
Press Review 
selection of articles

PAUL WALLACH

5, rue de Saintonge 75003 Paris T. +33 (0)1 42 72 60 42 
info@jeannebucherjaeger.com www.jeannebucherjaeger.com

P
au

l W
al

la
ch

, M
o

n
ta

ge
 M

A
M

 S
ai

n
t-

E
ti

en
n

e,
 2

0
1

4
 ©

 Y
B

es
so

n



 RETOUR AU SITE

!  RUBRIQUES

Images

!  ÉDITIONS

TK-21 LaRevue n°125

Laëtitia Bischoff

ACCUEIL > LES RUBRIQUES > IMAGES > DRAWN AND QUARTERED

DRAWN AND
QUARTERED

, Laëtitia Bischoff

Les œuvres de Paul Wallach sont ainsi faites qu’on observe
l’emboitement qui fait leurs corps sans pour autant comprendre
comment elles épousent le mur. Drawn and Quartered date de 2016
et fut présentée à la dernière exposition monographique de l’artiste
à la galerie Jeanne Bucher Jaeger. Cette œuvre en particulier a
touché mon œil.

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

Remonter l’œuvre
En pied de l’œuvre, un tasseau triangulaire. Une de ses faces vient à presque
90 degrés du mur. Une autre face, quasi à la verticale, s’éloigne vers le bas de
celui-ci. Entre le mur et le tasseau, une légère tranche de bois tient de jonction,
d’appui. Sur ce tasseau une vitre aux arrêtes enduites de peinture. Elle tient
cette vitre, posée sur le tasseau, elle n’est pas centrée vis-à-vis de celui-ci, non,
en la regardant de face, une plus grande surface d’elle-même se positionne sur
la gauche du tasseau, à droite bien moins de centimètres 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 » à une
part de celui-ci. Ce que l’on voit à travers cette vitre, à hauteur de visage, ce
sont trois pièces de bois, une grande et deux petites, qui furent surement
parties d’un même tout, un tout découpé et ré-emboité ensuite en des pointes
assemblées au cœur, et en d’autres pointes saillantes vers l’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 l’emprise de la verticale et de l’horizontale. 
Alors de face, nous migrons de biais pour chercher dans le profil de cette
sculpture, l’assise au mur de cette seconde partie, cette partie de couleur à une
vingtaine encablures centimétrées du tasseau pré-cité. – vous suivez ?-
En haut donc, derrière l’assemblage coloré, deux morceaux de bois
rectangulaires, tiennent ensemble avec un toile-charnière. Ainsi, un U de bois
retourné s’adosse au mur sur lequel s’adosse l’assemblage de peinture sur
bois, sur lequel s’adosse la vitre. Chaque partie tient l’autre, en tenant grâce à
elle, et rien ne bouge. 
La découpe de chaque partie fait l’œuvre, la découpe de chacune serre
l’œuvre ; la forme, le poids, la matière de chaque entité tient l’œuvre. Rien n’est
de trop, tout est service à l’autre et présence à soi. Chaque entité s’exprime
ainsi : « Je suis en tant que tel, tenant grâce à tous, et tous tiennent avec moi ».

Sympoièse
On pourrait appeler cela de l’harmonie, je préfère qualifier cette qualité que
nous venons de décrire de sympoièse. La sympoièse car ce mot invite à une
considération plus architecturale, coercitive que musicale. Point de centre, nul
nœud, des lignes et des surfaces de forces, qui s’étalent en espace, couleur,
chaleur aussi. 
Isabelle Stengers dit au sujet de la sympoièse : « Oui, la sympoièse qui signifie
simplement faire avec, ou faire grâce 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 sympoièse, on pourrait remplacer « vivants » par
« formes » au cœur du système de Paul Wallach. Elles aussi, les formes,
ensemble font des mondes, elles aussi existent grâce et au risque des autres
dans la sculpture Drawn and Quartered. On pourrait dire qu’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 qu’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 ouïe le murmure d’un équilibre silencieux provenant d’une
série d’avec à chaque pose de chose. Un avec, qui soit tour à tour un sur, un
sous, un à côté de comme une configuration réelle et visible de ce que peut
être une pose « au risque de » et « grâce à ».

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 l’œuvre Drawn and Quartered participe à
cette catégorie d’images, il faudra que nous y revenions- comme des indices
plus que tels des symboles afin de voir en elles « l’empreinte encore vivace
d’une action ou d’une intention plutôt que comme un mot de langage ».
L’objectif ici est de mettre de côté l’éventuel rôle sémantique de l’image pour
s’intéresser à son rôle social, c’est-à-dire actif. 
Philippe Descola poursuit : « l’image n’est plus alors un signe conventionnel
dont la signification est compréhensible en vertu d’une grammaire interprétative
préalablement maîtrisée, elle est devenue une partie de ce qu’elle représente,
un prolongement visible dans l’espace et dans le temps du référent dont elle est
comme une émanation . » Ainsi, je me suis mise à rêver, à rêver que l’on puisse
dire : 
« Drawn and Quartered est devenue une partie de ce qu’elle représente, un
prolongement visible dans l’espace et dans le temps de la sympoièse dont elle
est comme une émanation. »

Je me suis donc mise à rêver que cette œuvre puisse être l’agent de la
sympoièse. Ainsi, conjecturalement, j’ai emprunté à Alfred Gell « une analyse
de l’art en termes d’ « action » et pose la question de comment « agit » Drawn
and Quartered ?
Un deuxième rêve : Philippe Descola pose comme hypothèse de départ de son
nouvel opus Les formes du visible, l’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 même chemin à
rebrousse-poil… peut-on partir d’une œuvre, qui soit à la fois émanation et
réprésentante de la sympoièse 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 cœur des formes figuratives étudiées, peut-on
imaginer une ontologie non-existante à partir d’une sculpture de Paul Wallach ?
Oui je rêve, oui je titube avec mes idées… il s’agit pour moi maintenant de les
creuser.

Cet article s’inspire de :
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DRAWN AND
QUARTERED

, Laëtitia Bischoff

Les œuvres de Paul Wallach sont ainsi faites qu’on observe
l’emboitement qui fait leurs corps sans pour autant comprendre
comment elles épousent le mur. Drawn and Quartered date de 2016
et fut présentée à la dernière exposition monographique de l’artiste
à la galerie Jeanne Bucher Jaeger. Cette œuvre en particulier a
touché mon œil.

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

Remonter l’œuvre
En pied de l’œuvre, un tasseau triangulaire. Une de ses faces vient à presque
90 degrés du mur. Une autre face, quasi à la verticale, s’éloigne vers le bas de
celui-ci. Entre le mur et le tasseau, une légère tranche de bois tient de jonction,
d’appui. Sur ce tasseau une vitre aux arrêtes enduites de peinture. Elle tient
cette vitre, posée sur le tasseau, elle n’est pas centrée vis-à-vis de celui-ci, non,
en la regardant de face, une plus grande surface d’elle-même se positionne sur
la gauche du tasseau, à droite bien moins de centimètres 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 » à une
part de celui-ci. Ce que l’on voit à travers cette vitre, à hauteur de visage, ce
sont trois pièces de bois, une grande et deux petites, qui furent surement
parties d’un même tout, un tout découpé et ré-emboité ensuite en des pointes
assemblées au cœur, et en d’autres pointes saillantes vers l’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 l’emprise de la verticale et de l’horizontale. 
Alors de face, nous migrons de biais pour chercher dans le profil de cette
sculpture, l’assise au mur de cette seconde partie, cette partie de couleur à une
vingtaine encablures centimétrées du tasseau pré-cité. – vous suivez ?-
En haut donc, derrière l’assemblage coloré, deux morceaux de bois
rectangulaires, tiennent ensemble avec un toile-charnière. Ainsi, un U de bois
retourné s’adosse au mur sur lequel s’adosse l’assemblage de peinture sur
bois, sur lequel s’adosse la vitre. Chaque partie tient l’autre, en tenant grâce à
elle, et rien ne bouge. 
La découpe de chaque partie fait l’œuvre, la découpe de chacune serre
l’œuvre ; la forme, le poids, la matière de chaque entité tient l’œuvre. Rien n’est
de trop, tout est service à l’autre et présence à soi. Chaque entité s’exprime
ainsi : « Je suis en tant que tel, tenant grâce à tous, et tous tiennent avec moi ».

Sympoièse
On pourrait appeler cela de l’harmonie, je préfère qualifier cette qualité que
nous venons de décrire de sympoièse. La sympoièse car ce mot invite à une
considération plus architecturale, coercitive que musicale. Point de centre, nul
nœud, des lignes et des surfaces de forces, qui s’étalent en espace, couleur,
chaleur aussi. 
Isabelle Stengers dit au sujet de la sympoièse : « Oui, la sympoièse qui signifie
simplement faire avec, ou faire grâce 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 sympoièse, on pourrait remplacer « vivants » par
« formes » au cœur du système de Paul Wallach. Elles aussi, les formes,
ensemble font des mondes, elles aussi existent grâce et au risque des autres
dans la sculpture Drawn and Quartered. On pourrait dire qu’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 qu’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 ouïe le murmure d’un équilibre silencieux provenant d’une
série d’avec à chaque pose de chose. Un avec, qui soit tour à tour un sur, un
sous, un à côté de comme une configuration réelle et visible de ce que peut
être une pose « au risque de » et « grâce à ».

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 l’œuvre Drawn and Quartered participe à
cette catégorie d’images, il faudra que nous y revenions- comme des indices
plus que tels des symboles afin de voir en elles « l’empreinte encore vivace
d’une action ou d’une intention plutôt que comme un mot de langage ».
L’objectif ici est de mettre de côté l’éventuel rôle sémantique de l’image pour
s’intéresser à son rôle social, c’est-à-dire actif. 
Philippe Descola poursuit : « l’image n’est plus alors un signe conventionnel
dont la signification est compréhensible en vertu d’une grammaire interprétative
préalablement maîtrisée, elle est devenue une partie de ce qu’elle représente,
un prolongement visible dans l’espace et dans le temps du référent dont elle est
comme une émanation . » Ainsi, je me suis mise à rêver, à rêver que l’on puisse
dire : 
« Drawn and Quartered est devenue une partie de ce qu’elle représente, un
prolongement visible dans l’espace et dans le temps de la sympoièse dont elle
est comme une émanation. »

Je me suis donc mise à rêver que cette œuvre puisse être l’agent de la
sympoièse. Ainsi, conjecturalement, j’ai emprunté à Alfred Gell « une analyse
de l’art en termes d’ « action » et pose la question de comment « agit » Drawn
and Quartered ?
Un deuxième rêve : Philippe Descola pose comme hypothèse de départ de son
nouvel opus Les formes du visible, l’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 même chemin à
rebrousse-poil… peut-on partir d’une œuvre, qui soit à la fois émanation et
réprésentante de la sympoièse 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 cœur des formes figuratives étudiées, peut-on
imaginer une ontologie non-existante à partir d’une sculpture de Paul Wallach ?
Oui je rêve, oui je titube avec mes idées… il s’agit pour moi maintenant de les
creuser.

Cet article s’inspire de :

Drawn and Quartered, 2016
Bois, verre, toile, peinture
78x31x20 cm
Présentée à l’exposition Yielding Place du 7 septembre au 2 novembre 2021 à
la Galerie Jeanne Bucher Jaeger, 5 rue Saintonge à 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, Éditions du Seuil, 2021.
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Alfred GELL, L’art et ses agents  : une théorie anthropologique, Dijon, France, les Presses du réel, 2009, trad. de
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DRAWN AND
QUARTERED

, Laëtitia Bischoff

Les œuvres de Paul Wallach sont ainsi faites qu’on observe
l’emboitement qui fait leurs corps sans pour autant comprendre
comment elles épousent le mur. Drawn and Quartered date de 2016
et fut présentée à la dernière exposition monographique de l’artiste
à la galerie Jeanne Bucher Jaeger. Cette œuvre en particulier a
touché mon œil.

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

Remonter l’œuvre
En pied de l’œuvre, un tasseau triangulaire. Une de ses faces vient à presque
90 degrés du mur. Une autre face, quasi à la verticale, s’éloigne vers le bas de
celui-ci. Entre le mur et le tasseau, une légère tranche de bois tient de jonction,
d’appui. Sur ce tasseau une vitre aux arrêtes enduites de peinture. Elle tient
cette vitre, posée sur le tasseau, elle n’est pas centrée vis-à-vis de celui-ci, non,
en la regardant de face, une plus grande surface d’elle-même se positionne sur
la gauche du tasseau, à droite bien moins de centimètres 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 » à une
part de celui-ci. Ce que l’on voit à travers cette vitre, à hauteur de visage, ce
sont trois pièces de bois, une grande et deux petites, qui furent surement
parties d’un même tout, un tout découpé et ré-emboité ensuite en des pointes
assemblées au cœur, et en d’autres pointes saillantes vers l’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 l’emprise de la verticale et de l’horizontale. 
Alors de face, nous migrons de biais pour chercher dans le profil de cette
sculpture, l’assise au mur de cette seconde partie, cette partie de couleur à une
vingtaine encablures centimétrées du tasseau pré-cité. – vous suivez ?-
En haut donc, derrière l’assemblage coloré, deux morceaux de bois
rectangulaires, tiennent ensemble avec un toile-charnière. Ainsi, un U de bois
retourné s’adosse au mur sur lequel s’adosse l’assemblage de peinture sur
bois, sur lequel s’adosse la vitre. Chaque partie tient l’autre, en tenant grâce à
elle, et rien ne bouge. 
La découpe de chaque partie fait l’œuvre, la découpe de chacune serre
l’œuvre ; la forme, le poids, la matière de chaque entité tient l’œuvre. Rien n’est
de trop, tout est service à l’autre et présence à soi. Chaque entité s’exprime
ainsi : « Je suis en tant que tel, tenant grâce à tous, et tous tiennent avec moi ».

Sympoièse
On pourrait appeler cela de l’harmonie, je préfère qualifier cette qualité que
nous venons de décrire de sympoièse. La sympoièse car ce mot invite à une
considération plus architecturale, coercitive que musicale. Point de centre, nul
nœud, des lignes et des surfaces de forces, qui s’étalent en espace, couleur,
chaleur aussi. 
Isabelle Stengers dit au sujet de la sympoièse : « Oui, la sympoièse qui signifie
simplement faire avec, ou faire grâce 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 sympoièse, on pourrait remplacer « vivants » par
« formes » au cœur du système de Paul Wallach. Elles aussi, les formes,
ensemble font des mondes, elles aussi existent grâce et au risque des autres
dans la sculpture Drawn and Quartered. On pourrait dire qu’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 qu’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 ouïe le murmure d’un équilibre silencieux provenant d’une
série d’avec à chaque pose de chose. Un avec, qui soit tour à tour un sur, un
sous, un à côté de comme une configuration réelle et visible de ce que peut
être une pose « au risque de » et « grâce à ».

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 l’œuvre Drawn and Quartered participe à
cette catégorie d’images, il faudra que nous y revenions- comme des indices
plus que tels des symboles afin de voir en elles « l’empreinte encore vivace
d’une action ou d’une intention plutôt que comme un mot de langage ».
L’objectif ici est de mettre de côté l’éventuel rôle sémantique de l’image pour
s’intéresser à son rôle social, c’est-à-dire actif. 
Philippe Descola poursuit : « l’image n’est plus alors un signe conventionnel
dont la signification est compréhensible en vertu d’une grammaire interprétative
préalablement maîtrisée, elle est devenue une partie de ce qu’elle représente,
un prolongement visible dans l’espace et dans le temps du référent dont elle est
comme une émanation . » Ainsi, je me suis mise à rêver, à rêver que l’on puisse
dire : 
« Drawn and Quartered est devenue une partie de ce qu’elle représente, un
prolongement visible dans l’espace et dans le temps de la sympoièse dont elle
est comme une émanation. »

Je me suis donc mise à rêver que cette œuvre puisse être l’agent de la
sympoièse. Ainsi, conjecturalement, j’ai emprunté à Alfred Gell « une analyse
de l’art en termes d’ « action » et pose la question de comment « agit » Drawn
and Quartered ?
Un deuxième rêve : Philippe Descola pose comme hypothèse de départ de son
nouvel opus Les formes du visible, l’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 même chemin à
rebrousse-poil… peut-on partir d’une œuvre, qui soit à la fois émanation et
réprésentante de la sympoièse 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 cœur des formes figuratives étudiées, peut-on
imaginer une ontologie non-existante à partir d’une sculpture de Paul Wallach ?
Oui je rêve, oui je titube avec mes idées… il s’agit pour moi maintenant de les
creuser.

Cet article s’inspire de :

Drawn and Quartered, 2016
Bois, verre, toile, peinture
78x31x20 cm
Présentée à l’exposition Yielding Place du 7 septembre au 2 novembre 2021 à
la Galerie Jeanne Bucher Jaeger, 5 rue Saintonge à 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, Éditions 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.

RÉAG IR  À  CET  ART ICLE

mardi 30 novembre 2021

"#



Presse papier
Pays : France
Date : Novembre 2021
Journaliste : Catherine Millet
Exposition :  Yielding Place



Land
22.10.2021

19
K U L T U R

Es mag kurios erscheinen, dass die Würdigung Michael 
Manns als Filmautor im amerikanischen Raum erst verspä-
tet eingesetzt hat. Hielt man ihn dort vorwiegend für einen 
dekorativen Genrefilmemacher, der sich auf Kriminalfilme 
spezialisiert hat, so verhielt es sich doch anders im west-
europäischen Raum, wo hauptsächlich in Frankreich eine 
relativ frühe anerkennende Rezeption seiner Werke statt-
fand1. Die Zahl der dort organisierten Filmbesprechungen 
und -vorführungen ihm zu Ehren sind ebenfalls vielsagend.

Man kann in den existenzialistischen Themenfeldern, die 
Manns Filme explorieren, den Grund für die positivere Re-
zeption seiner Filme sehen, besonders in Frankreich, wo 
ihnen ein viel tieferer Sinn eingeräumt wurde. Der fran-
zösische Filmwissenschaftler Jean-Baptiste Thoret hat be-
reits früh einen wegweisenden Beitrag zur akademischen 
Rezeption der Filme Michael Manns geleistet2. Entschei-
dende Feststellung ist, dass Mann im Wesentlichen als ana-
chronistischer Filmemacher gelten darf: Geboren 1943 in 
Chicago, gehört er zwar der Generation der so genannten 
movie brats an, wie Francis Ford Coppola, Martin Scorse-
se, Brian de Palma, Steven Spielberg oder George Lucas, 
jene Regisseure, die die New Hollywood-Bewegung Mitte 
der Siebzigerjahre maßgeblich prägen. Doch gelingt Mann 
aufgrund seiner Ausbildung an der Londoner Filmhoch-
schule der Sprung zur Kinofilmproduktion nach anfängli-
chen Arbeiten für das Fernsehen erst 1981 mit Thief – ein 
Jahr nachdem der große Misserfolg von Michael Ciminos 
Heaven’s Gate definitiv das Ende des New Hollywood mar-
kiert hat. Es ist bezeichnend, dass Thief ein Jahr später er-

scheint: Neonlichter, die sich auf den Regenpfützen schim-
mernd spiegeln, dazu die kalt-desolate Synthesizer-Musik 
von Tangerine Dream – in diesem Großstadt-Kriminalfilm 

ist ein spürbar anderer Stilwille im Entstehen. Einer, der 
beispielsweise der Stadtkulisse New Yorks in Martin Scor-
seses Taxi Driver (1976) gänzlich fremd ist. Viele Elemente 
aus Thief greift Mann in seinen späteren Filmen wieder auf: 
Manhunter (1984), The Last of the Mohicans (1992), bis dato 
immer noch Manns größter Kassenerfolg, Heat (1995), der 
erstmals die Schauspielgrößen Al Pacino und Robert DeNi-
ro in gemeinsamen Szenen auf der Leinwand zusammen-
brachte, bis hin zu Collateral (2004), Public Enemies (2009) 
oder Blackthat (2015). Ohne Zweifel darf Mann seit den 
Anfängen seiner Karriere als Filmautor gelten, als ein Fil-
memacher, der konstante Themenfelder in seinen Werken 
etabliert und dazu eine audiovisuelle Handschrift ausge-
prägt hat, die ihn unverwechselbar macht und so zu einer 
persönlichen vision du monde führt. Jean-Baptiste Thoret 
geht diesen Ansätzen nach: Woher stammt Manns Interesse 
für obsessionelle männliche Protagonisten, deren Charak-
ter sich durch seine Professionalität auszeichnet? Was hat 
es mit Manns trademark-shot auf sich, der immer wieder 
Männer auf die Weiten eines Horizonts blicken lässt? Etwas 
unterbelichtet bleibt eine zeitgenössische Auseinanderset-
zung mit feministischen Positionen in Bezug auf ein ganz 
männerzentriertes Kino, das die Frau, den Gesetzmäßig-
keiten des klassischen Hollywoodfilms folgend, als Rand-
figur dem Mann beistellt, hier jedoch mehr noch als Scha-
blone für die Vervollständigung eines Männerbildes dient, 
das auf Einsamkeit und Professionalismus ausgerichtet ist.

Die Art des gewählten Zugangs, die Informationsdichte, 
die Präzision in der Analyse der einzelnen Filmbespre-

chungen, die immer wieder den biografischen Werdegang 
und das große Ganze – die mirages du contemporain – nicht 
aus den Augen verliert, machen aus diesem Buch eine Ar-
beit, die ihresgleichen sucht. Ohne die Wichtigkeit früherer 
Untersuchungen3 in irgendeiner Weise in Abrede stellen zu 
wollen, darf dieses neu erschienene Buch von Jean Baptiste 
Thoret zu den besten Studien zählen, die die Filmwissen-
schaft zu Michael Mann hervorgebracht hat..

Avant que le regard, dans une exposition, n’aille 
d’œuvre en œuvre, pour s’y attarder, la fouiller, la 
palper autant que c’est donné à un sens condamné 
à la distance, avant donc, le coup d’œil embrasse un 
lieu, tel un réceptacle. Pour une première impres-
sion, de l’ensemble, faite à l’occasion de la luxu-
riance de murs pétersbourgeois, ou au contraire 
d’une grande économie de moyens, d’une réduc-
tion extrême. La galerie Jeanne Bucher Jaeger, rue 
de Saintonge, dans le troisième arrondissement 
parisien, est située dans une arrière-cour, inondée 
de lumière, éclatante de blancheur, espace rythmée 
juste par quelques piliers. On insiste, car il est rare 
que le lieu et l’exposition soient en si étroite corré-
lation, une même parcimonie de part et d’autre, une 
même densité, et comme dans notre titre, nouveau 
paradoxe, une consistance, une concentration allant 
ensemble avec de la précarité. Cela pèse, et on est en 
face d’une sorte d’apesanteur.

Ces paradoxes une fois repérés, l’essentiel est com-
muniqué de l’art de Paul Wallach, artiste d’origine 
américaine (jadis en résidence auprès du sculpteur 
Mark di Suvero, de sa propension à la géométrie 
et de son souci de l’équilibre), qui vit à Paris et que 
la galerie expose depuis 2008. Caractéristique que 
vous saisissez dès l’entrée, avec la sculpture majeure 
(quant à la dimension, quatre mètres de haut), qui, 
contrairement à la plupart des autres œuvres, est 
positionnée dans l’espace, suspendue. Elle est faite 
d’une dizaine de fines lames d’épicéa 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 d’église ou de cathédrale.

L’art de Paul Wallach est décidément associé aussi 
au silence ; ses œuvres, discrètement, ressortent des 
murs, tels des dessins, des peintures, apparaissent 

dans l’espace en trois dimensions, dans des maté-
riaux à portée de main (d’une main toutefois exi-
geante, très soigneuse dans ses choix) de l’artiste. 
Matériaux les plus divers, en premier le bois, le pa-
pier et la toile bien sûr, auxquels il ajoute du plâtre, 
du verre, du tissu, voire de la ficelle.

Ci-dessus, vous aurez pu saisir l’acte, le processus de 
création de Paul Wallach ; en même temps, et c’est ce 
qui fait l’art moderne, notre perception le répète, cet 
acte, y accompagne l’artiste. Tout près du losange, 
intitulé N’a de fin, de commencement non plus pour 
dire vrai, elles sont au nombre de cinq, quatre pièces 
faisant tableaux, et une croix en plomb qui porte 
une branche sans feuille  ; elles forment un espace 
irrégulier au mur, le délimitent d’une façon dont 
le titre de Yielding Place nous en dit peut-être plus, 
renvoyant au poète 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 être que retenus, mais non 
moins prenants.

Des fois, ces peintures ou sculptures (si peu atta-
chées au mur qu’elles semblent flotter dessus, le sur-
voler), c’est le cas la plupart du temps, en restent à la 
couleur blanche (on sait la teinte obtenue en mélan-
geant la lumière de toutes les couleurs), et à peine 
s’y révèlent telles formes ; il arrive qu’elles viennent 
d’empreintes, plus vigoureuses, ou résultent de 
quelque délicat embranchement. Ailleurs, le sculp-
teur est allé plus loin dans un investissement sen-
sible et subtil de l’espace, où des éléments en bois, 
en plâtre, se rejoignent, tantôt avec la régularité des 
degrés d’un escalier, tantôt de manière plus contour-
née, jusque dans le jeu multiplié d’un miroir.

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

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-
tière, selon l’écrivain, pour la lumière ici de même, 
plus intensément que pour le blanc, qui semble ve-
nir de l’intérieur pour se dévoiler à l’extérieur.

C’est à Beuys que nous devons cette idée de ne 
pas considérer l’art dans sa chronologie, mais 
d’aller à rebours, de regarder les anciens à partir 
des modernes, de nos contemporains. Un peu 
par analogie, c’est à partir de l’art que la nature se 
révèle le mieux. Léonard de Vinci nous a appris 

à regarder un mur. À travers une vitre encadrée 
dans son châssis de fenêtre, un pan de façade 
dans la rue de Saintonge prit d’un coup l’allure 
d’une pièce agrandie de Paul Wallach. Avec ses 
nuances, sa finesse. Une fois dehors, la magie 
s’évanouit..

D E S S I N S ,  P E I N T U R E S  À  T R O I S  D I M E N S I O N S

Le poids de la légèreté
Lucien Kayser

Constat paradoxal qui vaut pour les œuvres de Paul Wallach, séparément  
et pour l’exposition en entier, à la galerie Jeanne Bucher Jaeger

LK

K I N O  A L S  B U C H

Der anachronistische Filmemacher
Marc Trappendreher

Am 15. April 2015 kündigte die Cinémathèque der Stadt Luxemburg  
das Buch von Jean-Baptiste Thoret über den amerikanischen Filmemacher Michael Mann an.  
Erschienen ist das Buch schließlich im September 2021 – gut Ding will Weile haben

1 Vgl. dazu Sanders, Steven (2014): Existential Mann. In: 
ders.; Aeon J. Skoble; R. Barton Palmer (Hg.). The Philosophy 
of Michael Mann. The University Press of Kentucky 

2 Thoret, Jean-Baptiste (2000): Michael Mann. The Aquarium 
Syndrome: On the Films of Michael Mann. screeningthepast.
com (Zugriff: 27.9.2021) 

3 Zu nennen sind hier unbedingt die Studien von Rybin, 
Steven (2007): The Cinema of Michael Mann (Genre Film 
Auteurs). Lanham: Lexington Books; Rayner, Jonathan (2013): 
The Cinema of Michael Mann: Vice and Vindication (Directors’ 
Cuts). Columbia University Press oder noch Gaine, Vincent 
M. (2011): Existentialism and Social Engagement in the Films 
of Michael Mann. Palgrave Macmillan.

Jean-Baptiste Thoret (2021): Michael Mann. Mirages du 
contemporain. Flammarion

Vue de 
l’exposition :  

N’a de fin et 
Yielding Place

Presse papier
Pays : Luxembourg
Date : 22 octobre 2021
Journaliste : Lucien Kayser
Exposition :  Yielding Place
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Galerie BackSlash
Simon Nicaise
Depuis 2018, Simon Nicaise (né en 
1982) réalise un tour de France 
particulier : il suit les Compagnons du 
devoir pour se confronter à des 
techniques qu’il ne connaît pas. De ce 
nomadisme sont nées des 
œuvres comme ce « pied de biche en 
bronze ou une bouteille parée d’un 
escalier hélicoïdal », décrit Camille 
Richert, « archétypes de chefs-d’œuvre 
compagnonniques ». S’il s’y confronte, 

Simon Nicaise

Collier du maçon (détail) 

2018, ciment, fer à béton,  

170 x 90 x 5 cm environ.

© Simon Nicaise/Adagp, Paris, 2021/

Courtesy Simon Nicaise et Backslash.

Simon Nicaise

Sulfure d’antimoine

2018, allumettes, 

135 x 4 x 4 cm.

© Simon Nicaise/Adagp, Paris, 2021/

Courtesy Simon Nicaise et Backslash.

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 FAŸ, ALISON MOSS, RAFAEL PIC, JADE PILLAUDIN, 
STÉPHANIE PIODA ET MARINE VAZZOLER

c’est pour « éprouver la remise en 
cause, l’abandon de ses certitudes et 
l’apprentissage de nouvelles façons de 
travailler au frottement de l’altérité ». 
Diplômé des Beaux-Arts de Rouen en 
2008, il a été lauréat du prix Jeune 
Création en 2009 et a récemment créé 
la radio *DUUU.
Simon Nicaise (born in 1982) has been 

doing a special tour of France since 2018, 

by following the companions of duty to 

confront techniques he does not know. 

Works such as this “bronze doe foot or a 

bottle adorned with a spiral staircase,” arose 

from this nomadism, describes Camille 

Richert, “archetypes of masterpieces 

companions.” If he confronts them, it is to 

“experience the questioning, the 

abandonment of one’s certainties and the 

learning of new ways of working with 

otherness”. As a graduate of the Beaux-Arts 

de Rouen in 2008, he was awarded the Prix 

Jeune Création in 2009 and recently 

created the radio station *Duuu. 

M.V.

Jusqu’au 13 novembre 2021, 

29, rue Notre-Dame de Nazareth, 75003, 

 backslashgallery.com

Presse papier
Pays : France
Date : 21 octobre 2021
Journaliste : Rafaël Pic
Exposition :  Yielding Place

EN VILLE IN TOWN

Galerie Jeanne 
Bucher Jaeger
Paul Wallach
Capable de jouer de grands volumes 
(l’installation en extérieur Down to the 
Ground, une étoile à quatre branches 
« tombée du ciel » à Salzbourg, visible 
jusqu’en 2024), l’artiste américain, 
installé à 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.

Jusqu’au 2 novembre,

 5, rue de Saintonge, 75003, 

 jeannebucherjaeger.com

Galerie Chantal 
Crousel
Tarek Atoui
Né en 1980 à Beyrouth, Tarek Atoui 
sculpte des paysages sonores. L’une de 
ses installations, Ground, a fait 
l’ouverture de la Bourse de Commerce 
au printemps dernier. C’est une 
nouvelle création qui est ici présentée, 
The Whisperers, qui a bénéficié de la 
collaboration inventive d’une classe de 
maternelle sur les phénomènes 
acoustiques et les propriétés sonores 
de différents matériaux et milieux, du 
plastique au laiton, de l’eau au bronze.
Tarek Atoui, born in 1980 in Beirut, does 

soundscapes sculptures. One of his 

installations, Ground, opened at the Bourse 

de Commerce last spring. A new creation is 

presented, The Whisperers, which benefits 

from the inventive collaboration of a 

kindergarten class on the acoustic 

phenomena and sound properties of 

different materials and media, from plastic 

to brass, water to bronze.

R.P.

Jusqu’au 20 novembre, 

10, rue Charlot, 75003, 

 crousel.com

Vue de l’exposition  

« Paul Wallach, Yielding 

Place » à la galerie Jeanne 

Bucher Jaeger, Paris, 2021.  

Courtesy Galerie Jeanne Bucher 

Jaeger, Paris.

Vue de l’exposition « Monique 

Frydman. My Perfect Body »  

à la galerie Dutko, Paris. 

© Monique Frydman/Adagp, Paris, 

2021/Courtesy Galerie Dutko.

Tarek Atoui

The Whisperers / Module 1

 2021, tambour, cymbales en 

bronze, cymbales, Hexbugs 

Nano, balle magique, becher, 

cailloux, transducteur, 

amplificateur, boîtier 

électronique, écouteur, 

dimensions variables. 

Photo Nick Ash/Courtesy Tarek Atoui  

et Galerie Chantal Crousel, Paris.
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Galerie Dutko
Monique Frydman
C’est la troisième fois que la galerie 
présente l’œuvre de Monique 
Frydman, peintre militante ayant fait 
ses débuts politiques et artistiques 
dans le Paris des années 60-70, où, 
amie de Sollers, suivant les séminaires 
de Lacan, elle eut un rôle pionnier 
dans l’affirmation des artistes femmes. 
C’est aussi la première fois que la 
galerie met à l’honneur ses œuvres sur 
papier, jamais montrées au public. En 
marge de ses peintures abstraites pour 
lesquelles elle est connue, ses dessins 
au crayon et à la craie sont plus 
figuratifs, présentant des corps 
féminins aux couleurs vives, 
aussi difformes qu’érotiques.

The gallery presents the work of Monique 

Frydman for the third time, a militant painter 

who made her political and artistic debut in 

Paris in the 1960s and 1970s, where, as a 

friend of Sollers and a participant in Lacan’s 

seminars, she played a pioneering role in 

the affirmation of women artists. This is also 

the first time that the gallery honoured her 

works on paper, never shown to the public. 

In addition to the abstract paintings she is 

known for, these pencil and chalk drawings 

are more figurative, presenting brightly 

coloured female bodies, as misshapen as 

they are erotic.

J.D.F.

Jusqu’au 30 octobre,  

11, rue Bonaparte 75006, 

 dutko.com
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© Monique Frydman/Adagp, Paris, 

2021/Courtesy Galerie Dutko.
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A la Une › Marché › Paul Wallach, présence et discrétion

GALERIE

ART CONTEMPORAIN

Paul Wallach, présence et discrétion
PAR HENRI-FRANÇOIS DEBAILLEUX · LE JOURNAL DES ARTS

LE 15 SEPTEMBRE 2021 - 760 mots

PARIS

À la galerie Jeanne Bucher Jaeger, les sculptures subtiles et
denses de l’artiste américain installé en France sont des
dessins dans – mais aussi de – l’espace.

Paris. Dans l’hommage qu’il rendit à Paul Celan, Jacques Dupin termina
son poème par ce vers : « Le poème n’a de cesse ni le livre n’a de fin. » Paul
Wallach a repris ces derniers mots pour intituler l’une de ses sculptures
N’a de fin. L’œuvre, qui avait été créée en 2015 pour la chapelle de
Pluméliau (Morbihan), dans le cadre de la manifestation « L’art dans les
chapelles » en Bretagne, est ici suspendue à l’entrée de la galerie ; elle se
compose de fines lames d’épicéa ajourées et disposées en un long losange
pouvant évoquer « la carotte de l’enseigne des tabacs », précise l’artiste.
En son centre sont accrochés, à des bouts de ficelle, deux éléments en
acier plein – une barre verticale et un petit parallélépipède horizontal –,
qui, lorsqu’ils se heurtent, sonnent comme des cloches, résonnent et
remplissent l’espace.

Le ton est donné : haute de 4 m, l’œuvre est de loin la plus grande de cette
exposition, la plupart des autres (une vingtaine) étant de petit format,
comme si Paul Wallach (né en 1960 à New York et installé à Paris depuis
1994) voulait concentrer leur densité et leur force au maximum, sans
aucune déperdition. À l’exemple, dans la salle suivante, de Unlost, un tout
petit tableau (22 x 27 cm), sorte de carré blanc sur fond à peine blanc. Cet
art de la discrétion – mais d’une très forte présence – est poussé à
l’extrême avec une œuvre voisine intitulée Impasse, d’un format encore
plus petit (14 x 19 cm) où l’on découvre un triangle blanc sur fond blanc
dans un cadre blanc sur le mur blanc. Comme si le mur faisait partie de
l’œuvre qui rayonne et sort de son cadre.

De novembre 1991 à mars 1992, le Musée d’art moderne de la Ville de
Paris consacrait une importante rétrospective à Alberto Giacometti.
Suzanne Pagé, la directrice du lieu, avait alors disposé sur un socle, dans
l’escalier qui mène aux salles du bas, la plus petite sculpture de
l’exposition. Elle précisait que ce n’était pas la peine d’en présenter là une
plus importante, tant celle-ci prenait tout l’espace, comme si ce dernier
était constitutif de l’œuvre. Une façon de dire qu’une œuvre se regarde et
se lit avec l’espace qui l’entoure, celui dont elle se nourrit, qu’elle génère
et oblige à prendre en compte.

Toutes proportions gardées, c’est ce que l’on ressent dans l’exposition de
Paul Wallach, avec des œuvres certes de petit format mais d’une grande
dimension. Quelques-unes sont en volume, comme des sculptures
accrochées aux murs. Composées de morceaux de bois avec parfois une
plaque de verre, elles révèlent d’improbables et complexes compositions,
qui jouent avec les plans inclinés, verticaux, horizontaux, à la limite de
l’équilibre et du déséquilibre, pour mettre en relief leur fragilité et leur
subtilité.

Entre l’éphémère et la nécessité

Car chez Wallach rien n’est laissé au hasard. Le moindre morceau de
bois, loin de provenir d’une récupération buissonnière, voit sa forme au
contraire être méticuleusement taillée. De même, tout ce qui pourrait
paraître assemblé spontanément est, à l’inverse, le fruit d’une réflexion,
d’un grand soin dans la conjugaison des matériaux (bois, plâtre, plomb,
acier, verre, papier, ficelle, crayon…) et dans la sélection même des
morceaux de bois, choisis en fonction de leurs lignes pour créer un
mouvement. Leur combinaison entre eux est là encore le résultat
d’ajustements très précis qui vont jusqu’à faire passer, dans Plus lointain,
un réel emboîtement de deux triangles pour un dessin au trait. Tout en
finesse. Dans le communiqué de presse, Paul Wallach indique que ses
réflexions « sur l’éphémère, la nécessité, la précarité, l’utilité, la vérité,
l’ambiguïté, le temps, la lumière, le lieu, l’espace, la forme, le matériau, le
volume, le vide, l’autonomie, l’identité, la légèreté, la lévitation et la
pesanteur » sont au fondement de son travail. On ne saurait mieux dire
avec cette longue énumération de termes à la source de ses œuvres
minimalistes.

Compris entre 15 000 et 50 000 euros pour la plus grande œuvre, les prix
peuvent paraître élevés. Mais l’artiste bénéficie depuis longtemps d’un
marché soutenu aux États-Unis, en Allemagne et en Angleterre (avec la
galerie Bastian à Berlin puis à Londres) et en Autriche (Galerie Heike
Curtze à Vienne). En France, il a aussi un bon réseau de collectionneurs et
a exposé dans des institutions comme le Musée d’art moderne et
contemporain de Saint-Étienne en 2014 ou le Domaine de Kerguéhennec
en 2015.

Cet article a été publié dans Le Journal des Arts n°573 du 17 septembre 2021, avec le titre
suivant : Paul Wallach, présence et discrétion
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Retrouvailles réussies pour l’Armory Show
LE 15 SEPTEMBRE 2021 - 837 mots

Dans un nouveau lieu et à une nouvelle date, la foire américaine fait son grand retour
en « présentiel » avec une édition…

PAR BARTHÉLEMY GLAMA, CORRESPONDANT À NEW YORK · LE JOURNAL DES ARTS

FOIRE

Art Paris, une édition mesurée
PARIS · LE 15 SEPTEMBRE 2021 - 876 mots

De l’avis général, les organisateurs de la foire ont fait du bon travail. Le niveau des
ventes est cependant très variable en fonction…

PAR ANNE-CÉCILE SANCHEZ · LE JOURNAL DES ARTS
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Photo London, miroir de la scène anglo-
saxonne
LE 15 SEPTEMBRE 2021 - 524 mots

Déplacée de mai à septembre et handicapée par les restrictions sanitaires, l’édition 2021
s’est recentrée sur l’offre…

PAR CHRISTINE COSTE · LE JOURNAL DES ARTS

FOIRE

Art Basel, un rendez-vous sous haute tension
BÂLE / SUISSE · LE 15 SEPTEMBRE 2021 - 842 mots

Reportée de juin à septembre, la foire bâloise sera à la hauteur de ses éditions ante-
Covid, mais l’incertitude plane sur les…

PAR ANNE-CÉCILE SANCHEZ · LE JOURNAL DES ARTS
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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

, Laëtitia Bischoff

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

J’aime 15

vendredi 1er juin 2018

!"
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Comme si un botaniste auscultait soudain les étoiles de la même manière qu’il
le ferait des spécimens rencontrés dans un brin de forêt. Down to the ground
a fait atterrir une étoile dans un grand parc de Salzburg, pour le Krauthugel.
Elle se dessine sobrement à fleur de terre avec un périmètre d’espace

qu’elle a emporté avec elle lors de sa descente. Ce « land drawing », comme le
définit l’artiste, ne dépasse pas les 40 cm de hauteur et se déploie sur 40x45 mètres.

Si Paul Wallach a changé d’échelle de travail, il continue de sculpter ce qui ne tient
pas dans sa main : l’air, 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 l’attente, la projection par
l’esprit, comme si ses installations étaient tour à tour miroir grossissant ou rapetissant
pour nos corps.

Salzburg Foundation 2018 Festung

L’humain qui visite les œuvres 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
œuvres où les éléments semblent converser entre eux, sans nous. Paul Wallach
ajoure des mondes qui ne nous concernent guère et où nos empreintes ne sont ni
posées ni bienvenues. Le spectateur ressent alors des lignes de communications
intangibles pour l’espèce humaine. L’œuvre est faite pour un lapsus mental, pour
créer un court-circuit de références.

L’humain visitant Down to the ground, ne peut comprendre à travers ses sens
l’entièreté de l’œuvre. Paradoxalement il lui faut voler pour appréhender le tout de
cette identité sculpturale. Et lorsqu’il foule l’herbe dans cette étoile et ce bout
d’univers qu’elle a accolé à ses traits, imaginez l’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-lumières, de milliers de kilomètres franchis en un souffle. Les
milliards de substances et d’anti-substances que l’on retrouve dans un carré au fond
de l’univers, ne sont-ils pas aussi foisonnants et pluriels qu’au cœur d’un modeste
parterre auprès d’un château autrichien ? Paul Wallach fait discuter l’herbe avec les
étoiles, et tant pis pour l’humain hors d’échelle, son corps inadapté laisse place à
l’esprit voyageur.
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Comme si un botaniste auscultait soudain les étoiles de la même manière qu’il
le ferait des spécimens rencontrés dans un brin de forêt. Down to the ground
a fait atterrir une étoile dans un grand parc de Salzburg, pour le Krauthugel.
Elle se dessine sobrement à fleur de terre avec un périmètre d’espace

qu’elle a emporté avec elle lors de sa descente. Ce « land drawing », comme le
définit l’artiste, ne dépasse pas les 40 cm de hauteur et se déploie sur 40x45 mètres.

Si Paul Wallach a changé d’échelle de travail, il continue de sculpter ce qui ne tient
pas dans sa main : l’air, 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 l’attente, la projection par
l’esprit, comme si ses installations étaient tour à tour miroir grossissant ou rapetissant
pour nos corps.

Salzburg Foundation 2018 Festung

L’humain qui visite les œuvres 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
œuvres où les éléments semblent converser entre eux, sans nous. Paul Wallach
ajoure des mondes qui ne nous concernent guère et où nos empreintes ne sont ni
posées ni bienvenues. Le spectateur ressent alors des lignes de communications
intangibles pour l’espèce humaine. L’œuvre est faite pour un lapsus mental, pour
créer un court-circuit de références.

L’humain visitant Down to the ground, ne peut comprendre à travers ses sens
l’entièreté de l’œuvre. Paradoxalement il lui faut voler pour appréhender le tout de
cette identité sculpturale. Et lorsqu’il foule l’herbe dans cette étoile et ce bout
d’univers qu’elle a accolé à ses traits, imaginez l’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-lumières, de milliers de kilomètres franchis en un souffle. Les
milliards de substances et d’anti-substances que l’on retrouve dans un carré au fond
de l’univers, ne sont-ils pas aussi foisonnants et pluriels qu’au cœur d’un modeste
parterre auprès d’un château autrichien ? Paul Wallach fait discuter l’herbe avec les
étoiles, et tant pis pour l’humain hors d’échelle, son corps inadapté laisse place à
l’esprit voyageur.

Laëtitia Bischoff

Wallach perspektive

La sculpture de Paul Wallach est à rebours de toute ostentation humaine, voire
masculine, qui a incité et donné forme à tout un tas de sculptures et de bâtiments
s’érigeant à la verticale depuis le sol. La verticale chez Paul Wallach se donne à 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.

Couverture : Salzburg Foundation Krauthuegel
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Paul Wallach – “down the

ground” / Salzburg

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

Krauthügel & Festung Hohensalzburg

Various locations / Salzburg

www.salzburgfoundation.at

By  CREATIVE AUSTRIA

Ein Stern, der von Unten gen Himmel leuchtet.
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Paul Wallach (PW) im Gespräch mit Doris von Drathen (DvD), Paris-Ivry, 19. Januar 2018 
(gekürzte 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 weißt, geht die 
Arbeit Down to the Ground zurück auf eine Arbeit von 2004, Here and After. Dieser Stern ist fragil, aber 
auch stark. Er lässt es nicht zu, dass die Stahlplatten ihn ganz umschließen. Die Gipsform ist in den Stahl 
eingelassen, sie ist im Innenraum der Skulptur platziert und auf diese Weise geschützt – bis auf einen 
kleinen Zwischenraum. Auf beiden Seiten der Gipsform ist dieser Spalt. Mir ging es um einen Luftraum, um 
eine mögliche Bewegung. Ich wollte einen Schutz, aber keine unverrückbare Befestigung, kein Einschließen. 
Potentiell könnte 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 ausschließt. Der Stern ist weder fünf, 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 für 
uns lesbarer Form. Vielleicht könnte 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 bildersüchtige 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 eingedrückt sind. In Here and After sind es vier 
eingedrückte Ecken: davon bleibt eine noch erkennbar als Teil eines Quadrats, die anderen werden zum 
Stern. Würde man aber die Punkte wieder herausdrücken, wäre das Viereck wieder da.  
Aber die Zufälligkeit ist schon wichtig. Mein Stern ist nicht regelmäßig. 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 weißen 
Quadrat in einem fast schwarzen Rechteck stehen?  
 
PW: Auf jeden Fall arbeite ich in diesem geometrischen Modus, dennoch aber ist mein Vorgehen längst 
nicht so präzise, wie viele meinen. Meinem Vorgehen liegt eine intuitive Geometrie zugrunde, die sehr 
persönlich ist.  
 
DvD: Deine Bodenarbeiten scheinen fragiler als die Wandarbeiten, sie scheinen sich in ihrer extremen 
Horizontalität auszuliefern. Der Betrachter ist die vertikale Bestimmungsgröße dieser Räume, die sich über 
dem markierten Boden aufspannen.   
 
PW: Wenn Du von einer extremen Horizontalen sprichst – Role Call ist eine Arbeit von mir, die wirklich 
mehr als flach auf dem Boden liegt, nämlich im Boden. Sie ist nur aus Stahl, man kann also wirklich darüber 
gehen. Der Raum über einer solchen Arbeit, das interessiert mich. Ich denke oft darüber nach, wie der 
Betrachter einer Arbeit begegnet. Die Vorstellung aufzugeben, dass Kunst unberührbar sei, das interessiert 
mich sehr.  
 
 

 

 

 

 

 

Paul Wallach, Role Call, 2006 

DvD: Die Blickbewegungen von Augen, Kopf und Körper scheinen mir wesentliches Element in der 
Wahrnehmung von Raum, vielleicht könnte man vom raumschaffenden Bewusstsein sprechen.  
 
PW: Als Bildhauer denke ich immer vom Ort aus – wo hängt etwas, wie ist es fixiert, auf welcher Höhe. Wie 
schaut der Betrachter das an? Was macht sein Körper, 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 
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entdecken, ist eine zusätzliche Bedeutungsschicht für 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 völlig 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 könnte es auch nicht tun. Oder sie könnten 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 Gedächtnis ist auch jener kleine Stern, Will Have Been, noch so lebendig. Wieder vier 
Zacken. Schwarz auf Weiß – oder wollen wir nun inzwischen von einem schwarzen (eingedrückten) Quadrat 
im weißen 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 würden 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 Augenhöhe an der Wand hängt.  
 
DvD: Ist es nicht auch wegen dieser Stege? Für mich scheint das wie eine Aufhängung 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 heißt ja gerade, 
dass die Form weitergeht, eben nicht unterbrochen ist.  
 
PW: Suspension trennt nicht. Bei einer Unterbrechung, weiß man nicht, ob etwas weitergeht. Wenn 
Herzschläge unterbrochen sind, ist das Leben unterbrochen.  
 
DvD: Damit würde man vielleicht Here and After anders sehen. Du komponierst das Nicht-Berühren. 
 
PW: Genau, die Form geht weiter, die zwei Stahlplatten wollen zueinander, auch wenn diese fragile weiße 
Gipsform sie auseinanderdrängt. Die beiden Energien, das Zusammen- und Auseinanderdrängen macht die 
Zweiteilung der Stahlplatten zu einer dynamischen Form. Und das Interessante ist für mich wieder, die Kraft 
des Fragilen, das zerbrechliche Gips, das es schafft, die Stahlplatten für 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 völlig neu für mich. Auch wenn ich manches Mal schon Studien und Modelle für 
Außenraumprojekte entwickelt habe, ist Down to the Ground das größte Projekt, das ich bis jetzt erarbeitet 
habe und nun in der Realität bauen kann. Eine riesige Arbeit mit den Ausmaßen von 45 Meter x 40 Metern 
in der Fläche, 320 Laufmetern und ein Gewicht von ca. 200 Tonnen.  
Der Ort, der Krauthügel in Salzburg, ist eine mehrere Hektar große 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 
Räume betreten, die meine Bodenskulptur mit ihren kniehohen Rändern umreißt. Ich kann spekulieren, 
was die Besucher erleben, wenn sie um die Arbeit herumgehen, oder auf den Blöcken sitzen, oder sich auf 
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den Rasen platzieren und sich an die Ränder lehnen, oder wenn sie sich in deren Ecken und Winkeln 
einrichten. Bis ins Detail kann ich mir alles überlegen, 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 ungefähr zu Anfang so lang über Here and After gesprochen. Damals, 2004, 
wusste ich, dass ich diese Arbeit eines Tages einmal in sehr großen Ausmaßen bauen wollte.   
 
DvD: Damals schon? Das ist jetzt 14 Jahre her. 
 
PW: Wirklich, von Anfang an. Aber für mich sind solche Zeiträume nichts Besonderes. 
Meine Arbeit ist das letzte Kunstprojekt Krauthügel. Es bildet eine Ausnahme: nicht nur durch seine Größe, 
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 für mich eben aufgespannt zwischen zwei völlig verschiedenen 
Beobachtungsweisen. Die meisten, nehme ich an, werden die Arbeit von hoch oben, von der Festung aus 
sehen, wenn sie von der Aussichtsterrasse hinunter übers Land und auf den Krauthügel 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 Höhe von 40cm eignen sich die Zement-
Elemente, die ich baue, auch als bequeme Sitzbänke. Das heißt, man geht hinauf zur Festung, schaut 
hinunter auf einen Stern (zu dem man normalerweise aufblicken würde…!), und dann könnte man hinunter 
auf die Wiese gehen und dort die 70 Elemente, die aus weißem Zement gegossen sind, aus der Nähe 
entdecken. Diese Elemente stehen nebeneinander, sie berühren 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 weiße Linie, die ein Rechteck und darin einen vierzackigen Stern einrahmt – also eine Fläche in der 
Fläche, die beide diagonal durchmessen werden, wiederum von einem Spalt. Aus der Ferne könnte man an 
einen Spalt denken, aus der Nähe, ist die Öffnung 1,50m breit, so dass man bequem zu zweit 
hindurchspazieren kann und sich auf die weißen Zementbänke setzen kann. Wenn du unten und oben 
vergleichst, siehst du deine Illusion, 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 räumlichen Kontur und ausgeschnitten als Negativform, 
also als Wiesenfläche. Die Räume sind abgegrenzt, haben aber dennoch keine Mauern. Die Ränder sind zu 
niedrig, zu sehr in der Horizontalen konzipiert, jeder kann hinübersteigen, und noch dazu sind sie in der 
Nahsicht in regelmäßigen Abständen für einen Zentimeter unterbrochen. Ein winziger Luftraum, ein Hiatus, 
ein kurzes Innehalten.   
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PW: Dieses Intervall hat auch technische Gründe. Die Zement-Elemente werden an einem anderen Ort 
gegossen und dann auf dem Krauthügel zusammengesetzt. Für den Transport, für das Auf- und Abladen 
vom Laster, dürfen sie nicht länger als zwei, höchstens sechs Meter lang sein. Diese Beweglichkeit ist 
grundlegend auch für den Abbau.  
 
DvD: Du hättest die Elemente aber auch nahtlos planen, oder sogar die Anschlussstellen abdichten können.  
 
PW: Den Entstehungsprozess meiner Arbeiten zu verbergen, hat mich nicht interessiert. Es stimmt, 
vielleicht war es mir wichtig, eine Durchlässigkeit, einen Luftraum zu wahren.  
 
DvD: Ganz so, als wäre Here and After zur begehbaren Skulptur geworden – genau wie du es dir erträumt 
hattest? 
 
PW: Das kann man schon so sagen. Ich habe damals Here and After in monumentalen Ausmaßen vor mir 
gesehen, so wie ich jetzt Down to the Ground baue.  
 
DvD: Du meinst monumental im Sinne von groß? Für 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“ (Invisible Memorial), das Jochen Gerz 1993 mit seinen Studenten 
in Saarbrücken als „Anti-Monument“ realisiert hatte: Tausende unterwärts beschriftete und wieder in den 
Boden eingelassene Pflastersteine. Überragt uns Monumentales nicht eher als Vertikale? Für mich ist die 
horizontale Formgebung eher eine Ablehnung des Monumentalen und gerade deshalb so überzeugend.  
 
PW: Die Monumentalität ist ausschließlich an Vertikalität gebunden, meinst du? 320 Meter im Umfang, das 
ist die Höhe vom Eiffelturm. Das ist eine riesige Arbeit. Here and After misst 1 Meter mal 70 Zentimeter, für 
Down to the Ground sind wir bei 45 mal 40 Metern.  
 
DvD: Ja, gewiss. Nur, die 320 Meter des Eiffelturms lösen Verwunderung aus und sind zum monumentalen 
Wahrzeichen geworden, weil die Konstruktion in den Himmel ragt. Mir scheint es gerade umgekehrt: Die 
Kniehöhe der Zement-Teile, die Luftigkeit der Linienführung, die vergnügliche 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, prägen aber nicht wie beim Eiffelturm die Form 
dieser Skulptur.  
 
DvD: Die Form ist fremd, aber dennoch benutzt du die Maße des menschlichen Körpers, vierzig Zentimeter 
sind durchschnittlich die bequemste Sitzhöhe.  
 
PW: Genau, fünfzig 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 Ausmaßes vermögen sie es, in den Raum zu greifen. In dieser Arbeit hier ist 
die Bewegung des Besuchers, der Standort seiner Beobachtung entscheidend mitgedacht.  
Für 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 
spürbar macht. Ich spreche nicht von einem Monument – aber von monumentalen Ausmaßen. Ich muss 
nicht in die Höhe bauen, die Höhe ist ja da. Wie aber kann ich diese Höhe wirklich über der Wiese 
aufspannen, das ist doch die Frage. Wie kann die Wiese in ihrer Weite und der Berg in seiner Höhe mit 
meiner Arbeit so zusammengehen, dass dieser Raum greifbar wird? Das bedeutet für 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 weißen Linie. Den Himmel zu berühren, 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, Türme aller Art waren verboten. Der Streich deiner 
Arbeit, so scheint mir, liegt gerade hier: Du baust keinen Turm, aber in der bildlichen Realität baust du ihn 
doch.   
 
PW: Ich nutze die Verbindung, die sowieso vorhanden ist. Wir haben hier die Möglichkeit, sozusagen vom 
Himmel aus hinunter zu schauen auf diese Sternform, zu der wir normalerweise hinaufschauen würden.  
Meine Arbeit ist voll von diesen Paradoxa: Was du von oben als Zeichnung siehst, entzieht sich dir unten als 
geschlossene Form; sie ist zu groß. 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 wäre, hätte ich Kreide, Tücher oder Platten einsetzen können. Ich wollte einen Ort 
bauen, der funktioniert, der Sitzmöglichkeiten, Anlehnungsflächen bietet, der für eine Weile zumindest, 
sagen wir, bewohnbar ist.   
 
DvD: Der Betrachter ist also lebendige Bestimmungsgröße dieses Raums, sein Blick, seine Bewegung spannt 
den Raum auf, und sein Verhalten wird vielleicht die Zeit dehnen. Er wird vielleicht, während er sich auf der 
Wiese in deinem Stern aufhält, ohne den Stern wahrzunehmen, die Zeitorientierung verlieren, in eine Ruhe 
fallen, den Alltagsrhythmus vergessen, ein Stück 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 
Gängen bewegst, wirst du einen Rhythmus von wanderndem Lichteinfall sehen. Diese Durchlässigkeit 
spürst du, wenn du dich dort bewegst.  
 
DvD: Wie lang ist der diagonale Spalt, der die gesamte Fläche durchmisst? Wie lange braucht man, um die 
Strecke abzugehen? 
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PW: Es sind 63 Meter.  
 
DvD: Würde man sich also den Platz als Theaterszene denken, würde 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 Theaterbühne. Eher einen umrissenen Ort, eine begehbare 
Zeichnung. Das Wichtigste ist für 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 fünfzig 
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 Öffnung. Wenn wir 
Öffnung sagen, verändert das unseren Blick. 
 
DvD: Den Betrachter aufzunehmen in deine Arbeit, das ist mehr als eine Blickveränderung. Die Funktion 
deiner Arbeit verändert sich: Sie ist nicht mehr nur Zeichnung, Objekt der Betrachtung, sondern sie wird 
zum Ort, der den Besucher empfängt. Und diese Funktion wirst du als Besucher unmittelbar wahrnehmen. 
Du baust einen Raum der Hospitalität, des Zusammenlebens; du bietest einen Ort des Teilens, in dem Sinn, 
dass die Menschen, die dort sind, ein Erlebnis teilen können. 
 
PW: Als ich an meinen Entwürfen 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 können. Also musst du 
auch erkennen können, dass du den Raum betreten kannst. Der Raum, den ich für die Leute ausspare, kann 
genau diesen Alltag mit Picknick und lärmenden Kindern in meine geometrischen, genau konstruierten 
Formen holen.  
Seit den 1990er Jahren bin aus familiären Gründen sehr oft in Salzburg, fast jährlich. Wie oft bin auf die 
Festung hinaufgelaufen und hab von dort oben übers Land geschaut. Die ersten Künstler der Salzburg 
Foundation hatten auf dem Krauthügel 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 hätte, hier etwas zu machen, würde 
ich meine Arbeit so bauen, dass sie auch von oben ihre Präsenz hat. Von dort oben, hatte ich auch bemerkt, 
dass niemand auf der Wiese ein Brötchen isst oder Frisbee spielt. Ich habe nie jemanden auf dieser riesigen 
wunderschönen grünen Hügelkuppe gesehen. Das hatte mich beschäftigt. Mir war damals klar, wenn ich je 
etwas hier machen würde, dann möchte ich, dass die Leute diese Wiese als einen Ort entdecken.  
 
DvD: Du baust einen Ort in der Horizontalen, als räumliche Zeichnung. Wir haben gesagt, dass die Leute die 
Linien nicht als Gesamtzeichnung erfassen können. Wir haben nicht gesagt, dass sie sich im Vergleich zu 
den kniehohen Zementblöcken groß fühlen 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 Wänden, manch einer fühlt sich erdrückt. Wann beginnt Hospitalität spürbar zu werden? Was 
ist die Voraussetzung? Du bist als alltäglicher Besucher in die Kunst aufgenommen. Der Alltag ist 
zugelassen, aber du baust keinen Picknick-Platz. 
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PW: Mein Projekt ist die Öffnung einer Möglichkeit. Die ist mir wesentlich. Das wollte ich von Anfang an. 
Deswegen aber werden die Betrachter nun nicht zum lebendigen skulpturalen Element meiner Arbeit. Ich 
ästhetisiere nichts. Es ist keine Theaterszene, überhaupt 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 Brötchen mitbringen und verweilen, wird mich das 
freuen. Alles andere ist zu entdecken. Würde ich Down to the Ground nicht für das Publikum öffnen, würde 
ich die Arbeit schützen, verschließen, hätte sie keine Seele mehr.  
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