kann ich sie berechnen, im Kopf ausarbeiten und mir vorstellen, was die Leute
von oben, von der Festung aus sehen werden, wenn sie unten auf der Wiese diese zum Himmel offenen
Rdume betreten, die meine Bodenskulptur mit ihren kniehohen Randern umreifdt. Ich kann spekulieren,

was die Besucher erleben, wenn sie um die Arbeit herumgehen, oder auf den Bldcken sitzen, oder sich auf
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den Rasen platzieren und sich an die Rander lehnen, oder wenn sie sich in deren Ecken und Winkeln
einrichten. Bis ins Detail kann ich mir alles Gberlegen, was ich tun werde. Aber dann kommt der Moment,

wenn die Arbeit vor Ort entsteht, und die ersten Besucher darauf reagieren.
DvD: Du hast also begonnen mit einer Zeichnung.

PW: Wir haben nicht von ungefdhr zu Anfang so lang Gber Here and After gesprochen. Damals, 2004,

wusste ich, dass ich diese Arbeit eines Tages einmal in sehr groBen AusmalRen bauen wollte.
DvD: Damals schon? Das ist jetzt 14 Jahre her.

PW: Wirklich, von Anfang an. Aber fiir mich sind solche Zeitrdume nichts Besonderes.
Meine Arbeit ist das letzte Kunstprojekt Krauthigel. Es bildet eine Ausnahme: nicht nur durch seine GroRRe,

sondern weil es von zwei verschiedenen Standorten aus zu beobachten ist.

DvD: Du bist also der Erste, der nicht ein skulpturales Objekt zeigt, sondern im Kontext mit der Landschaft

arbeitet?

PW: Ja, aber diese Landschaft ist fiir mich eben aufgespannt zwischen zwei véllig verschiedenen
Beobachtungsweisen. Die meisten, nehme ich an, werden die Arbeit von hoch oben, von der Festung aus
sehen, wenn sie von der Aussichtsterrasse hinunter tibers Land und auf den Krauthtigel schauen.

Von dort oben, aus der Ferne wirkt die auf dem Boden ausgebreitete Skulptur wie eine Zeichnung. Unten
dagegen auf der Wiese, ist die Arbeit funktionell gedacht; in einer Hohe von 40cm eignen sich die Zement-
Elemente, die ich baue, auch als bequeme Sitzbdnke. Das heiBt, man geht hinauf zur Festung, schaut
hinunter auf einen Stern (zu dem man normalerweise aufblicken wiirde...!), und dann kénnte man hinunter
auf die Wiese gehen und dort die 70 Elemente, die aus weilem Zement gegossen sind, aus der Nahe
entdecken. Diese Elemente stehen nebeneinander, sie beriihren einander nicht, sie reihen sich aneinander.
Sie sind getrennt von einem kleinen Spalt, den du aus der Ferne nicht siehst. Aus der Ferne siehst du nur
eine weile Linie, die ein Rechteck und darin einen vierzackigen Stern einrahmt — also eine Flache in der
Flache, die beide diagonal durchmessen werden, wiederum von einem Spalt. Aus der Ferne kénnte man an
einen Spalt denken, aus der Nahe, ist die Offnung 1,50m breit, so dass man bequem zu zweit
hindurchspazieren kann und sich auf die weiRen Zementbadnke setzen kann. Wenn du unten und oben
vergleichst, siehst du deine lllusion, begreifst das Auseinanderfallen deiner verschiedenen
Wahrnehmungen, deiner verschiedenen Sehfelder. Wir wissen, es ist kein Stern, es ist ein Viereck, es ist

eine geometrische Form. Dennoch nehmen wir diesen Stern wahr.

DvD: Wir sehen zwei Sterne: Gezeichnet von der raumlichen Kontur und ausgeschnitten als Negativform,
also als Wiesenflache. Die Rdume sind abgegrenzt, haben aber dennoch keine Mauern. Die Rander sind zu
niedrig, zu sehr in der Horizontalen konzipiert, jeder kann hinlbersteigen, und noch dazu sind sie in der
Nahsicht in regelmaRigen Abstanden fiir einen Zentimeter unterbrochen. Ein winziger Luftraum, ein Hiatus,

ein kurzes Innehalten.
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PW: Dieses Intervall hat auch technische Griinde. Die Zement-Elemente werden an einem anderen Ort
gegossen und dann auf dem Krauthiigel zusammengesetzt. Fiir den Transport, fur das Auf- und Abladen
vom Laster, dirfen sie nicht langer als zwei, hochstens sechs Meter lang sein. Diese Beweglichkeit ist
grundlegend auch fiir den Abbau.

DvD: Du hattest die Elemente aber auch nahtlos planen, oder sogar die Anschlussstellen abdichten kénnen.

PW: Den Entstehungsprozess meiner Arbeiten zu verbergen, hat mich nicht interessiert. Es stimmt,

vielleicht war es mir wichtig, eine Durchldssigkeit, einen Luftraum zu wahren.

DvD: Ganz so, als ware Here and After zur begehbaren Skulptur geworden — genau wie du es dir ertraumt
hattest?

PW: Das kann man schon so sagen. Ich habe damals Here and After in monumentalen AusmaRen vor mir

gesehen, so wie ich jetzt Down to the Ground baue.

DvD: Du meinst monumental im Sinne von groR? Fir mich ist eine Skulptur die sich auf dem Boden
ausbreitet, eher anti-monumental. Ich denke an die riesigen Bodenzeichnungen von Nazca in Peru, die du
insgesamt nur von den eigens zu diesem Zweck eingesetzten kleinen Flugzeugen aus beobachten kannst.
Oder auch an das ,Unsichtbare Mahnmal“ (/nvisible Memorial), das Jochen Gerz 1993 mit seinen Studenten
in Saarbriicken als ,,Anti-Monument” realisiert hatte: Tausende unterwarts beschriftete und wieder in den
Boden eingelassene Pflastersteine. Uberragt uns Monumentales nicht eher als Vertikale? Fiir mich ist die

horizontale Formgebung eher eine Ablehnung des Monumentalen und gerade deshalb so (iberzeugend.

PW: Die Monumentalitdt ist ausschlieflich an Vertikalitat gebunden, meinst du? 320 Meter im Umfang, das
ist die Hohe vom Eiffelturm. Das ist eine riesige Arbeit. Here and After misst 1 Meter mal 70 Zentimeter, fur
Down to the Ground sind wir bei 45 mal 40 Metern.

DvD: Ja, gewiss. Nur, die 320 Meter des Eiffelturms I6sen Verwunderung aus und sind zum monumentalen
Wahrzeichen geworden, weil die Konstruktion in den Himmel ragt. Mir scheint es gerade umgekehrt: Die
Kniehohe der Zement-Teile, die Luftigkeit der Linienflihrung, die vergnigliche Einladung, hier Platz zu

nehmen, zu lesen oder sein Picknick auszupacken, untergraben doch gerade jedes monumentale Pathos.

PW: Es stimmt schon, die 320 Meter stecken in der Arbeit, pragen aber nicht wie beim Eiffelturm die Form

dieser Skulptur.

DvD: Die Form ist fremd, aber dennoch benutzt du die MaRe des menschlichen Kérpers, vierzig Zentimeter

sind durchschnittlich die bequemste Sitzhdhe.

PW: Genau, fiinfzig Zentimeter waren mir schon zu hoch. Dennoch: im Vergleich zu meinen Arbeiten im

Atelier bleibt Down to the Ground ein Riesenprojekt. All meine anderen Skulpturen funktionieren
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umgekehrt, trotz ihres kleinen AusmaRes vermogen sie es, in den Raum zu greifen. In dieser Arbeit hier ist
die Bewegung des Besuchers, der Standort seiner Beobachtung entscheidend mitgedacht.

Fir mich ist der Ort dieser Arbeit nicht die Wiese, sondern der Raum, der sich aufspannt zwischen der
Wiese und dem Berg, der Raum, den der Besucher in der physischen Bewegung seiner Beobachtung
spirbar macht. Ich spreche nicht von einem Monument — aber von monumentalen AusmafRen. Ich muss
nicht in die Hohe bauen, die Hohe ist ja da. Wie aber kann ich diese Hohe wirklich Gber der Wiese
aufspannen, das ist doch die Frage. Wie kann die Wiese in ihrer Weite und der Berg in seiner Hohe mit
meiner Arbeit so zusammengehen, dass dieser Raum greifbar wird? Das bedeutet fiir mich eine

monumentale Wirkung.

DvD: Du vermagst es, beides zu verbinden — das Monumentale und die Luftigkeit, die Power und das
Fragile, die Massen von Materialien und die Leichtigkeit einer weilen Linie. Den Himmel zu beriihren, war
in der biblischen Tradition verboten, der unbekannte Autor der neun Zeilen vom Turm zu Babel bezeugt
das. Die sichtbare Verbindung von Himmel und Erde, Tlrme aller Art waren verboten. Der Streich deiner
Arbeit, so scheint mir, liegt gerade hier: Du baust keinen Turm, aber in der bildlichen Realitat baust du ihn
doch.

PW: Ich nutze die Verbindung, die sowieso vorhanden ist. Wir haben hier die Moglichkeit, sozusagen vom
Himmel aus hinunter zu schauen auf diese Sternform, zu der wir normalerweise hinaufschauen wiirden.
Meine Arbeit ist voll von diesen Paradoxa: Was du von oben als Zeichnung siehst, entzieht sich dir unten als
geschlossene Form; sie ist zu groR. Umgekehrt, was du unten physisch erlebst, entzieht sich von oben
deinem Zugriff. Es wird zwei verschiedene Zeiten geben: Unten sitzen, sich einrichten, die Zeit verstreichen
lassen; vielleicht die Linien abgehen, oder auch nicht. Hinaufsehen, zum Berg, zum Himmel vielleicht. Und
aktiv werden, seiner Neugier folgen, hinaufgehen, von oben hinunterschauen. Wenn es mir nur um eine
Zeichnung gegangen ware, hatte ich Kreide, Tlicher oder Platten einsetzen kénnen. Ich wollte einen Ort
bauen, der funktioniert, der Sitzméglichkeiten, Anlehnungsflachen bietet, der fir eine Weile zumindest,

sagen wir, bewohnbar ist.

DvD: Der Betrachter ist also lebendige BestimmungsgrofRe dieses Raums, sein Blick, seine Bewegung spannt
den Raum auf, und sein Verhalten wird vielleicht die Zeit dehnen. Er wird vielleicht, wahrend er sich auf der
Wiese in deinem Stern aufhalt, ohne den Stern wahrzunehmen, die Zeitorientierung verlieren, in eine Ruhe
fallen, den Alltagsrhythmus vergessen, ein Stiick Alltagswirklichkeit verpassen. Das Bild des Sterns

verpassen.

PW: Du hast dann ein anderes. Du siehst das Bild der verschiedenen Zement-Teile. Du kannst den

Rhythmus der zwei, drei oder sechs Meter langen Zementbalken mit ihren knappen Unterbrechungen
verfolgen, du bist in einer geometrischen Abstraktion. Wenn du dich in diesen sehr niedrigen, offenen
Gangen bewegst, wirst du einen Rhythmus von wanderndem Lichteinfall sehen. Diese Durchlassigkeit

spurst du, wenn du dich dort bewegst.

DvD: Wie lang ist der diagonale Spalt, der die gesamte Flache durchmisst? Wie lange braucht man, um die

Strecke abzugehen?
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PW: Es sind 63 Meter.

DvD: Wiirde man sich also den Platz als Theaterszene denken, wiirde ein Schauspieler wirklich Zeit
brauchen, um von einem Ende in schreitendem Rhythmus ans andere Ende zu gelangen.

PW: Das kann sein — aber ich sehe hier keine Theaterbihne. Eher einen umrissenen Ort, eine begehbare
Zeichnung. Das Wichtigste ist flir mich, dass der Ort einen Eingang und Ausgang hat, eine diagonale
Passage, die aber nicht teilt. Die Form bleibt eine Einheit. Der Spalt ist hier einen Meter und flinfzig
Zentimeter breit. Das ist schon eine wirkliche Unterbrechung. Aber sie ist komponiert. Sie ist Passage. Der
Besucher kann in die Sternform hineingehen. Man kann von Teilung sprechen, oder von Offnung. Wenn wir

Offnung sagen, verandert das unseren Blick.

DvD: Den Betrachter aufzunehmen in deine Arbeit, das ist mehr als eine Blickverdanderung. Die Funktion
deiner Arbeit verdndert sich: Sie ist nicht mehr nur Zeichnung, Objekt der Betrachtung, sondern sie wird
zum Ort, der den Besucher empfangt. Und diese Funktion wirst du als Besucher unmittelbar wahrnehmen.
Du baust einen Raum der Hospitalitat, des Zusammenlebens; du bietest einen Ort des Teilens, in dem Sinn,

dass die Menschen, die dort sind, ein Erlebnis teilen konnen.

PW: Als ich an meinen Entwurfen arbeitete, habe ich nicht in diesen oder anderen Worten gedacht. Ich
habe die Arbeit so gemacht, weil sie mir so sinnvoll und logisch erschien. Was ist ein Ort, wenn du dich dort
nicht niederlassen kannst? Wenn du dich niederlassen willst, musst du hineingehen kénnen. Also musst du
auch erkennen kénnen, dass du den Raum betreten kannst. Der Raum, den ich fiir die Leute ausspare, kann
genau diesen Alltag mit Picknick und larmenden Kindern in meine geometrischen, genau konstruierten
Formen holen.

Seit den 1990er Jahren bin aus familidren Griinden sehr oft in Salzburg, fast jahrlich. Wie oft bin auf die
Festung hinaufgelaufen und hab von dort oben (ibers Land geschaut. Die ersten Kiinstler der Salzburg
Foundation hatten auf dem Krauthigel ihre Arbeiten ausgestellt, aber von oben sah man sie nicht, das ist
zu weit entfernt. Da schon dachte ich bei mir, wenn ich je die Chance hatte, hier etwas zu machen, wiirde
ich meine Arbeit so bauen, dass sie auch von oben ihre Prasenz hat. Von dort oben, hatte ich auch bemerkt,
dass niemand auf der Wiese ein Brotchen isst oder Frisbee spielt. Ich habe nie jemanden auf dieser riesigen
wunderschonen griinen Hiigelkuppe gesehen. Das hatte mich beschaftigt. Mir war damals klar, wenn ich je

etwas hier machen wiirde, dann mochte ich, dass die Leute diese Wiese als einen Ort entdecken.

DvD: Du baust einen Ort in der Horizontalen, als raumliche Zeichnung. Wir haben gesagt, dass die Leute die
Linien nicht als Gesamtzeichnung erfassen kénnen. Wir haben nicht gesagt, dass sie sich im Vergleich zu
den kniehohen Zementblocken groR fiihlen und die Weite der Landschaft im Blick haben werden. Wenn du
vor den Stahlpanelen von Richard Serra stehst, erlebst du zwar offenen Raum, aber du bist winzig vor den
aufragenden Wanden, manch einer fihlt sich erdriickt. Wann beginnt Hospitalitat spirbar zu werden? Was
ist die Voraussetzung? Du bist als alltdglicher Besucher in die Kunst aufgenommen. Der Alltag ist

zugelassen, aber du baust keinen Picknick-Platz.
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PW: Mein Projekt ist die Offnung einer Méglichkeit. Die ist mir wesentlich. Das wollte ich von Anfang an.
Deswegen aber werden die Betrachter nun nicht zum lebendigen skulpturalen Element meiner Arbeit. Ich
asthetisiere nichts. Es ist keine Theaterszene, tiberhaupt keine Szene. Der Stern, oder wie immer du diese
Form bezeichnen willst, diese geometrischen Linien sind da, und sie sind gerade hoch genug, dass man sich
bequem hinsetzen kann. That’s it. Wenn die Leute ihre Brotchen mitbringen und verweilen, wird mich das
freuen. Alles andere ist zu entdecken. Wirde ich Down to the Ground nicht fur das Publikum 6ffnen, wirde

ich die Arbeit schiitzen, verschlieBen, hitte sie keine Seele mehr.



