ELOGE DE LESPACE



ELOGE DE L'ESPACE

Nairy Baghramian
Pier Paolo Calzolari
Trisha Donnelly
Anne Imhof
Mario Merz
DanhVo




Depuis notre arrivée en 2016 au sein de I'ancien hopital Laennec,
c’est une joie pour moi d’associer chaque année Kering aux Journées
européennes du patrimoine, et ainsi d’ouvrir au plus grand nombre
cet écrin architectural et patrimonial.

Pour cette nouvelle édition, nous proposons, dans la chapelle,
un parcours exceptionnel a travers les approches et le regard de six
artistes de la Collection que mon pere constitue depuis plus de
cinq décennies.

J’aime I'idée que, depuis que nous participons a cette aventure,
la Collection Pinault investisse cet espace singulier en proposant
chaque fois plus qu'une exposition, une véritable expérience de I’art,
qui demultiplie les «mondes a notre disposition », pour reprendre
les mots de Marcel Proust.

Eloge de I'espace réunit des ceuvres de Nairy Baghramian, Pier Paolo
Calzolari, Trisha Donnelly, Anne Imhof, Mario Merz et Danh Vo.
En embrassant 'abstraction, ces artistes se réféerent de maniére
metaphorique aux corps et aux représentations humaines. Toutes
les ceuvres présentées ici révelent une profonde fascination pour
I'idée de «passages», de I'abstraction a des formes de figuration,
invitant ainsi les visiteurs a interagir de maniere sensible avec
les ceuvres et le lieu.

Ensemble, elles créent une succession accélérée d’'images, de plans
et de profondeurs que I’espace de la chapelle, avec ses formes et
ses lumiéres, magnifie. En nous invitant a explorer les surfaces,
les contours, les arétes et les matériaux en transformation, cette
exposition aiguise notre expérience perceptive.

Avec ce nouvel accrochage, je suis heureux de partager avec les visi-
teurs notre profond attachement a I’héritage des siecles passés,
tout autant que notre émerveillement collectif face a la force créatrice
des artistes, ces passeurs d’émotion qui, toujours, nous révelent
des dimensions insoupconnées de nos réalités.

Francois-Henri Pinault







Pier Paolo Calzolari
Senza titolo (Palef,
1989-1990

Cuivre, plomb, fer, bois, huile, lumignons, unité de réfrigération, moteurs de réfrigérateur /
Copper, lead, iron, wood, oil, candles, refrigeration unit, refrigerator motors

Eléments (2 des 3 panneaux) / Elements (2 of the 3 panels): 360 x 149 x 24 cm

Elément (1 panneau) / Element (1 panel): 360 x 140 x 8 cm

*Pale ou pale d’altare (en francgais «tableaux d’autel ») est le terme italien qui désigne un type de retable caractéristique
de la Renaissance, situé dans la continuité de I'autel, constitué d’'un unique panneau; il est destiné a servir de support visuel
au célébrant pendant le rituel. /




«J’ai toujours été “a I’écoute”. La pureté des éléments,
le pur attrait de la lumiére qui est blanche, I’absoluite
du sel, la luminosité du noir absolu, la cécité du bois
brle, et la pureté de chaque pigment brut et primaire.»
Pier Paolo Calzolari

La verticalité, la lumiere tremblante des bougies, le blanc étincelant
du givre de ce monumental triptyque inspirent d’emblée un pro-
fond sentiment de sacralité. Les trois pieces métalliques (plomb,
fer et cuivre) de I'ceuvre évoquent les retables religieux vénitiens.
Concue originellement pour orner une église, elle n’y fut jamais
installée et seulement présentée a I'occasion de I’exposition per-
sonnelle de Pier Paolo Calzolari au Castello di Rivoli en 1994.

Si 'ceuvre [en francais: Sans titre (Tableaux d’autel)] ne
compte aucune image en soi, la composition tripartite évoque la
dramaturgie d’un triptyque chrétien, au-dessus d’un autel, dont
I'ambiance est immédiatement marquée par la présence des bougies
au bas du panneau central. Constamment animé par le vacillement
des flammes, celui-ci dialogue avec les deux panneaux latéraux,
recouverts de givre, révélant les différents afflux d’énergies et fai-
sant ainsi de I'ceuvre un étre vivant. La présence conjointe du feu
et du givre témoigne de la fascination de I'artiste pour les éléments
et les phénomeénes naturels a travers lesquels la matiere s’anime
ou se transforme. Flamme et givre sont les manifestations du dyna-
misme fragile qui anime 1’ceuvre—processus vital de la matiere
dont le spectateur fait I’expérience non seulement sur le plan
visuel mais également sur celui du ressenti a travers 'effet du
chaud et du froid sur sa peau.

Sur les panneaux latéraux se dessinent des croix, remé-
moration de traces christiques, de corps éprouvés. L’artiste nous
donne également a faire I’expérience sensible du passage du temps,
répondant au besoin de transcendance d’'une humanité consciente
de sa finitude. Ce triptyque aspire a élargir notre compréhension
du monde par I'’engagement de nos sens dans notre relation aux
choses les plus ¢lémentaires.

Attaché au monde sensible et & ses phénomeénes, Calzolari
donne une réalité physique a 'abstraction et en révele les flux
invisibles. Son ceuvre est ordonnée comme un «mouvement de
perpétuel devenir »!, elle exalte précisément cette idée de passage,
«entre espace physique et espace mental; I'instant et la durée »2,
entre la limite et I'illimité, mais également dans son rapport a
I’alchimie ou les éléments ne cessent de devenir autre.

1 & 2—Didier Semin, Arte Povera, Centre Pompidou, Paris, 2016.




Mario Merz
Se la forma scompare, la sua radice ¢ eterna,
1982

Tubes métalliques, grillage et néon / Metallic tubing, wire netting and neon: 178 x 452 x 25,4 cm
2 chevalets (chacun) / 2 easels (each): 61 x 28 x 59 cm
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«Chaque chose est soutenue par une autre,
c’est une idée permanente chez moi.»
Mario Merz

Des fils lumineux se détachent d’un grillage. IIs forment une phrase:
«Se la forma scompare, la sua radice ¢ eterna» que 'on peut traduire
par «Si la forme disparait, sa racine demeure éternelle ». Elle est
écrite dans la calligraphie typique de Mario Merz: une écriture
cursive, appliquée, presque enfantine.

Cette phrase s’inspire d’un vers des Odes Mystiques de Jalal
al-Din Rumi, poéte persan du XIII° siecle, fondateur de I'ordre des
derviches tourneurs (danseurs cherchant a atteindre une union
mystique avec le divin). En en faisant une enseigne en lettres lumi-
neuses, Mario Merz transforme ce vers en programme artistique.

La structure en métal de forme rectangulaire appuyée au
mur et reposant sur deux chevalets rappelle les «tables» de I'artiste,
incarnation de '’endroit ot les intuitions prennent forme, véritable
extension du soi: «Les tables sont un espace intellectuel et pratique
surélevé du sol»'. De maniére troublante mais affirmée, les tables
de Mario Merz ramenent la sculpture a la peinture. Dans son esprit,
une table est un tableau sur pieds.

Alors que l'artiste délaisse la peinture traditionnelle en 1966
pour s’intéresser aux objets trouvés, il y appose des néons qui
viennent déchirer la surface. L’artiste parle d’ailleurs de la «violence»
du néon dont I'activité altére la perception des formes et des couleurs
de I'objet. Au-dela de sa portée spirituelle, le bleu argon du néon fait
écho a la voite de la chapelle Laennec, évoquant une profondeur et
une infinité immatérielle. Marlis Griiterich le souligne: «II s’agit
avec Mario Merz non seulement de rendre visible I'invisible mais
aussi de rendre apparent le visible dans sa propre nature?®».

La forme abstraite acquiert ici une force poétique et sym-
bolique, les éléments devenant ainsi le support d'une présence éner-
gétique, presque spirituelle.

1—Mario Merz, in Mario Merz, Hopefulmonster, 1999.
2—Marlis Griiterich, in «La Planéte Merz», numéro hors-série de Libération, 1987.




Anne Imhof
Untitled, 2017

Huile sur toile / Oil on canvas
300 * 190 cm

Aluminium, acrylique / Aluminum, acrylic
300 < 190 x 4,5 cm

Aluminium, acrylique / Aluminum, acrylic
300 x 190 x 4,5 cm
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«Mes tableaux et mes performances sont unis

par les mémes réflexions perspectivistes, les mémes
gestes, le méme symbolisme, la posture du corps,
les superpositions et la tonalité. »

Anne Imhof

Les performances d’Anne Imhof ont marqué la Biennale de Venise
avec «Faust» en 2017, puis le Palais de Tokyo en 2021 avec «Natures
Mortes». Les trois ceuvres Untitled, 2017 ont participé a recom-
poser ces vastes espaces «picturaux », dissimulant la facade du
Pavillon Allemand ou guidant le regard dans les sous-sols de I'ins-
titution parisienne.

Deux d’entre elles sont des plaques d’aluminium peintes
avec de la laque pour carrosserie de voiture de luxe, la troisieme
est une huile sur toile. Présentées ensemble, leur nuance de gris
argenté crée un trompe-1’ceil, troublant les perceptions de la matiere,
de la profondeur, de I'opacité des surfaces. Couche aprés couche,
Anne Imhof repasse sur la surface pour lui donner une nouvelle
«peau»; il y a ainsi un condensé de temporalités dans I’épaisseur
de chaque ceuvre. Pour elle, «ce devenir image est le travail méme ».

Anne Imhof définit son approche, méme performative,
comme celle d’'une peintre en pensant I'architecture des lieux et la
déambulation des performers et du public en termes de composition,
de perspective, de couleur. Ses performances sont une maniére
pour elle de produire des images, des tableaux vivants. Quant a
ses abstractions monochromatiques, elles deviennent une fois
détachées de leur contexte de création des fétiches mélancoliques
de notre société, des paysages abstraits a la peinture métallique.

Si elles évoquent, de prime abord, des miroirs avec cette
impression de pouvoir aller au-dela de la toile vers une «intério-
rité», rapidement le visiteur fait I'expérience de ’absence totale
de profondeur, d’'une forme d’anéantissement de la peinture.

Dans la chapelle Laennec, ces ceuvres s’incarnent comme
les reliques de performances passées, de moments de «vie» dont
elles portent aujourd’hui ’absence.




Danh Vo

We the People (detail),
2011-2016

Acier cuivre martelé, 6 parties / Hammered copper steel, 6 parts
40 x 330 x 60 cm




«J’aime I'idée d’objets qui peuvent communiquer

des contradictions. Ou qu’ils portent en eux les conflits
dont nous avons hérités.»

Danh Vo

Pour I'artiste danois Danh Vo, né au Vietnam, I'importance de I’his-
toire, tant individuelle que collective, est fondamentale. Ses ceuvres
questionnent, depuis leur processus de création jusqu’a leur expo-
sition, la construction des héritages et des valeurs culturelles.

Emblématique de I'histoire de I'artiste, I’ceuvre We the
People (detail)—que 'on peut traduire par «Nous, le Peuple» et
qui fait référence aux trois premiers mots de la Constitution amé-
ricaine—reproduit a I'échelle 1:1 les différentes parties de la Statue
de la Liberté'. En résultent quelque 262 fragments, destinés a étre
montrés individuellement ou en petits groupes. Avec des dimen-
sions qui rendent pratiquement impossible I’exposition de toutes
ses parties en un seul et méme lieu, ce projet sculptural évoque
le désenchantement et I’échec éventuel comme des conditions
inhérentes a sa nature.

Ce qui intéresse Danh Vo, au-dela de la dispersion des
éléments (acquis par différentes collections dans le monde entier),
c’est la contradiction entre la monumentalité de la sculpture repro-
duite, sa fragilité matérielle (une structure creuse et une enve-
loppe trés fine), et sa présentation sous forme de fragments. De
surcroit, en transformant une icone nationale familiére en une
entité mystérieuse difficilement identifiable, ’artiste nous invite
a réfléchir au concept abstrait de liberté.

Découvrir cette ceuvre, c’est appréhender une forme
toute en abstraction: des maillons assemblés les uns aux autres.
C’est uniquement en s’approchant que, surgit sous nos yeux, la
vision d’une chaine brisée (celle retirée de la cheville de la Dame
de cuivre), posée au sol, comme une relique.

La chaine détachée de sa captive donne a voir une double
vision de puissance et de défaillance. Une liberté reconquise qui
dans le méme temps se matérialise par une forme inerte, comme
un corps allongé, échoué—rappelant ainsi I'histoire des lieux qui
furent un temps I’hospice des incurables. A Laennec, I'intention
initiale de Danh Vo d’insister sur 1’aspect abstrait des fragments
et de mettre en valeur leur potentiel interprétatif est préservée.

1—La Statue de la Liberté a été congue par le sculpteur Auguste Bartholdi au 19¢ siécle pour
célébrer le centenaire de la Déclaration d’indépendance de 1776.




Nairy Baghramian
Scruff of the Neck (Stopgap),
2016

Moulage d’aluminium et aluminium poli, tiges et piéces d’aluminium poli /
Cast aluminum and polished aluminum, polished aluminum rods and pieces
Dimensions totales / Total dimensions: 210 x 290 x 135 cm

Moulage d’aluminium et aluminium poli, tiges et pieces d’aluminium poli /
Cast aluminum and polished aluminum, polished aluminum rods and pieces
Dimensions totales / Total dimensions: 220 x 280 x 107 cm




«La sculpture peut créer une correspondance
particuliére entre le regardeur et I’espace. »
Nairy Baghramian

Créatures hybrides, les deux ceuvres intitulées « Scruff of the
Neck» de Nairy Baghramian sont transformées en véritables sujets,
quelque part entre 'anthropomorphisme et 'abstraction. Rappelant
la forme d’un appareil dentaire, ces deux pieces—par leur posi-
tionnement équilibré dans I’espace et leur présence pure—dégagent
un mystére ainsi qu'un sentiment de fragilité et d’instabilité, alors
méme que les éléments se tiennent, s'imbriquent et se soutiennent
mutuellement.

Les sculptures suggerent I'interprétation que la chapelle
fonctionne comme un corps humain ou un organisme architec-
tural. Au lieu d’occuper le centre de I’espace avec des volumes
sculpturaux, Nairy Baghramian positionne ses ceuvres légeres et
graphiques en groupes le long d’un mur de I’espace d’exposition.
Elle s’inspire de I’expérience humaine avec les dispositifs den-
taires et génere ainsi une meétaphore de ’auto-optimisation ou de
I’amélioration. En méme temps, elle remet en question ce proces-
sus, car l'utilité technique ou la correction mécanique n’est pas
clairement discernable. Le titre de I'oeuvre, qui évoque I’'expres-
sion idiomatique «attraper quelqu’un par la peau du cou, » suggere
et renforce I'idée d’impuissance et de perte d’autonomie pendant
ce processus de correction.

Ces structures révelent un systéme qui est habituellement
caché et souvent méme associ¢ a des sentiments de honte. Elles
font référence a des corps qui supposément ont besoin d’étre répa-
rés, soutenus ou corrigés. De cette manicre, elles remettent ainsi
en question nos réves utopiques d’ameélioration, aussi bien intimes
qu'imposés par la société, et notre désir de perfection.

«Scruff of the Neck » peut étre lue comme la manifestation
et 'amplification de ce qui nous soutient de I'intérieur, établissant
un parall¢le entre notre vie intérieure et les conditions extérieures
qui nous entourent.




Trisha Donnelly
Untitled, 2017

Gres quartzite rouge / Red quartzite sandstone
308 x 200,5 x 3 cm

Trisha Donnelly utilise ici du gres, celui-la méme qui sert pour le
bati, le pavement, I’érection des mégalithes. Roche sédimentaire
constituée principalement de quartz, le grés mateérialise, selon les
cultures, I'incarnation terrestre du divin ou le passage des ames
défuntes. Sa durabilité et sa beauté naturelle évoquent la force,
la résistance et I'éternité, rappelant les liens profonds entre I'oeuvre
humaine et les ¢éléments de la nature.

Les ceuvres de Trisha Donnelly ne sont ni abstraites ni
figuratives, il n’y a ni narration ni apogée. L artiste confronte le
spectateur a I’absolu, a I'art comme une totalité autosuffisante—et
en ce sens parfois inexprimable. Ce qui importe semble alors étre
I’expérience de cette confrontation avec ce qui n’est pas visible

—Tl’attente, les intuitions, la charge symbolique. Dans le passé, I’ar-

tiste a parlé de I'importance de 'expérience de I'art en tant qu’exis-
tence dans le monde au méme titre que toute chose.
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Né en 1943 a Bologne (Italie), Pier Paolo Calzolari a grandi a Venise, ville dont I'héritage
artistique et la lumiere ont profondément marqué sa sensibilité. Il vit et travaille actuel-
lement a Lisbonne (Portugal).

En 1967, Pier Paolo Calzolari présente la premiere de ses performances, Il filtro e
benvenuto all’angelo (Le filtre et bienvenue chez l'ange), un événement engageant directe-
ment, selon l'artiste, les spectateurs dans une «activation de I’espace ». Les colombes
blanches en vol de cette piece marquent le début de l'utilisation de matériaux insolites,
souvent organiques, dans ses installations complexes: animaux vivants, feuilles de tabac et
de bananier, plaques de plomb et d’étain, blocs de glace, néons. La méme année, il commence
a créer des ceuvres aux structures glacées ou le blanc absolu du givre devient la manifesta-
tion d’une transformation alchimique de la matiere.

Chaque élément de ses ceuvres subit et produit a la fois des changements d’état: la
glace peut dans certains contextes briiler comme le feu. Le givre, gagnant les plaques de métal
a la maniére d’un virus, évoque la blancheur du marbre vénitien frappé par le soleil.

Pier Paolo Calzolari a trés vite été associé a I'arte povera, mouvement d’avant-garde
italien des années 60 et 70 qui se caractérise par le recourt a des matériaux «pauvres» et
un accent prononcé sur la dimension éphémere et processuelle de I'art.

Pier Paolo Calzolari

Né en 1925 a Milan (Italie) et décédé en 2003, Mario Merz a contribué au lancement de
l’arte povera en 1967 dont il est un des représentants majeurs. Ayant abandonné ses études
de médecine, il rejoint un groupe de partisans antifascistes. En 1945, il est emprisonné;
c’est dans ce contexte qu’il commence a dessiner sur toutes sortes de supports. Quelques
années plus tard il se lance dans la peinture et fait ses débuts artistiques en 1954 avec une
exposition personnelle ou ses tableaux se singularisent par une surcharge expressive de
matiére et la violence d’un geste qui s’affirme d’abord en termes d’énergie.

Apres une période ou 'artiste développe une conception de la création comme
processus, il s’oriente en 1964 vers la sculpture en s’appuyant sur sa pratique antérieure de
la peinture et du tableau: I'ceuvre fusionne avec ’espace de présentation, elle repose contre
le mur au lieu d’y étre accrochée.

Le néon est omniprésent dans le travail de Mario Merz dés la fin des années 60.
Ayant vécu les révoltes étudiantes de Paris en mai 1968, il voyait dans le néon un symbole
parfait d’'une contre-culture vibrante. Technologie commerciale désuete, le néon représente
la puissance organique et chaleureuse du langage, rappelant les débats enflammés des
révoltes étudiantes. Il crée un contraste dramatique entre lumiere et matiére, transformant
I’écriture en une forme tridimensionnelle et vivante.

Mario Merz



Née a Giessen (Allemagne) en 1978, Anne Imhof vit et travaille entre Berlin et New York.
Elle est aujourd’hui I'une des artistes majeures de ’art contemporain, lauréate du presti-
gieux Lion d’Or a la Biennale de Venise 2017 pour la meilleure participation nationale grace
a sa performance «Faust»—oeuvre totale mélant performance, sculpture, musique et pein-
ture. Entrecroisant des thémes comme la fuite du temps, le rapport a I’espace, la dualité
entre vivant et inerte, la radicalité de son ceuvre s’emploie a souligner I'intensité et la
fugacité du monde contemporain.

Dans ses performances, des personnages androgynes parcourent I’espace avec
un équilibre impassible et une chorégraphie ¢laborée au sein d’une expérience audiovisuelle
immersive. Ces interactions dynamiques—soulignée par I'inclusion d’éléments omniprésents
et emblématiques de la mode, de la photographie et un amalgame de cultures populaires—
participent a cette atmospheére post-apocalyptique qui s’en dégage.

L’ceuvre d’Anne Imhof—totale et polyphonique—passe aussi par le dessin, la
musique ou le film, et la peinture y occupe une place essentielle. A Laennec, les ceuvres
d’Anne Imhof se concentrent sur la peinture, reflétant I’évolution fluide de ses ceuvres
performatives. La figure humaine y assume une présence allégorique, offrant un sens accru
de I'’exploration de la condition humaine.

Anne Imhof

Né en 1975 a Ba Rja (Vietnam), Danh Vo a émigré au Danemark a I'age de cinq ans avec sa
famille. 11 vit et travaille actuellement entre Berlin et Mexico City.

Son ceuvre est profondément marquée par l'utilisation de fragments, de préleve-
ments, de lacunes, de reliques et d’assemblages. Danh Vo puise son inspiration dans la collecte
d’objets, d'images, de souvenirs et de témoignages, qu’il réactive a travers des gestes ou
des situations nouvelles. En déplacant les objets de leur contexte d’origine, Danh Vo les ouvre
a d’autres interprétations, mettant ainsi en question 'autorité et I'authenticité d'un récit
univoque et convenu.

Faisant dialoguer sa trajectoire personnelle avec des récits intimes et des enjeux
géopolitiques, sociaux et historiques plus larges, Danh Vo interroge les processus de
construction des identités, des héritages culturels, de la migration, du colonialisme, et
de lareligion. Son approche artistique révele les écarts entre les mythes et la réalité, entre
le passé et le présent, entre les identités imposées et celles que I’on se forge.

Complexe et multidimensionnelle, son ceuvre invite a une réflexion profonde sur
les grandes thématiques de notre époque et les récits qui fondent I'Histoire, tout en célé-
brant la diversité et la richesse des expériences humaines.

Danh Vo



Née en 1971 a Ispahan (Iran), Nairy Baghramian vit et travaille a Berlin ou elle a émigré
al'age de treize ans. Elle explore les formes et les concepts hérités de I'histoire de I'art en
abordant les questions de fonctionnalité, de décoration, d’abstraction et de féminisme.
Ses ceuvres remettent en question I'appréhension traditionnelle de la sculpture et boule-
versent les modes de présentation attendus. En maniant un vocabulaire abstrait qui com-
bine souvent des formes géométriques organiques, et en associant des matériaux industriels
('acier, 'aluminium) a des éléments plus souples (la résine, le silicone, la cire), Nairy
Baghramian met en lumiere une forme de vulnérabilité et de subjectivité de I'oeuvre et par
extension du corps humain.

En s’inscrivant a la fois dans une relecture de I’héritage du Minimalisme et du
Surréalisme, ses créations tissent des dialogues entre les corps et les lieux dans lesquels
elle intervient dont elle révele les expressions visuelles, le contexte architectural, socio-
logique, politique et historique.

L’instabilité, theme récurrent dans son travail, se manifeste dans l'utilisation de
supports minces et fragiles pour tenir et présenter ses sculptures, pendantes ou penchées,
dans un équilibre précaire. Ses sculptures sont conscientes de leur propre fragilité, tout en
manifestant leur emprise sur I'espace d’exposition et les visiteurs qui le traversent.

Nairy Baghramian

Née en 1974 a San Francisco (Etats-Unis), Trisha Donnelly se distingue par une oeuvre
ineffable qui résiste a une caractérisation simple. Iconoclaste et éclectique, son travail oscille
entre action et objet, reposant toujours sur le pouvoir de la suggestion.

Son parcours artistique s’est développé avec I’essor des nouveaux médias et
la surabondante diffusion des images, reflet de la société contemporaine consumériste.
A travers une pratique multidimensionnelle qui inclut performances, dessins, sculptures,
photographies et installations sonores ou videos, Trisha Donnelly cherche a troubler la
perception visuelle du regardeur, a aiguiser son intuition.

L’absence de communiqué de presse, de cartel et de titre fait partie de ses choix
artistiques tranchés mais non dogmatiques, laissant libre cours aux interprétations libres
et plurielles de ses ceuvres. Les accents parfois mystiques de son ceuvre associée a une
esthétique éthérée la parent d’'un certain mystére, voire d’un ésotérisme.

La diversité de son oeuvre se cristallise dans les gestes d’altération temporelle, les
décalages, les explorations dimensionnelles, I'évocation et les structures de croyance. Trisha
Donnelly se positionne comme une figure singuliére de I’art contemporain, défiant les
conventions pour mieux inviter a une immersion sensorielle et intellectuelle profonde de
son oeuvre.

Trisha Donnelly



Eloge de I'espace est une exposition

de la Collection Pinault, con¢ue pour

la chapelle Laennec dans le cadre

des Journées européennes du patrimoine,

les samedi 21 et dimanche 22 septembre 2024. /
In Praise of Space is a Pinault Collection
exhibition conceived for the Laennec chapel
in the context of the European Heritage Days,
on Saturday 21% and Sunday 22"

September 2024.

Lors de ces Journées européennes

du patrimoine, Karine Marcelle Arneodo,

qui partage avec Pier Paolo Calzolari

cette conscience que la poésie doit infuser
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d’une sélection de ses recueils de poemes
publiés aux éditions La Barque (Paris). /
During the European Heritage Days, Karine
Marcelle Arneodo—who shares Pier Paolo
Calzolari’s conviction that poetry must infuse
the world—will be conducting several readings
from a selection of her collections of poems
published by La Barque (Paris).
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