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Pierre Clerk (1928) puise ses références artistiques dans les formes élémentaires et universelles de Brancusi et dans le 
cubisme de Picasso. Mais il sera surtout influencé par le Néoplasticisme de Mondrian et Van Doesburg. Par la  suite, il 
retiendra les œuvres découpées de Matisse.
Pierre Clerk s’approprie ensuite les grandes tendances de son époque (Expressionnisme Abstrait, Minimalisme, Post 
Minimalisme, Art Conceptuel…), retenant en particulier l’enseignement de Barnett Newman et la distance qu’il exprime 
face à la spontanéité du geste. Il intègre les recherches des minimalistes et de l’Art Conceptuel qu’il  retranscrit dans des 
peintures aux formes rigoureuses.
Pierre Clerk élabore une œuvre originale, fondée sur un langage linéaire et graphique, parfois à contre-courant des 
créations de cette époque. Il retranscrit dans ses œuvres un certain « graphisme spatial » qui atteint des dimensions par-
fois monumentales. Les lignes horizontales, verticales et courbes, s’imposent et s’équilibrent par le rapport des volumes 
et des couleurs. Cette organisation rationnelle des éléments géométriques donne au tableau un caractère objectif.
Alors qu’à la fin des années 1960, les peintres expressionnistes abstraits triomphent, Pierre Clerk accentue davantage 
sa démarche. Son abstraction géométrique élimine toute trace de facture picturale, toute suggestion de rapport sensible 
entre l’artiste et son œuvre. Son vocabulaire artistique s’élabore constamment à travers des œuvres dépouillées, monu-
mentales et modernes.

Arnaud Dubois 

Les oeuvres de Pierre Clerk sont présentes dans les prestigieuses collections du Museum of Modern Art, Whitney 
Museum of American Art, Solomon R. Guggenheim Museum, National Gallery of Art, National Gallery of Canada, 
Glasgow Art Museum. Il vit et travaille aujourd’hui entre New Yok et Bordeaux (France).
 

Pierre Clerk (1928) draws his artistic references from the elementary and universal forms of Brancusi and the cubism of 
Picasso, and is especially influenced by Theo van Doesburg and the Neo-Plasticism movement driven by Mondrian. He 
also retains the «painting with scissors» collage works by Matisse.
Pierre Clerk then appropriates the main artistic trends of his time (Abstract Expressionism, Minimalism, Post Minimalism, 
and Conceptual art…), selecting in particular the writings of Barnett Newman and his proposals on the subject of “the 
spontaneous gesture”. The artist integrates these notions into his practice, producing precise and rigorous paintings. 
Pierre Clerk’s singular works are based on a very personal linear and graphic language, often going against the current 
of the contemporary trends of his time. His powerful and structured works are not divested of movement or progress. His 
spatially graphic representations sometimes reach monumental proportions. The forms he uses are strictly geometrical. 
The horizontal and vertical lines, the curves and counter curves, impose and balance themselves in a relationship of 
volume and colour. These rational organizations of geometrical elements result in paintings of an objective nature.
While at the end of 1960’s abstract expressionist painters triumph, Pierre Clerk further imposes his vision. His geometri-
cal abstraction eliminates any trace of pictorial content, any suggestion of an emotional relationship between the artist 
and his work. His artistic vocabulary evolves through works that are minimalist, monumental and modern.

Arnaud Dubois 

Pierre Clerk’s works are present in the collections of the Museum of Modern Art, the Whitney Museum of American Art, 
the Solomon R. Guggenheim Museum, the National Gallery of art, the National Gallery of Canada, the Glasgow Art Mu-
seum. Today he lives and works in New York City and Bordeaux, France.
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Pierre Clerk
Oblomov
1972
Acrylic painting on canvas
122 x 142 cm



                 ArtBrussels 2011



                 ArtBrussels 2011

Franck Eon
Découpe (2)
2011
Acrylic and oil painting on wood
151 x 113 cm
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Franck Eon

Chaque intention picturale de Franck Eon procède en deux temps : une déconstruction – analytique – d’un corpus d’ima-
ges souvent liées à l’histoire de l’art ou extraites d’une banque de clichés populaires ; puis un ajustage par fragments de 
ces divers éléments. 
Cette utilisation de citations s’identifie pour le spectateur à des degrés divers. Il peut être total et immédiat, tenant pres-
que de la parodie (Série SP, Derrick, Podiums), partiel et en ce cas les emprunts sont fragmentés, ou encore pluriel et là 
la compréhension est conditionnée par l’assemblage.
Cette attitude permet péniblement une cohérence formelle puisque le dénominateur commun à chacun de ces « tableaux 
» est bien ce processus, mettant à distance l’idée de facture originale. Une fois établi dans sa programmation, la pein-
ture n’est semble-t-il que la synthèse d’une réflexion préparatoire. La matérialité même de l’objet peint n’est plus alors 
qu’une question de choix : certains travaux trouvent dans le châssis et la toile leur espace d’expression, d’autres projets 
sont capables d’évacuer le médium attendu et de prendre la forme de vidéos, de tirages numériques (et en ces cas le 
principe d’assemblage est compréhensible), voire de collages (là le procédé est littéral).
La forme de cette pratique, éloignée du geste, place à distance l’auteur. Cette mise à l’écart se retrouve dans certains 
wall-paintings, où des série de peintures s’effacent insensiblement, se confondant avec le fond des cimaises comme une 
évanescence. Les « peintures dopées », utilisant un système combinatoire comme principe constitutif posent cette même 
distance, maintenant à l’écart la présence de l’auteur. Peindre revient alors pour Franck Eon à la mise en place d’un écran, 
une surface de projection capable de proposer de nouvelles images sans pour autant rechercher une originalité à tout 
prix.

Each pictorial intention of Franck Eon proceeds in two manners : an analytic deconstruction of imagery taken from art 
history or from extracts of pop culture, and the fragmental composition of these various elements.
The utilization of these citations allows the spectator to identify with the work at differing levels. This identification can 
be total and immediate, on the verge of parody (Série SP, Derrick, Podiums), or it can be partial, in which case the iden-
tification of the appropriated elements become fragmented and diversified. In this latter case, the understanding of the 
work is conditioned through its iconographic construction.
This attitude creates a difficulty in the reading of a formal coherence in each of these “paintings” due to the fact that 
the only common dominator is the artist’s creative process. And thus distancing us from the notion of the original. Once 
this method is established, the painting becomes primarily the synthesis of a preparatory reflection. Even the painted 
object’s materiality is reduced to a question of choice: certain work is expressed on canvas, while other work is capable 
of evacuating this medium; finding its form through video, digital prints (where the ideas of assembly are understan-
dable), and collage (where assembly becomes literal). The core of this process, estranged from the artist’s jest, is to 
create distance. A retreat that is present in a certain series of wall-paintings, where the subtlety applied paint becomes a 
ghost-like presence that is easily confused with the actual walls of the space, and in the “drugged paintings” that utilize 
a combined system as their primary constructive principal. Painting for Franck Eon is the placement of a screen, a surface 
of projection that is capable of proposing new images without looking for originality at any price.
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Andreas Fogarasi
Mondial de l’automobile
2008
Numeric print on photographic paper
32 x 42 cm



Andreas Fogarasi

Andreas Fogarasi est préoccupé par la représentation du pouvoir et de l’identité dans l’espace public. Il révèle comment 
un gouvernement définit et régule les comportements à l’intérieur de son territoire, de façon dissimulée. Ce processus 
critique impose un discours qui érode les conventions et les idées préconçues. Il peut alors reconstruire, re-assembler, 
associer et répéter ces éléments à un point où ses œuvres minimales interrogent notre environnement et nos modes de 
comportement, nous interpellant sur l’inévitable question des libertés civiles.
À travers son travail, l’artiste pose son regard sur la ville et ses codes de représentation. Ces projets sont témoins de l’in-
térêt qu’il porte à la dimension collective et utopique de l’architecture (mais aussi parfois son autoritarisme), ainsi que 
l’appropriation de ces zones ou symboles par la population. C’est un regard critique sur le modernisme et les politiques 
de rassemblement.

Andreas Fogarasi est né à Vienne en 1977 où il vit et travaille. Après des études d’architecture il décide d’entrer à l’École 
des Beaux-Arts de Vienne, puis participera à la résidence Le Pavillon au Palais de Tokyo en 2002-2003. Il paticipe à Ma-
nifesta 4 à Francfort en 2002, puis remporte en 2007 le Lion d’Or du Meilleur Pavillon National pour le Pavillon Hongrois 
de la Biennale de Venise avec le projet « Kultur und Freizeit ». Ses expositions récentes incluent un solo show à Ludwig 
Forum, Aachen, Le Ernst Museum, Budapest, MAK, Vienna et Museo Nacional Centro de Arte Reina Sofia, Madrid.

Preoccupied by representations of place, power and identity in public space. 
Andreas Fogarasi’s work comments the dissimulated way by which the State defines and regulates behaviour within its 
borders. His critical process imposes a
discourse that peels away the layers of convention and pre-conceived ideas that surround his subject, at which point he 
can then re-build, re-assemble, associate and repeat, to a point where his minimalist works quietly question our sur-
roundings and behavioural patterns, leading us to the inevitable question of civil liberties. Through his work, the artist 
observes the city and its codes of representation. His projects are witness of the interest he has in the collective and 
utopic dimension of architecture, and its sometimes authoritarian characteristics. He also comments the appropriation 
of these areas and symbols by the people. It is a critical look at modernism and politics of the masses.

Born in Austria in 1977, Andreas Fogarasi lives and works in Vienna. After studying architecture, he decided to further 
his studies at the Fine Art School in Vienna fallowing a residency at the Pavillon – Palais de Tokyo during 2002-2003. He 
participated at Manifesta in Frankfurt in 2002, then went on to win the Golden Lion award at the Venice Biennale in 2007 
for the best National Representation with his project « Kultur und Freizeit » in th Hungarian Pavillon.
Recent exhibitions include solo shows at Ludwig Forum, Aachen, the Ernst Museum, Budapest, MAK, Vienna and Museo 
Nacional Centro de Arte Reina Sofia, Madrid (upcoming)
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Vincent Gicquel

Dans les derniers tableaux de Vincent Gicquel, tout a été simplifié et réduit au minimum. L’homme est toujours au coeur 
de sa peinture mais semble avoir définitivement mué. Débarrassé d’une peau trop encombrante, il laisse fatalement 
apparaître ce qu’il est. Cette transfiguration soudaine n’est qu’une évolution logique et naturelle , un processus métamor-
phique qui lui semblait inévitable.
On rejoint ici la notion Nietzschéenne du Surhomme : peindre ce que devientl’homme délivré du ressentiment de la 
morale en incarnant l’affirmation élémentaire de l’«être».
Sa peinture a donc subi des modifications irréversibles, ses personnages, eux,ont été reconditionnés. L’iconographie 
propre aux dessins d’enfants s’impose alors ici comme l’unique moyen d’oeuvrer. Une définition primaire qui n’est pas 
sans rappeler les derniers Picasso, certaines figures d’André Butzer ou encore les « Soldat der Kunst » de Jonathan 
Meese.
« Il ne s’agit pas de peindre comme un enfant», nous rappelle Vincent Gicquel. 
« Ma peinture n’a rien de nostalgique ou de régressif, elle avance au contraire et n’a jamais été aussi consciente de sa 
maturité». Ici, tout le système émotif a été amplifié ; c’est une affirmation totale de l’existence dans ce qu’elle a de plus 
problématique et d’inquiétant. Les personnage se livrent tel qu’ils sont, sans rien nous cacher de leurs pulsions obses-
sionnelles. Ils montrent du doigt, insufflent à notre pensée une jouissance inconcevable. Voilà ce que veulent chacun de 
ces personnages tour à tour aimables et inquiétants, étranges et chargés.

In Vincent Gicquel’s latest series of paintings, everything has been  simplified and reduced to the bare minimum. Man, 
is still and always at the heart of his discourse, but here appears to have undergone a definite mutation. Liberated from 
their cumbersome skins, they present themselves to be fatally and simply what they are. This sudden metamorphosis is 
a logical and natural evolution; a metamorphic process which he believes was inevitable.
The Nietzscheien notion of the Superman or «Übermensch» is obviously evoked; to paint what man has become, freed 
from the constraints of morality to embody and affirm the elementary fact of «being».
His painting has thus undergone an irreversible modification, his characters have been reconditioned. The iconography 
is appropriate to that of children’s drawings, which has imposed itself on him as the only means to work. A primitive aes-
thetic which is not without reference to Picasso’s last paintings, certain of André Butzer’s figures or yet still the «Soldat 
der Kunst» by Jonathan Meese.
«It is not a question of painting like a child.» reminds Gicquel. «My painting has nothing nostalgic or regressive about 
it, on the contrary it advances and has never been so conscious of its maturity.»
Here, the emotional system is amplified; it is a total assertion of what existence holds in its most problematic and most 
anxious state. His figures surrender just as they are, without hiding anything of their obsessional compulsions. They 
point their finger and whisper thoughts of inconceivable pleasure. That is what each of these characters want, alterna-
tely pleasant and disturbing, strange and charged.
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Vincent Gicquel
Masque
2011
Oil painting on canvas
46 x 38 cm
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Vincent Gicquel
Éléphant
2011
Oil painting on canvas
41 x 33 cm
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Vincent Gicquel
Pinceau
2011
Oil painting on canvas
50 x 41 cm
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Vincent Gicquel
Décharge
2011
Oil painting on canvas
46 x 38 cm
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Charles Mason

Charles Mason, dans ses travaux récents, déploie une approche minimale déceptive. Les formes sculpturales employées 
sont le plus souvent des éléments récupérés de l’espace urbain, puis déplacés dans le lieu de la galerie. Les objets qui 
pourraient être définis par leur forme et leur emploi propre, ici, sont laqués, peints ou recouverts de scotch leur offrant 
une aura d’utopie moderniste. Ils semblent imiter et offrir les souvenirs de leur fonction pratique, qu’implique la recon-
naissance immédiate pour le spectateur, mais le contexte reste inapproprié. Face aux sculptures semblent courir quel-
ques tensions physiques intrinsèques liées à la question de la survie de ces objets en tant que sculpture. La question de 
ces objets et de leur propres cadres physiques est un moyen de créer du sens et ces mêmes limites jouent le rôle de la 
sculpture. Les travaux investissent une voie dans laquelle nous reconnaissons nous-même les matériaux du monde qui 
les constituent. Comme des créatures plongées dans un monde physique nous pouvons hésiter entre nous perdre nous-
même, à la fois mentalement et littéralement, ou attendre de les localiser ou d’en retrouver les fragments, comme si nous 
n’avions jamais été totalement en possession de ce que nous voyons. Les sculptures de Charles Mason jouent activement 
de ce genre de contradictions fortes indiquant sans enquête ou besoin sécuritaire, deux états mutuellement dépendants 
qui existent rarement en harmonie l’un avec l’autre .  

Simon Wallis

Charles Mason, in these new works, deploys a deceptively minimal approach. Sculptural forms that are more usually 
found in public urban spaces are brought into the gallery. They resemble enclosures, handrails and barriers, structures 
to aid and guide to support and protect. Objects that should be defined by a proper form and a proper use, here, Mason 
lacquers, paints and covers in insulating tape giving them a faintly utopian modernist aura. They appear to imitate and 
propose memories of practical function, which immediately implicate the viewer but in this context are inappropriate. 
Instead the sculptures seem undergoing some physical torment of their own to even survive as sculptures They are se-
cured, chained and in one case subjected to a blow - torch.
The sculptures question our own physical boundaries as a way of creating meaning and their boundary role as sculp-
ture. 
 « The works investigate the way in which we find ourselves indexed to the material world. As active creatures in a 
physical world we can vacillate between wanting to lose ourselves, both literally and mentally, and wanting to locate or 
find ourselves - as if who we are is something that we’re never fully in possession of.  Mason’s sculptures actively play 
on these sets of contradictory impulses that are indicative of inquisitiveness and the need for security, two mutually 
dependent states that rarely exist in harmony with one another.» 

Simon Wallis
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Charles Mason
Exit Wounds
2011
Numeric print on paper
47 x 66 cm
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Charles Mason
Crutch
2010
Bronze
87 x 53 x 56 cm
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Charles Mason
Hung up
2011
Concrete, white ceramic tiles
114 x 12 x 30 cm
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Charles Mason
Rocks
2011
Concrete, wood, white ceramic tiles
8 x 32 x 28 cm
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Angel Vergara
La visite du roi Albert II à Leuven. 33 min 55 sec.
2003
Oil painting on canvas
205 x 385 cm
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Angel Vergara 

Depuis un certain nombre d'années Angel Vergara utilise de nombreux média tels que le dessin, la vidéo, l'installation 
et la performance. C'est par ces moyens que l'artiste examine et ouvre le champ de la peinture : il explore son évolution 
possible dans l'esthétique aussi bien qu’il traite ses aspects sociopolitiques. Il trouve son point de départ dans la vie 
quotidienne, son art se nourrit de l’ordinaire, la rue fournit un excellent espace de travail et une toile de fond à ses ac-
tions. Angel Vergara travaille le plus souvent dans l’espace public, le temps et l'endroit  sont précisément indiqués dans 
ses peintures, qui ne sont pourtant pas rattachées à un lieu ou moment particulier.
Les peintures ainsi réalisées sont une documentation parfaite mais incomplète., révélant l’interaction féconde entre l’art 
et la vie et c'est dans cet écart que le commentaire aiguisée de Vergara est le plus efficace.
Pour la biennale de Venise, Angel Vergara, a imaginé un projet spécifique qui occupera tous les espaces du Pavillon 
Belge. Ce projet, intitulé « Feuilleton » est principalement basé sur le thème des sept péchés capitaux. Ce thème utilisé 
comme un leitmotiv et appliqué à la société actuelle, agit comme un virus inoculé dans l’éventail des images que l’ac-
tualité nous livre dans toute leur trivialité. Les images que l’artiste s’approprie sont montées à une cadence répétitive 
dans l’esprit des génériques de séries policières, sans cesse diffusées sur nos écrans de télévision, pour finalement être 
virtuellement attaquées par le pinceau et la peinture amplifiant ainsi l’apparente impuissance du geste même. 
Angel Vergara vit et travaille à Bruxelles. Exposition à venir en 2011 : 
« Feuilleton », (cur. Luc Tuymans): représentation officielle du pavillon Belge à la Biennale de Venise, Italie (Juin-no-
vembre 2011) .

For a number of years Angel Vergara has been using a wide range of techniques including, drawing, video, installation 
and performance. It is through these means that the artist investigates and opens up the field of painting, exploring its 
possible evolution in aesthetics as well as treating its socio-political aspects. His starting point is found in everyday 
life, his art is nourished with the common, the street providing an excellent working space and backdrop to his actions. 
Working more often than not in the public space, time and place are accurately indicated within his paintings, without 
however being bound in space and time.The resulting paintings are a complex but incomplete documentation of a cross 
breeding that takes place between art and life. And it is in this gap that Vergara’s sharp questioning of his era is most 
effective.
If his recent works are more oriented toward film and video installation, it is to feed his interest to find within the flow 
of moving images the possibility of executing a painting in real time. Angel Vergara will occupy the Belgian Pavillion in 
the Venise Biannial later this year, with a specific project entitled « Feuillton » (Serial) which addresses the theme of the 
seven deadly sins. Using this theme as the main vehicle to comment contemporary society, it acts as a virus inoculating 
the range of chosen images taken from news footage which is delivered to us in such a trivial manner. The Images that 
the artist appropriates are edited in quick, repetitive, succession mimicking the title sequences of the endlessly televised 
police serials to which we are constantly subjected. His final intervention is to virtually attack the moving images with 
his brush and paint, amplifying an apparently impotent gesture.
Angel Vergara lives and works in Brussels.Upcoming in 2011 :
« Feuilleton », (curated by Luc Tuymans): Official representation for the Belgian Pavillion in the Venice Biennial. Venice, 
Italy (June-november 2011)
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Aesthetics of the Differends .10

‘Differend’ commonly refers to a debate between two or more people about (among other things) 
matters of opinion and interests on which they disagree. One can say for example: «They have a 

differend on this or that topic.» The word has been used since the Middle Ages, though it originally had the more precise meaning of the difference between 
the price requested and the price offered in a commercial transaction; Jean-François Lyotard gave it its philosophical shape in his 1983 book, simply titled The 
Differend. He notes from the start, that is, in the «Title» section of the «Reading Dossier», that: «As distinguished from a litigation, a differend would be a case 

of conflict, between (at least) two parties, that cannot be equitably resolved for lack of a rule of judgment applicable to both arguments.» Lyotard frames the 
core problem of his book as that of the possibility of judgment after philosophy’s linguistic and relativistic turn.

While Benoît Maire’s work take on varied form including video, performance, text and sculpture, his underlying medium is theory. Formed by extensive studies 
in art and philosophy, his practice engages with the notions of reception and perception. Relying on affect in order to circumvent formalization, his enigmatic 

works can be described as constellations of signs and references that point towards a possible goal but with no resolution in sight. Writing is an important 
part of Maire’s practice. In a self-published interview with Falke Pisano, Maire describes his theoretical writings as possessing an aesthetic on account of 

their holes and incompleteness. His practice also engages with the act of reading; he has realized a number of pieces that constitute visual interpretations of 
theoretical texts, including writings by Arthur C Danto and Alain Badiou.

Benoît Maire is an artist who lives and works in Paris. He was recently awarded the Prix Ricard in 2010
Forthcoming exhibitions include: The Object of Criticism (solo), De Vleeshal, Middelberg, 2011, The History of Geometry (solo), Halle für Kunst, Lüneburg, 

The History of Geometry (solo), Walden Affairs, Den Haag, The rehearsal of repetition, Grantpirrie, Sydney, 2011, Tableaux, Magasin, Grenoble, 2011, Radical 
Autonomy, Netwerk, Aalst, 2011, Kunsthalle Mulhouse (solo) 2011.

Previous exhibitions include: l’espace nu (solo) Frac Aquitaine, Bordeaux, Blind Mirror, Raucci Santamaria, Naples, Dynasty, Musée d’art Moderne / Palais de 
Tokyo, Paris, For the blind man in the Dark Room Looking For the Black at that isn’t there, ICA, London, Dec, 2009, Organon and The Wave (with Falke Pisano), 
Graz Kunstverein, Jan 2009, Lisson Presents 6, Lisson, London, Oct 2009, Un Nouveau Festival, Centre Pompidou, Paris, 2009, Taj Mahal Travellers, Nordenhake, 

Stockholm, Liquid Times (cur. Katja Schroeder), Westfälischer Kunstverein, Munster, 2009 What if this was a piece of art ?, Halle für Kunst, Lüneburg, 2009, 
Paper exhibition (cur. Raimundas Malasauskas), artist space, New-York, 2009, La Géométrie (toucher Cordélia), (solo) module, Palais de Tokyo, Paris Sept 2008, 

The artist is a Mysterious Entertainer, curated by Vanessa Desclaux, de Appel, Amsterdam, 2008. 
Last publications include : « Aesthetics of the End of Time », in Meaning Liam Gillick MIT Press, Cambridge, 2009, « The Obstacle is Tautology », tulips and 

roses publication, 2010. « Aesthetics of Differends », Rosascape, Paris, 2011.

Esthétique des différends .10

Dans son acceptation usuelle, un différend est un débat entre deux ou plusieurs personnes à propos d’opinions et de questions d’intérêts (entre autres) sur 
lesquels elles ne sont pas en accord. Nous pouvons dire par exemple : « ils ont un différentd à tel sujet ». Ce mot employé dès le moyen-âge, mais avec un sens 

un peu plus précis comme caractérisant la différence entre le prix demandé et le prix offert dans une transaction commerciale, est formé philosophiquement 
par Jean-François Lyotard en 1983 dans un livre sobrement intitulé «Le différend». Dès son entrée en matière, à savoir dans la « fiche de lecture » à la section 
« titre » il note : « À la différence d’un litige, un différend serait un cas de conflit entre deux parties (au moins) qui ne pourrait pas être tranché équitablement 
faute d’une règle de jugement applicable aux deux argumentations ». Lyotard pose ainsi la problématique de son ouvrage : le jugement possible à l’heure du 

tournant langagier et relativiste de la philosophie. 
Bien que le travail de Benoît Maire puisse prendre différentes formes telles que vidéos, performances, textes et sculptures, son medium privilégié est la 
théorie. Formé par des études en art et philosophie, son travail traite les notions de réception et de perception. S’appuyant sur l’affect pour contourner la 

formalisation, ses travaux énigmatiques peuvent être décrits comme des constellations de signes et de références qui se dirigent vers un but possible mais 
sans résolution finale. L’écriture joue un rôle important dans la démarche de Benoît Maire. Dans une interview auto-éditée avec Falke Pisano, Maire décrit ses 
écritures théoriques comme une esthétique faisant part de ses trous et imperfections. Sa pratique s’engage également dans la lecture comme acte ; il a réalisé 

un certain nombre de pièces qui constituent des interprétations visuelles de textes théoriques, notamment des écrits d’Arthur C Danto et Alain Badiou. 

Né en 1978 à Pessac, Benoît Maire vit et travaille à Paris, il est Lauréat du Prix Ricard 2010. 
Expositions en cours : The Object of Criticism (solo), De Vleeshal, Middelberg, 2011, The History of Geometry (solo), Halle für Kunst, Lüneburg, The History 
of Geometry (solo), Walden Affairs, Den Haag, The rehearsal of repetition, Grantpirrie, Sydney, 2011, Tableaux, Magasin, Grenoble, 2011, Radical Autonomy, 

Netwerk, Aalst, 2011, Kunsthalle Mulhouse (solo) 2011.
Expositions passées récentes: l’espace nu (solo) Frac Aquitaine, Bordeaux, Blind Mirror, Raucci Santamaria, Naples, Dynasty, Musée d’art Moderne / Palais de 
Tokyo, Paris, For the blind man in the Dark Room Looking For the Black at that isn’t there, ICA, London, Dec, 2009, Organon and The Wave (with Falke Pisano), 
Graz Kunstverein, Jan 2009, Lisson Presents 6, Lisson, London, Oct 2009, Un Nouveau Festival, Centre Pompidou, Paris, 2009, Taj Mahal Travellers, Nordenhake, 

Stockholm, Liquid Times (cur. Katja Schroeder), Westfälischer Kunstverein, Munster, 2009 What if this was a piece of art ?, Halle für Kunst, Lüneburg, 2009, 
Paper exhibition (cur. Raimundas Malasauskas), artist space, New-York, 2009, La Géométrie (toucher Cordélia), (solo) module, Palais de Tokyo, Paris Sept 2008, 

The artist is a Mysterious Entertainer (cur. Vanessa Desclaux, de Appel, Amsterdam, 2008. 
Publications récentes: « Aesthetics of the End of Time », in Meaning Liam Gillick MIT Press, Cambridge, 2009, « The Obstacle is Tautology », tulips and roses 

publication, 2010, « Esthétique des Différends », Rosacape, Paris, 2011.
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Benoît Maire
Soon the metal between us will turn into gold
2011
Intallation comprising of the following works : L’esthétique des différends point 9, L’esthétique des différends point 10 
version 2, Le nombre (1), Le menteur, Le nez, L’esthétique des différends, figure 4 : l’objet pour mesurer, Ici la mesure 
est en défaut, Untitled, Untitled (Philosophisches Wörterbuch), L’esthétique des différends (livre d’artiste), Histoire de 
la géométrie n°14 (version 1)
Variable Size
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Benoît Maire
L’esthétique des différends point 10 version 2
2011
Installation comprising of one wooden desk, on wooden closet, 9 prints on 9 aluminum 
sheets folded and cut, 2 iron chairs
Variable Size
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Benoît Maire
Le menteur
2011
stereoscope, metal, 1 slide
60 x 14 x 10 cm

Benoît Maire
Le nombre (1)
2007
cotton canvas, varnished
162 x 162 x 2,5 cm
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Benoît Maire
Untitled
2010
Ink on paper, founded picture,tape
21 x 35 cm
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Benoît Maire
Esthétique des Différends
2010
Ink print on paper, archive box
Artist book, Edition Rosascape
23 x 33 cm
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Benoît Maire
Esthétique des Différends, figure 4, L’objet pour mesurer
2010
Ivory or gold, tusk
16 x 4,5 x 3 cm
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Benoît Maire
Histoire de la géometrie N° 14
2010
Plastic
2,5 x 10 x 17 cm
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Benoît Maire
Ici, la mesure est en defaut, il dit
2010
Transfer on a wooden plinth and framed 
photograph 
Variable size
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Benoît Maire
Le nez
2010
metal, wood, bronze
Variable size
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Benoît Maire
Extract from Esthétique des Différends
2010
Ink print on paper, archive box
Artist book, Edition Rosascape
23 x 33 cm
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Benoît Maire
Untitled (Philosophisches Wörterbuch)
2010
book pages and drawing
25x 35 cm
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Benoît Maire
Esthétique des Différends, point 9
2010
ink on paper, black and white photographs, founded images, text, showcase 
180 x 80 x 60 cm
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Benoît Maire
Extract from Esthétique des Différends
2010
Ink print on paper, archive box
Artist book, Edition Rosascape
23 x 33 cm
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Benoît Maire
Extract from Esthétique des Différends
2010
Ink print on paper, archive box
Artist book, Edition Rosascape
23 x 33 cm
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Benoît Maire
Esthétique des Différends, point 9
2010
Detail
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Benoît Maire
Extract from Esthétique des Différends
2010
Ink print on paper, archive box
Artist book, Edition Rosascape
23 x 33 cm
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Benoît Maire
Extract from Esthétique des Différends
2010
Ink print on paper, archive box
Artist book, Edition Rosascape
23 x 33 cm
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Benoît Maire
Esthétique des Différends, point 9
2010
Detail
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Benoît Maire
Extract from Esthétique des Différends
2010
Ink print on paper, archive box
Artist book, Edition Rosascape
23 x 33 cm
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