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La Paille des Astres | Jean Bedez

«parfums éclos d’une couvée d’aurores qui git toujours sur la paille des astres». Ce vers de Paul Eluard sert d’introduction a une
plongée rétrospective dans une décennie de dessins de Jean Bedez. L artiste explore avec constance les univers du mythe et de la
cosmologie avec d’infinies nuances de noirs et de gris par lesquelles il sublime le graphite, son moyen d’expression. Constella-

tions, planisphéres, planétes, cométes, hantent les dessins de Jean Bedez ou se télescopent temps des astres et temps de 1’histoire.

Dans sa représentation de la Florence des Médicis, les spheres des planetes incarnent les destinées de la cité fracturée par des
conflits politiques et religieux.

Ses décors de ruines, ses édifices écroulés, sont un portrait en creux d’une époque vouée aux catastrophes et aux fléaux (guerres,
famines, pandémies) associée dans de grands dessins aux chevaux de I’apocalypse.

Trouant la noirceur, des effusions de lumiére contiennent la promesse d’une possible rédemption ; L’hétérogénéité des lieux et des
époques, les nombreuses références a des monuments de 1’histoire de I’architecture, de la peinture, de la sculpture, font des pa-
limpsestes qui composent une vision fantasmagorique de I’histoire des conflits a travers les temps et plus largement une allégorie
du tragique de la condition humaine.

Commissariat Martine Robin
Exposition du 29 octobre au 16 décembre 2022
Rétrospective des oeuvres de 2010 a 2022

L’exposition la paille de astres est présentée ans le cadre de la saison du dessin initiée par PAREIDOLIE,
le salon international du Dessin Contemporain

La Paille des astres emprunte son titre a un vers de Paul Eluard et présente plusieurs séries réalisées entre 2010 et 2022. Ces séries
ont été produites dans le cadre des expositions « L art du combat », « Le ciel nous observe », « Aurore aux doigts de rose » et « De
Sphaera Mundi ».

La paille des astres propose une plongée rétrospective dans le travail d’une décennie de dessin de Jean Bedez. Les ceuvres présen-
tées ici télescopent des époques hétérogeénes pour mettre en récit le devenir de nos sociétés, les effets du temps et des guerres.

Sur un mode épiphanique, il nous dévoile a travers ces séries une allégorie de la condition humaine violente et tragique cernée par
les fléaux, mais ou se révele la lumiére, promesse de transcendance au ceeur méme des catastrophes.

En partenariat avec la Galerie Suzanne Tarasieve — Paris et le soutien de la galerie Baronian — Bruxelles

«la Paille des Astresy offers a retrospective dive into the work of a decade of drawing by Jean Bedez. The works presented here
telescope heterogeneous eras to tell the story of the future of our societies, the effects of time and wars.

In an epiphanic mode, he reveals to us through these series an allegory of the violent and tragic human condition surrounded by
plagues, but where light is revealed, a promise of transcendence at the very heart of catastrophes.

© Photo. Rebecca Fanuele
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Jean Bedez
Au crépuscule des dieux

Text written by Catherine Mayeur

Since 2010, Jean Bedez has been creating a cyclical sequence of drawings, sculptures and
prints that link together into related series, dedicating themselves to forms representing
political and religious powers, and the history of knowledge through the ages. While the
motifsare drawn from various influences dating back to antiquity — mythology, Christian
texts, art and architecture, astronomy, alchemy, science and technology, historical and
current events — the works themselves are allegories of the modern world.

The title of the current exhibition hints at the intended theme, Au crépuscule des dieux
(Twilight of the Gods). This reference to Wagner’s opera envisages a return to peace,
acting at the very least as an incantation. The exhibition opens with the death of Cacus
at the hands of Hercules, in line with his more recent work devoted to the battle of the
two giants. This final scene, however, already hints at his treatment of the theme of
reconciliation. The image of the sculpted bodies combines Eros with Thanatos, by the
ambiguity of their posture, their placement in front of the Villa Kerylos labyrinth in a
rework that communicates the idea of finding peace once more. Kerylos actually means
kingfisher, a magnificent H rd an d k gendary In rbinger d @ od tings, die to Ze us
granting the bird a period of calm to brood its eggs in a nest that was built on the sea,
because the god took pity on how exposed the nest was to the ebb and flow of the sea and
the winds. Its feathers were used as an ingredient in love potions and to protect corpses
from horrendous decay. The name was given to the well-known residence built at the end
of the 19th century on the Cote d’Azur, not only because of its idyllic location but also
because of its inherent symbolism. The villa is a reinvention of a classical Greek dwelling,
based on archaeological and artistic research and intellectual speculation, and contains a
mosaic that depicts Theseus’s battle against the Minotaur in the centre of the labyrinth,
which acts as aframe for the image. Jean Bedez’s use of this motifat the start sets the scene
for this new series and plays a key role in how he articulates the developing theme. The
battle scene heralds the arrival of harmony, by using eroticism and playing with subtle
associations.

The narrative is then built in the form of a triptych. Two ephebes feature in each drawing.
They have laid down their weapons and their posture is now more suggestive of sport
and games, then meeting calmly, conversing and even embracing. Their identities are
uncertain, as if to highlight their coming together. Almost like twins, sometimes almost
androgynous, they seem to be celebrating the power of gentleness and the myth of original
unity. The labyrinths that form the backdrop add a layer of enrichment to the reading of
the pieces and bring them into the Christian world during the Gothic period. At the time
when they were builtin cathedrals such as Chartres, Reims and Amiens, they represented
a deliberate reference to the Minotaur, creating a link between Christ and Theseus, both
defeaters of evil, and reconciling certain pagan rituals with the liturgical forms imposed
as part of the period of conversion to Christianity. The labyrinth has therefore become
the symbol of a meditative rite of passage leading to forgiveness and self-reconciliation.
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It represented life and knowledge, before it started being rejected towards the end of the
Middle Ages. Today, it is generating a real buzz in certain philosophical movements and
is linked to the idea of personal development. The heritage behind this configuration is
exceptionally rich in history and iconography, The contrast between black and white adds to
the sense of opposing values in the artist’s drawings.

The Sens labyrinth acts as a backdrop to the statue of Andromeda, the first female figure to
feature in Jean Bedez's work, who is linked to the theme of love, Perseus’s infatuation with
her beauty brings freedom and union, allowing the chains to be broken. Hercules is one of
their many descendants, There are multiple links between the works. Just as the labyrinth
motif appears surreptitiously in a previous drawing, more precisely on the giant’s body, the
constellation we see in the placement of beauty spots brings the princess’s skin to life and
creates a link with the whole cycle. Details are revealed bit by bit as you contemplate the
work, drawing together a constellation of meanings. In the adjacent piece, the Minotaur
is turned towards the young woman and looks bedraggled, ravaged by the centuries,
poignantly moved by the seduction scene, and he brings the story back to the maze of
narrative potential. Could it really be about our own troubled perspective on this promise of
love embodied by Andromeda, on the illusion of restored peace?

The current times impose their structure on the iconography of Jean Bedez, despite the
historical references he’s chosen to use. The whole question of representation is present in
contemporary artistic reflections, fed by the sheer volume and variety of media imagery,
but lacking in iconological connections. These images can act as inspiration, whether direct
or elliptical, but they also recur in procedural applications. The assembly of the elements
is the result of patient digital composition, before being translated into a drawing using
graphite pencils, which is the artist’s favoured medium. Historically, he operates through
an inversion of the creative process. In Western tradition, drawings are used when a work
is in its early stages, whatever the final form may take. This classic design technique has
become for Jean Bedez a vehicle for meticulously copying the image developed both in his
mind and on sereen. The academic primacy accorded to the art of line drawing is, quite
paradoxically, disrupted. The seemingly classical appearance calls for closer reading, The
source material for the images the artist works on and reflects upon can be detected even by
manual touch, with the granular feel of film on the one hand, and pixels on the other. This
long and meticulous re-transcription process really has no canonical basis and it provides
temporal density to the project. It becomes food for thought at the time of its ereation and
contemplation, Into mythological, historical and cosmic times, iconography was woven
together with methodical, figurative actions and, ultimately, the gaze of the viewer, who
is carried along a wandering path of meditative and physical associations. The sensitive
perception of the works and their subjective and poetic activation are noless important than
their political and philosophical reading,

Jean Bedez(bornin 1976 in France), lives and works between Paris and Marseille. Graduated
from Ecole nationale supérieure des Beaux-Arts of Paris in 2001, he also trained in drawing
and sculpture with several artists. His work has recently been shown at FRAC Corsica
(2018), Abbaye 5t André, Centre d’Art Contemporain Meymac (2017), at The Drawing Now
Paris (2017), at Palais de Tokyo, Paris (2016), at the Musée des Arts décoratifs, Paris ( 2016),
at Albert Baronian Gallery, Brussels (2015), at the Suzanne Tarasieve Gallery Paris (2014),
the Biennale d’Art Contemporain du Havre (2012), at the FRAC Corsica and at the Musée
des Beaux-Arts d’Ajaccio (2012), CRAC de Séte (2010).
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Jean Bedez
Au crépuscule des dieux

- Texte écrit par Catherine Mapeur

Depuis 2010, Jean Bedez développe un cycle de dessins, sculptures et gravures, lui-méme
agencé en séries reliées les unes aux autres, consacré aux formes représentatives des
pouvoirs politiques et religieux, a ’histoire des savoirs aussi, a travers les dges. Siles motifs
sont puisés dans des registres variés depuis ’Antiquité — les mythologies et les textes
chrétiens, I’art et ’architecture, ’astronomie, ’alchimie, les sciences et les techniques, les
événements du passé et de ’actualité —, ses ceuvres fonctionnent comme des allégories du
monde contemporain.

Le titre de la présente exposition se veut déja programmatique, € Au crépuscule des dieux
». La référence a 'opéra wagnérien laisse envisager le retour a la paix, opére a tout le moins
comme une incantation. Le dispositif, trés précis, s’ouvre par la mise a mort de Cacus par
Hercule, dans la lignée de son plus récent opus dédié au combat des deux géants. Cette
scéne ultime, cependant, augure déja dans son traitement le théme de la réconciliation.
L’image des corps sculptés conjugue Eros et Thanatos, par Pambigiiité des attitudes, par
leur déploiement au devant du labyrinthe de la , reprise qui enjoint I'idée d’une sérénité
retrouvée. Kérylos désigne en effet Alcyon, oiseau fabuleux annonciateur d’un présage
heureux, puisque Zeus lui octroya une période de calme pour couver ses ceufs dans un nid
construit sur la mer, apitoyé qu’il fut par Pexposition de la nichée aux déchainements des
flots et des vents. Ses plumes furent utilisées dans la concoction de philtres d’amour ou pour
protéger les cadavres d’une dégradation outrageante...

Le nom fut donné a la célébre demeure construite ala fin du 19éme siécle sur la Cote d’Azur,
a cause de sa situation idyllique bien siir, mais aussi pour la portée symbolique. Réinvention
de Phabitation antique grecque, sur base de recherches archéologiques, artistiques et de
spéculations intellectuelles, la villa contient une mosaique qui figure le combat de Thésée
contre le Minotaure, au centre du dédale qui lui servit de cadre. Que Jean Bedez élise
d’emblée cette référence pour un motif majeur de cette nouvelle série s’avére déterminant
dans Particulation thématique qu’il va développer. La scéne de combat annonce, par son
érotisation et le jeu d’associations subtiles, le temps venu de ’harmonie.

Le récit se construit ensuite sous la forme d’un triptyque. Deux éphébes sont jumelés dans
chacun des dessins. Ils ont déposé les armes et leur confrontation reléve dorénavant du
sport ou du jeu, puis ils se retrouvent sereinement, en discussion et méme par I’accolade.
Leur identité est incertaine, comme pour souligner leur fusion. Quasi gémeaux, parfois
proches de I’androgynie, ils semblent célébrer la puissance de la douceur et le mythe de
I'unité originelle. Les labyrinthes auxquels ils sont conjugués enrichissent la lecture et ils
appartiennent désormais au monde chrétien de la période gothique. A ’époque de leur
construction, dans les cathédrales de Chartres, de Reims ou d’Amiens, ils évoquaient,
de maniére délibérée, celui du Minotaure, afin d’associer le Christ et Thésée, vainqueurs
du mal, et pour concilier certains rituels paiens aux formes liturgiques imposées, a
des fins de prosélytisme. Le labyrinthe est alors devenu le support d’un cheminement
initiatique et méditatif qui conduit au pardon et a la réconciliation avec soi. Il représente
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la vie et la connaissance, avant son rejet d partir de la fin du Moyen Age. Aujourd’hui, il
suscite un véritable engouement dans certains mouvements de pensce et est lié 4 I'idée
de développement personnel. L'héritage de cette configuration recéle une exceptionnelle
richesse historique et iconographique ; son contraste noir/blane soutient les oppositions de
valeurs des dessins de l'artiste.

Le labyrinthe de Sens sert lui de décor i la statue d’Androméde, premiére figure féminine
dans le corpus de Jean Bedez, et elle est lice au théme de amour... Celui de Persée épris
de sa beauté permit sa libération, leur union, et de fait les chaines sont rompues. De leur
nombreuse descendance naquit Hercule. Les articulations des ceuvres sont toujours
multiples, Tout comme le motif du labyrinthe est apparu de maniére subreptice dans un
dessin antérieur, précisément sur le corps du géant, celui de la constellation stellaire que
I'on voit se manifester par la disposition des grains de beauté, comme pour donner vie 4
I'épiderme de la princesse, la relie au cycle entier. Les détails se révélent progressivement an
regard et dessinent une constellation de sens. Tourné vers la jeune femme, le Minotaure du
tableau adjacent, défait, rongé par les siécles, semble tristement ému par la séduction de la
belle et il vient boucler le récit, notre propre pérégrination dans le dédale des potentialités
narratives. Pourrait-il s'agir de notre regard, affligé, sur la promesse de bonheur gqu'incarne
Androméde, sur I'illusion d'une paix recouvree ?

L'actualité organise le systéme iconographique de Jean Bedez, malgré historicité des
références choisies. La question méme de la représentation habite les réflexions artistiques
contemporaines, nourries d'images médiatiques innombrables et variées, mais en mangue
d’articulations iconologiques. A la base de Iinspiration, de maniére directe ou elliptique,
ces images ressurgissent aussi dans les traitements procéduraux. Lassemblage des
¢léments résulte d’abord d'une patiente composition numérique, avant sa traduction par le
dessin 4 la mine de graphite, médium de prédilection de 'artiste. Historiqguement, il opére
ainsi par une inversion du processus créatif, Dans la tradition occidentale, le dessin s'est
imposé comme moment de gestation de I'eeuvre, quelle que soit sa forme finale. Technique
conceptuelle par excellence, elle devient pour Jean Bedez l'objet d'une mimesis minuticuse
de I'image ¢laborée mentalement et sur écran. Le primat académique accordé a 'art du trait
s'en trouve, de maniére paradoxale, déstabilisé. La facture d’apparence classique appelle
dés lors aussi 4 une lecture rapprochée. La source matérielle des images qui travaillent et
que travaille artiste se laisse deviner par la touche manuelle méme, qui évoque ici le grain
de la pellicule, Li le pixel. La retranscription, longue et méticuleuse, n’a en définitive rien
de canonique et elle sert la densité temporelle du projet. Elle devient martiére a penser, dans
son moment d'élaboration ou de contemplation, Aux temps mythologigues, historigues
et cosmiques, des programmes iconographiques viennent se tisser ceux de méthodiques
opérations figuratives et, in fine, celui du regardeur, entrainé dans une déambulation
associative, meéditative et physique. L'appréhension sensible des ceuvres, leur activation
subjective et poétique ne le cédent en rien i la lecture politique et philosophique.

Jean Bedez(né en 1976 en France), vitet travaille entre Paris et Marseille. Diplomé de I’Ecole
nationale supéricure des Beaux-Arts de Paris en 2001, il poursuit son apprentissage du dessin
et de la sculpture, en tant qu'assistant de I'artiste Chen Zhen. Son travail a récemment été
exposé au FRAC Corse (2018), a 'Abbaye St André, Centre d’Art Contemporain Meymac
(2017), 4 The Drawing Now Paris (2017), au Palais de Tokyo, Paris (2016), an Musée des Arts
décoratifs, Paris ( 2016), 4 la Galerie Albert Baronian, Bruxelles (2015), 4 la Galerie Suzanne
Tarasieve Paris (2014), la Biennale d’Art Contemporain du Havre (2012), au FRAC Corse et
au Musée des Beaux-Arts d’Ajaccio (2012), CRAC de Séte (2010)
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Au crépuscule des dieux (Labyrinthe de la cathédrale de Reims), 2022



Au crépuscule des dieux ( Labyrinthe de la cathédrale de Chartres), 2022



Au crépuscule des dieux (Labyrinthe de la cathédrale d'Amiens), 2022



Hercule et Cacus (Labyrinthe de la Villa Kérylos), 2022



Minotaure, 2022



Andromede (Labyrinthe de la cathédrale de Sens), 2022



Atlas (Labyrinthe de la cathédrale de Bayeux), 2022



Dessin 01

Au crépuscule des dieux (Labyrinthe de la cathédrale de Reims)
2022

Dessin a la mine de graphite Faber-Castell, papier Canson 224 g/m?2
150 x 100 cm

167 x 114 cm encadré

Encadrement bois de hétre, teinté ciré graphite, verre anti-reflets,
Courtesy de la Galerie Albert Baronian et de ’artiste Jean Bedez

© Photo. Rebecca Fanuele

Dessin 02

Au crépuscule des dieux ( Labyrinthe de la cathédrale de Chartres)
2022

Dessin a la mine de graphite Faber-Castell, papier Canson 224 g/m?2
150 x 100 cm

167 x 114 cm encadré

Encadrement bois de hétre, teinté ciré graphite, verre anti-reflets,
Courtesy de la Galerie Albert Baronian et de ’artiste Jean Bedez

© Photo. Rebecca Fanuele

Dessin 03

Au crépuscule des dieux (Labyrinthe de la cathédrale d'Amiens)
2022

Dessin a la mine de graphite Faber-Castell, papier Canson 224 g/m?2
150 x 100 cm

167 x 114 cm encadré

Encadrement bois de hétre, teinté ciré graphite, verre anti-reflets,
Courtesy de la Galerie Albert Baronian et de ’artiste Jean Bedez

© Photo. Rebecca Fanuele

Dessin 04

Hercule et Cacus (Labyrinthe de la Villa Kérylos)

2022

Dessin a la mine de graphite Faber-Castell, papier Canson 224 g/m?2
100 x 150 cm

114 x 167 cm encadré

Encadrement bois de hétre, teinté ciré graphite, verre anti-reflets,
Courtesy de la Galerie Albert Baronian et de ’artiste Jean Bedez

© Photo. Rebecca Fanuele



Dessin 05

Minotaure

2022

Dessin a la mine de graphite Faber-Castell, papier Canson 224 g/m?2
150 x 100 cm

167 x 114 cm encadré

Encadrement bois de hétre, teinté ciré graphite, verre anti-reflets,
Courtesy de la Galerie Albert Baronian et de ’artiste Jean Bedez

© Photo. Rebecca Fanuele

Dessin 06

Andromede (Labyrinthe de la cathédrale de Sens)

2022

Dessin a la mine de graphite Faber-Castell, papier Canson 224 g/m?2
100 x 70 cm

114 x 84 cm encadré

Encadrement bois de hétre, teinté ciré graphite, verre anti-reflets,
Courtesy de la Galerie Albert Baronian et de ’artiste Jean Bedez

© Photo. Rebecca Fanuele

Dessin 07

Atlas (Labyrinthe de la cathédrale de Bayeux)

2022

Dessin a la mine de graphite Faber-Castell, papier Canson 224 g/m?2
70 x 50 cm

82 x 62 cm encadré

Encadrement bois de hétre, teinté ciré graphite, verre anti-reflets,
Courtesy de la Galerie Albert Baronian et de ’artiste Jean Bedez

© Photo. Rebecca Fanuele



Holland House, Kensington, Londres, septembre 1940
Jean-Yves Jouannais

Le Blitz est le nom donné a la campagne de bombardement du Royaume-Uni par la Luf-
twaffe, de septembre 1940 a mai 1941. Il toucha principalement Londres mais également Co-
ventry, Plymouth, Birmingham, Liverpool. Des quartiers entiers furent réduits en poussiere.
Des centaines de photographies « classiques » témoignent de ces champs de ruines. L’adjec-
tif « classique », hormis son caractére scandaleux, doit vouloir signifier que sur la plupart de
ces images, il est impossible de savoir si I’on a affaire a un portrait de Varsovie, Stalingrad,
Hambourg ou Londres. Il en existe une, moins « classique », qui dit autre chose de la des-
truction. Cette photographie est celle de la bibliotheque de Holland House, a Kensington,
Londres, en septembre 1940. La votte de 1’édifice s’est effondrée. De 14, « le Ciel nous
observe ». L’air, les pollens, la fumée des incendies s’y engouffrent sans frein. L’entrelacs
des ¢éléments de charpente jonche le sol. Une cheminée relie les décombres aux nuages. Le
ciel et sa lumicre entrent sans effort entre les murs, lesquels sont de livres. Ceux-ci, apparem-
ment, n’ont pas €ét¢é endommagés. Leur alignement est demeur¢ rectiligne, contrastant avec le
chaos alentour. Trois hommes, les yeux rivés sur les reliures, semblent médusés. Ils ont gardé
leur manteau, n’ont pas songé¢ a retirer leur chapeau. De fait, ils n’ont fait leur entrée nulle
part. La bibliotheéque est un extérieur, un cadavre éviscéré. Ses organes ont été livrés aux lois
physiques d’un nouveau milieu, a une visibilité qui n’était pas leur destin. L’un regarde, les
mains encore dans les poches de son manteau. Le deuxiéme a osé€ approcher sa main d’un
livre. 11 en touche le dos avec I’incrédulité de I’ Apotre a la lance introduisant sa main « dans
le coté » du Christ. Le dernier s’est saisi d’un ouvrage et, I’ayant ouvert, est en train de le
lire. Il manipule cet objet comme s’il n’avait jamais existé avant cet instant, et que nul autre
que lui ne devait plus jamais faire cette rencontre. Dans un récit de Jorge Luis Borges, il est
envisageable que I’ouvrage consulté par cet inconnu puisse étre le catalogue d’un artiste qui
n’est pas encore de ce monde : Jean Bedez. L’inconnu y regarde la reproduction d’un grand
dessin intitulé Stabat Mater Dolorosa (2013) : un espace ruiné abrite encore médiocrement
une vaste tapisserie d’Aubusson du 18e si¢cle, La Déploration de Marie. Stabat Mater, « la
Meére se tenait », la. Une mere encore debout, telle que décrite par Charles Péguy, dans un
lieu ou plus rien ne tient alentour. Une mere dans la douleur, qui n’est pas encore la Reine
des Cieux. Des Cieux qui, eux-mémes, ne se tiennent plus au sommet du monde, mais sont
descendus ici bas, par les trouées, les vides, les éboulis, éclairer ces lieux abandonnés de

Dieu. Sur la page, en vis-a-vis, un autre dessin de I’artiste : Constellation Of The Virgin
(2015).

Jean Bedez se tient a cet endroit d’une frontiere physique autant que temporelle. Il constate
de part et d’autre de ce lieu I’¢élargissement du passé et de I’avenir tandis qu’il tient sous la
main, sans jamais le quitter du bout de son crayon, le point exact du présent. L’artiste fait
usage de la mine de graphite. Ce minerai est exploité des le 17¢ siecle pour confectionner
les mines de crayon. Et parce qu’il a I’apparence du plomb que 1’on utilisait jusqu’alors pour
¢crire, on le baptise « plombagine ». Il faudra attendre la fin du 18e siécle pour constater que

la plombagine ne contient pas de plomb, mais consiste en une forme cristalline particulicre
du



carbone. Quoi qu’il en soit, ces quiproquos chimiques et autres baptémes abusifs nous
mettent sur la voie d’une approche symbolique de sa pratique. De fait, les crayons du des-
sinateur s’aveérent des concentrés de décombres. Carbone consumé et plomb fondu, tel
pourrait étre résumé, dans un tableau périodique non pas des éléments, mais bien des évé-
nements, la destruction par I’incendie de tout édifice. Or, ’ensemble de I’ceuvre peut étre
envisagée comme un immense atlas des destructions, ouvrage consulté dans une bibliotheque
d’Alexandrie elle-méme en flammes. La fumée y brouille notre regard, produisant un sfu-
mato qui ne serait pas une maniere de peindre, mais le caractére d’un dessin pulvérulent.

La pulvérulence décrit d’ailleurs I’état physique du moyen premier de la guerre : la poudre,
mais également la forme que connaissent ses victimes : cendre et poussiere. « Ares, changeur
de mort, dans la mélée guerricre a dressé ses balances, et, d’Ilion, il renvoie aux parents, au
sortir de la flamme, une poussiere lourde de pleurs cruels : en guise d’hommes, de la cendre,
que dans des vases il entasse aisément ! » Le mot « poudre » ne désigne pas une matiere spé-
cifique mais plutot I’état d’un matériau constitué de grains minuscules. Le terme a d’ailleurs
eu a ses débuts le sens du mot actuel « poussiere ». L’étymologie, qui leur est commune, les
rapproche encore davantage. Si « faire parler la poudre » signifie le choix de la guerre — sa
déclaration —, 1I’expression devrait pouvoir s’entendre également comme le singulier projet
de faire parler les cendres, de faire en sorte que les morts et les décombres soient a méme de
dire une histoire, de faire histoire.

Jean Bedez s’affaire, tel Cassiodore retiré du monde, concentré sur le détail et I’instant, mais
concerné, dans le méme temps, par 1’édification d’une cosmogonie exhaustive. Cassiodore
raconte de la sorte I’histoire de Rome au gré de la réduction progressive de ses camps 1¢-
gionnaires. Cette vision devait se trouver dans son Historia Gothorum, ouvrage aujourd’hui
perdu. Mais le résumé nous en est parvenu par Jordanes. Entre les murs du monastére de
Vivarium qu’il avait fondé en Calabre, et ou il s’était retiré, Cassiodore songeait avec gravité
a cette question inattendue de la castramétation. La superficie des camps fortifiés romains, au
ler siécle, permettait d’héberger deux légions, soit 10 000 hommes. Celui de Neuss avait les
proportions d’une ville. Un siecle plus tard, on ne trouve plus rien de commun. Les ouvrages
d’époque constantinienne avaient gardé un périmetre respectable, comparable a celui des
anciens forts auxiliaires. Ils étaient congus pour accueillir une Iégion de I’époque, a peine un
millier d’hommes. Puis, vint un temps ou les castella n’excédaient guere 50 métres de coté.
Les clausurae leur succéderent. Dans le royaume romano-ostrogothique d’Italie au début du
6¢ siecle, on estime leur garnison a soixante soldats. Ces camps eux-mémes dégénéreérent

en burgi : une simple tour d’observation avec fossé et rempart. Ces enceintes rectangulaires
abritaient une quinzaine d’hommes. Jordanés nous dit qu’en marge de son manuscrit, Cassio-
dore avait dessiné le plan d’un camp militaire, le plus petit qui puisse étre imaginé : une hutte
timidement fortifiée ou ne logerait qu’un seul soldat. Voyait-il dans ce graffiti dépourvu d’en-
luminure I’énigme fidélement restituée du déclin de Rome ? Ou bien ne songeait-il qu’a lui-
méme, traduisant la perception du temps d’un homme qui accédait a I’age impossible de 90
ans un sieécle aprés la mort de Romulus Augustus, dernier empereur romain d’Occident ? Je
trouve I’équivalent de cet inventaire des camps romains, du plus imposant au plus mesquin,
dans I’immense paysage dessiné par Jean Bedez, Audient Opulenti (2017), ou I’attention,
I’effort, la précision, concernent tout aussi bien le rendu du lion des Médicis de la loggia dei
Lanzi que I’amas des décombres qui lui fait face ou le moindre débris de briques constitue en
lui-méme une image du monde.



Apres le blitz, et jusqu’a la fin de la guerre, les cargos qui traversaient 1’ Atlantique en prove-
nance des ports américains pour approvisionner 1’ Angleterre ne repartaient pas a vide. Il fal-
lait les lester pour leur assurer une stabilité sur I’eau. Ce sont les restes calcinés, humiliés, de
la capitale britannique qui furent utilisés a cet effet. Saisissante noria des convois de part et
d’autre de ’océan. Le nouveau monde alimentait 1’ancien de son énergie industrielle, lequel
a son tour retournait a la jeune Amérique les fruits de sa décrépitude. Briques, pavés, les ma-
tériaux broyés de I’Europe dévastée servirent a élever les buildings, a construire les chaus-
sées des villes américaines. L’ inconnu, dans la bibliothéque saccagée de Holland House,

a Kensington, Londres, en septembre 1940, tourne les pages de 1I’ouvrage de Jean Bedez.
Jusqu’a découvrir trois grands dessins inspirés d’une sculpture de Michelangelo Buonarroti,
artiste auquel Jean Bedez, avec une précision qui n’a rien de précieux, accorde son nom vé-
ritable et non celui de Michel-Ange, tout comme Swann découvrant, au gré d’une posture de
celle qui allait devenir sa maitresse, une ressemblance d’Odette « avec la Zéphora de ce San-
dro di Mariano auquel on donne plus volontiers son surnom populaire de Botticelli depuis
que celui-ci évoque au lieu de I’ceuvre véritable du peintre 1’idée banale et fausse qui s’en est
vulgarisée. » Cette sculpture a pour theme le combat d’Hercule contre Cacus, monstre cra-
cheur de flammes. Ce dernier, fils de Vulcain, ayant volé des beeufs au troupeau que le héros
ramenait en trophée de sa victoire sur Géryon, est rattrapé par Hercule et, selon les variantes,
soit étranglé, soit tué a coups de massue. Or, cette statue, qui daterait d’environ 1530, située
dans la casa Buonarroti, a Florence, s’avére fort abimée. Le grand Hercule, faisant mordre

la poussiere a Cacus, redevient poussiere lui-méme. Son bras droit, celui méme qui tient son
arme fétiche, a disparu. La ruine le gagne. C’est ainsi que nous parviennent du passé cer-
taines icones et croyances, certaines légendes et statues. Pas toutes. Il s’agirait d’ailleurs de
savoir pourquoi les figures d’Enée ou d’Achille nous sont parvenues plus identifiables, plus
nettes, vivantes encore, contrairement a celles d’Hercule qui fut, en son temps, le plus phé-
noménal héros que le monde antique ait révé. Si la trés fameuse Guerre de Troie, celle menée
par Agamemnon, nous est chantée dans I’[liade suivant plusieurs dizaines de milliers de vers
qui nous retracent la derniere année d’une guerre qui aura duré une décennie et nourri une
abondant Cycle troyen, le conflit distinct auquel les générations antérieures prennent part
aux cotés d’Héracles, qui préfigure chronologiquement et logiquement la campagne célé-
brée par I’Iliade, ne nous est plus connue que par quelques bréves évocations, fragmentaires
et contradictoires. Aucune Héraclide ne nous est parvenue. Pisandre en avait composé une
qui, selon Théocrite, retracait par le menu, la carriere du héros. Tout a été perdu. Au seuil de
I’époque classique, Panyasis d’Halicarnasse aurait été I’auteur d’une imposante épopée héra-
cléenne dont seuls quelques fragments nous sont parvenus. C’est cet Héracles, débile, fra-
gile, qu’évoque Jean Bedez, du moins son aptitude médiocre a parvenir jusqu’a nous integre,
fidele a lui-méme, propriétaire sans concession de la puissance inouie qui lui était échue.

Les passions constituent, dans la vie des hommes, les phénomeénes les moins concertés, le
plus généralement tributaires d’accidents, de ricochets, de quiproquos. Nous les rencontrons
en trébuchant hors du périmetre de nos habitudes, au large de ce pays ou nos gestes ont fini
par se passer de nous pour atteindre les €tres et les objets, et nous attachons a elles parce
qu’elles parlent, et chantent, des dialectes de sirénes. Elles ne nous ressemblent en rien,
disent peu de nos personnes, ne croisent le cours de notre vie que superficiellement, alors que
nous



voudrions y voir les marques les plus notoires de nos singularités. Nous voudrions faire de
nos passions les figures distinctives de nos blasons, armoiries encore enfantines et treés ar-
chaiques comme celles ornant les boucliers des soldats anglo-saxons sur la Tapisserie de
Bayeux. Or, dés que 1’écu porte blason, 1’écuyer peut représenter le chevalier, en son absence
méme. Il n’en va pas autrement des passions que nous avons pris I’habitude de présenter
comme autant de propriétés ou de particularités, au méme titre qu’une conception politique
originale, qu’une fragilité cardiaque, qu’une odeur corporelle, tandis qu’en vérité, elles n’ont
nul besoin de nous pour exister, indépendantes, largement partagées, et représentatives en
rien de nos individus. Cette héraldique des passions, au-dela de son caractere primitif, pré-
caire comme une langue encore mal régentée par une grammaire aux régles encore trop
laches, est profondément fautive, parce que passagere, intermittente, soumise a la mode et
aux aléas des us et coutumes. On désirerait tant qu’exposer nos passions soit le propre d’un
aveu de notre intimité, soit le geste méme, convenu, entendu, de la confession, alors que
c’est tout le contraire qui s’opere dans ces déballages de grand magasin. Partager ses préten-
dues passions, en faire la publicité, I’exégese, la démonstration, constitue le sport social le
plus commun, le plus vulgaire. La passion, telle que transfigurée par le mauvais roman, est
devenue un article de foire bon marché destiné a tous les types de négoces, avec ses cota-
tions, ses obligations, les aléas fracassants propres a toutes les bourses des valeurs. Autant de
constats qui ménent a ceci, que tout chez Jean Bedez, qui pourrait étre vu, selon les conven-
tions les plus triviales de I’art, comme la marque de la passion, s’aveére — au contraire, tout
au contraire — 1’expression méme de I’obsession. C’est-a-dire la forme premiere de 1’art
comme poliorcétique — art ou science des si¢ges et des blocus —, tandis que les passions

ne se sont pas encore épanouies en publicités et que I’ceuvre n’a de compte a rendre a qui-
conque, pas méme a son créateur. Jean Bedez ne nourrit aucune passion a 1’égard de 1’alchi-
mie, de I’histoire des Médicis, de la mythologie, de la polémologie, de la planétologie com-
parée ; ce qui I’anime c’est une obsession : décrypter, rendre lisible, en langage héraldique, le
blason de I’'univers. C’est ce que réalise pour la premiere fois le lecteur anonyme, traversant,
page apres page, ce livre de Jean Bedez, sous le toit effondré de la bibliothéque de Holland
House, a Kensington, Londres, en septembre 1940.
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Hercule et Cacus I, II, 1]

Le triptyque met en scéne sous trois angles différents (de face, de profil, de dos) le combat mythologique d’Hercule et du géant
Cacus, fils de Vulcain qui avait osé lui dérober quelques-uns des beeufs appartenant a un butin ancien. Jean Bedez explore de nou-
veau I’univers des mythes (série de 2018 Pluton, Mars, Mercure, Jupiter) et approfondit sa réflexion sur I’art du combat inaugurée
en 2014.

Dans cette gigantomachie recréée et réinventée d’aprés une statue de Michel Ange, Jean Bedez continue a se nourrir d’un dialogue
fécond avec les maitres anciens en s’inspirant librement d’un sujet traité par la poésie latine, la sculpture florentine de la Renais-
sance ou I’art du dessin au 18¢me siécle.

La stature monumentale du héros mythologique, colosse aux muscles contractés par la lutte, domine le monstre terrassé a ses
pieds. Une nuit opaque obtenue par des noirs trés denses, contrastant avec la paleur de brumes diffuses, enveloppe un chaos
rocheux. Une rotation du regard fait surgir trois visions du méme paysage ou émergent successivement trois des quatre éléments.
L’eau gelée d’un lac, 1'é1ément tellurique des montagnes, la 1égereté aérienne des nuages de brouillards. Un astre noir infusé dans
un effet d’éclipse par un halo de lumiére, surplombe la téte du héros a I’instar d’une auréole.

Le combat acquiert une dimension cosmologique. Cet Hercule solaire écrase une figure monstrueuse que le mythe associe a 1’obs-
curité des cavernes et & la noirceur des fumées. Dans un paysage des origines de la création, la lumiére surgit métaphoriquement
des téncbres, les astres et les éléments participent au triomphe du demi-dieu en intensifiant la dramaturgie de la scéne.

The triptych presents from three different angles (front, profile, and back) the mythological fight between Hercules and the giant
Cacus, son of Vulcan, who had dared to steal from Hercules. Bedez again explores the universe of myths (as in the 2018 series
Pluto, Mars, Mercury, Jupiter) and deepens his reflection on the art of combat inaugurated in 2014.

In this recreated, reinvented gigantomachy based on a statue by Michelangelo, Bedez continues a fertile dialogue with the Old
Masters by drawing inspiration from a subject treated by Latin poetry, Florentine sculpture of the Renaissance, and the eighteen-
th-century drawing.

The monumental stature of the mythological hero, a colossus, his muscles straining with the struggle, dominates the monster,
struck down at his feet. An opaque night, obtained by very dense blacks, envelops a rocky chaos, contrasting with the paleness
of diffuse mists. Looking around, three visions of the same landscape appear, from which emerge three of the four elements: the
frozen water of a lake, the telluric element of the mountains, and the aerial lightness of clouds of fog. A black star, eclipsed by a
halo of light, overhangs the hero's head like a halo.

The fight has a cosmological dimension. This solar Hercules crushes a monstrous figure that mythology associates with the
darkness of caves and the blackness of smoke. In a landscape evoking the origins of creation, light metaphorically emerges from
the darkness, the stars and the elements participating in the triumph of the demigod by intensifying the drama of the scene.






Hercule et Cacus I,

Le triptyque met en scéne sous trois angles différents (de face, de profil, de dos) le combat mythologique d’Hercule et du géant
Cacus, fils de Vulcain qui avait osé lui dérober quelques-uns des beeufs appartenant a un butin ancien. Jean Bedez explore de nou-
veau 1’univers des mythes (série de 2018 Pluton, Mars, Mercure, Jupiter) et approfondit sa réflexion sur 1’art du combat inaugurée
en 2014.

Dans cette gigantomachie recréée et réinventée d’apres une statue de Michel Ange, Jean Bedez continue a se nourrir d’un dialogue
fécond avec les maitres anciens en s’inspirant librement d’un sujet traité par la poésie latine, la sculpture florentine de la Renais-
sance ou I’art du dessin au 18¢me siécle.

La stature monumentale du héros mythologique, colosse aux muscles contractés par la lutte, domine le monstre terrassé a ses
pieds. Une nuit opaque obtenue par des noirs trés denses, contrastant avec la paleur de brumes diffuses, enveloppe un chaos
rocheux. Une rotation du regard fait surgir trois visions du méme paysage o émergent successivement trois des quatre éléments.
L’eau gelée d’un lac, 1'¢1ément tellurique des montagnes, la 1égereté aérienne des nuages de brouillards. Un astre noir infusé dans
un effet d’éclipse par un halo de lumieére, surplombe la téte du héros a I’instar d’une auréole.

Le combat acquiert une dimension cosmologique. Cet Hercule solaire écrase une figure monstrueuse que le mythe associe a 1’obs-
curité des cavernes et a la noirceur des fumées. Dans un paysage des origines de la création, la lumiere surgit métaphoriquement
des ténebres, les astres et les éléments participent au triomphe du demi-dieu en intensifiant la dramaturgie de la scéne.

Hercule et Cacus I, 2020

Dessin a la mine de graphite Faber-Castell, papier Canson 224 g/m2
162 x 126 cm

181,5 x 145,5 cm (encadré)

Encadrement gris graphite. Verre anti-reflet

Courtesy de ’artiste Jean Bedez et de la Galerie Suzanne Tarasieve
© Photo. Rebecca Fanuele

The triptych presents from three different angles (front, profile, and back) the mythological fight between Hercules and the giant
Cacus, son of Vulcan, who had dared to steal from Hercules. Bedez again explores the universe of myths (as in the 2018 series
Pluto, Mars, Mercury, Jupiter) and deepens his reflection on the art of combat inaugurated in 2014.

In this recreated, reinvented gigantomachy based on a statue by Michelangelo, Bedez continues a fertile dialogue with the Old
Masters by drawing inspiration from a subject treated by Latin poetry, Florentine sculpture of the Renaissance, and the eighteen-
th-century drawing.

The monumental stature of the mythological hero, a colossus, his muscles straining with the struggle, dominates the monster,
struck down at his feet. An opaque night, obtained by very dense blacks, envelops a rocky chaos, contrasting with the paleness
of diffuse mists. Looking around, three visions of the same landscape appear, from which emerge three of the four elements: the
frozen water of a lake, the telluric element of the mountains, and the aerial lightness of clouds of fog. A black star, eclipsed by a
halo of light, overhangs the hero's head like a halo.

The fight has a cosmological dimension. This solar Hercules crushes a monstrous figure that mythology associates with the
darkness of caves and the blackness of smoke. In a landscape evoking the origins of creation, light metaphorically emerges from
the darkness, the stars and the elements participating in the triumph of the demigod by intensifying the drama of the scene.

Hercule et Cacus I, 2020

Drawing with Faber-Castell graphite mine, Canson paper 224g/m2
63 25/32 x 49 39/64 in

71 1/2 x 57 1/4 in (framed)

Graphite wooden frame, anti-reflective glass

Courtesy Suzanne Tarasieve Gallery and Jean Bedez artist

© Photo. Rebecca Fanuele






Hercule et Cacus 11,

Le triptyque met en scéne sous trois angles différents (de face, de profil, de dos) le combat mythologique d’Hercule et du géant
Cacus, fils de Vulcain qui avait osé lui dérober quelques-uns des beeufs appartenant a un butin ancien. Jean Bedez explore de nou-
veau 1’univers des mythes (série de 2018 Pluton, Mars, Mercure, Jupiter) et approfondit sa réflexion sur 1’art du combat inaugurée
en 2014.

Dans cette gigantomachie recréée et réinventée d’apres une statue de Michel Ange, Jean Bedez continue a se nourrir d’un dialogue
fécond avec les maitres anciens en s’inspirant librement d’un sujet traité par la poésie latine, la sculpture florentine de la Renais-
sance ou I’art du dessin au 18¢me siécle.

La stature monumentale du héros mythologique, colosse aux muscles contractés par la lutte, domine le monstre terrassé a ses
pieds. Une nuit opaque obtenue par des noirs trés denses, contrastant avec la paleur de brumes diffuses, enveloppe un chaos
rocheux. Une rotation du regard fait surgir trois visions du méme paysage o émergent successivement trois des quatre éléments.
L’eau gelée d’un lac, 1’élément tellurique des montagnes, la légeéreté aérienne des nuages de brouillards. Un astre noir infusé dans
un effet d’éclipse par un halo de lumieére, surplombe la téte du héros a I’instar d’une auréole.

Le combat acquiert une dimension cosmologique. Cet Hercule solaire écrase une figure monstrueuse que le mythe associe a 1’obs-
curité des cavernes et a la noirceur des fumées. Dans un paysage des origines de la création, la lumiere surgit métaphoriquement
des ténebres, les astres et les éléments participent au triomphe du demi-dieu en intensifiant la dramaturgie de la scéne.

Hercule et Cacus II, 2020

Dessin a la mine de graphite Faber-Castell, papier Canson 224 g/m2
162 x 126 cm

181,5 x 145,5 cm (encadré)

Encadrement gris graphite. Verre anti-reflet

Courtesy de ’artiste Jean Bedez et de la Galerie Suzanne Tarasieve
© Photo. Rebecca Fanuele

The triptych presents from three different angles (front, profile, and back) the mythological fight between Hercules and the giant
Cacus, son of Vulcan, who had dared to steal from Hercules. Bedez again explores the universe of myths (as in the 2018 series
Pluto, Mars, Mercury, Jupiter) and deepens his reflection on the art of combat inaugurated in 2014.

In this recreated, reinvented gigantomachy based on a statue by Michelangelo, Bedez continues a fertile dialogue with the Old
Masters by drawing inspiration from a subject treated by Latin poetry, Florentine sculpture of the Renaissance, and the eighteen-
th-century drawing.

The monumental stature of the mythological hero, a colossus, his muscles straining with the struggle, dominates the monster,
struck down at his feet. An opaque night, obtained by very dense blacks, envelops a rocky chaos, contrasting with the paleness
of diffuse mists. Looking around, three visions of the same landscape appear, from which emerge three of the four elements: the
frozen water of a lake, the telluric element of the mountains, and the aerial lightness of clouds of fog. A black star, eclipsed by a
halo of light, overhangs the hero’s head like a halo.

The fight has a cosmological dimension. This solar Hercules crushes a monstrous figure that mythology associates with the
darkness of caves and the blackness of smoke. In a landscape evoking the origins of creation, light metaphorically emerges from
the darkness, the stars and the elements participating in the triumph of the demigod by intensifying the drama of the scene.

Hercule et Cacus II, 2020

Drawing with Faber-Castell graphite mine, Canson paper 224g/m2
63 25/32 x 49 39/64 in

71 1/2 x 57 1/4 in (framed)

Graphite wooden frame, anti-reflective glass

Courtesy Suzanne Tarasieve Gallery and Jean Bedez artist

© Photo. Rebecca Fanuele






Hercule et Cacus 111,

Le triptyque met en scéne sous trois angles différents (de face, de profil, de dos) le combat mythologique d’Hercule et du géant
Cacus, fils de Vulcain qui avait osé lui dérober quelques-uns des beeufs appartenant a un butin ancien. Jean Bedez explore de nou-
veau 1’univers des mythes (série de 2018 Pluton, Mars, Mercure, Jupiter) et approfondit sa réflexion sur 1’art du combat inaugurée
en 2014.

Dans cette gigantomachie recréée et réinventée d’apres une statue de Michel Ange, Jean Bedez continue a se nourrir d’un dialogue
fécond avec les maitres anciens en s’inspirant librement d’un sujet traité par la poésie latine, la sculpture florentine de la Renais-
sance ou I’art du dessin au 18¢me siécle.

La stature monumentale du héros mythologique, colosse aux muscles contractés par la lutte, domine le monstre terrassé a ses
pieds. Une nuit opaque obtenue par des noirs trés denses, contrastant avec la paleur de brumes diffuses, enveloppe un chaos
rocheux. Une rotation du regard fait surgir trois visions du méme paysage o émergent successivement trois des quatre éléments.
L’eau gelée d’un lac, 1’élément tellurique des montagnes, la légeéreté aérienne des nuages de brouillards. Un astre noir infusé dans
un effet d’éclipse par un halo de lumieére, surplombe la téte du héros a I’instar d’une auréole.

Le combat acquiert une dimension cosmologique. Cet Hercule solaire écrase une figure monstrueuse que le mythe associe a 1’obs-
curité des cavernes et a la noirceur des fumées. Dans un paysage des origines de la création, la lumiere surgit métaphoriquement
des ténebres, les astres et les éléments participent au triomphe du demi-dieu en intensifiant la dramaturgie de la scéne.

Hercule et Cacus 111, 2020

Dessin a la mine de graphite Faber-Castell, papier Canson 224 g/m2
162 x 126 cm

181,5 x 145,5 cm (encadré)

Encadrement gris graphite. Verre anti-reflet

Courtesy de ’artiste Jean Bedez et de la Galerie Suzanne Tarasieve
© Photo. Rebecca Fanuele

The triptych presents from three different angles (front, profile, and back) the mythological fight between Hercules and the giant
Cacus, son of Vulcan, who had dared to steal from Hercules. Bedez again explores the universe of myths (as in the 2018 series
Pluto, Mars, Mercury, Jupiter) and deepens his reflection on the art of combat inaugurated in 2014.

In this recreated, reinvented gigantomachy based on a statue by Michelangelo, Bedez continues a fertile dialogue with the Old
Masters by drawing inspiration from a subject treated by Latin poetry, Florentine sculpture of the Renaissance, and the eighteen-
th-century drawing.

The monumental stature of the mythological hero, a colossus, his muscles straining with the struggle, dominates the monster,
struck down at his feet. An opaque night, obtained by very dense blacks, envelops a rocky chaos, contrasting with the paleness
of diffuse mists. Looking around, three visions of the same landscape appear, from which emerge three of the four elements: the
frozen water of a lake, the telluric element of the mountains, and the aerial lightness of clouds of fog. A black star, eclipsed by a
halo of light, overhangs the hero’s head like a halo.

The fight has a cosmological dimension. This solar Hercules crushes a monstrous figure that mythology associates with the
darkness of caves and the blackness of smoke. In a landscape evoking the origins of creation, light metaphorically emerges from
the darkness, the stars and the elements participating in the triumph of the demigod by intensifying the drama of the scene.

Hercule et Cacus 111, 2020

Drawing with Faber-Castell graphite mine, Canson paper 224g/m2
63 25/32 x 49 39/64 in

71 1/2 x 57 1/4 in (framed)

Graphite wooden frame, anti-reflective glass

Courtesy Suzanne Tarasieve Gallery and Jean Bedez artist

© Photo. Rebecca Fanuele






Constellation du dragon, 2019

Cosmologie et mythologie sont étroitement mélées dans cette représentation a la fois figurative et métaphorique du combat d’Her-
cule contre le dragon qui gardait les pommes d’or du jardin des Hespérides. Surmontant la scéne du combat, une carte du ciel
comme une tres ancienne cartographie, déploie la constellation du dragon. Comme un envol de bulles, un jeu serpentin de formes
sphériques est emporté dans le mouvement de I’immense roue du globe terrestre que soutiennent a la maniére de cariatides venues
elles aussi du mythe d’Hercule, les nymphes Hespérides, filles du géant Atlas et premieres gardiennes des pommes d’or.

Constellation du dragon, 2019

Dessin a la mine de graphite Faber-Castell, papier Canson 224 g/m2
65 x40 cm

67 x 42 cm (encadré)

Encadrement noir. Verre anti-reflet

Courtesy de ’artiste Jean Bedez et de la Galerie Suzanne Tarasieve
© Photo. Rebecca Fanuele

Constellation of the Dragon, 2019

Cosmology and mythology are closely intertwined in this figurative and metaphorical representation of Hercules’ fight against the
dragon guarding the golden apples of the Garden of the Hesperides. Overlooking the scene of the fight, an ancient map of the sky
shows the constellation of the dragon. Like a flight of bubbles, a serpentine play of spherical forms is carried away in the move-
ment of the immense wheel of the terrestrial globe, held up like caryatids by the Hesperides, daughters of the giant Atlas and first
guardians of the apples.

Constellation of the Dragon, 2019

Drawing with Faber-Castell graphite mine, Canson paper 224g/m2
2519/32x 15 % in

263/8x 16 17/32 in

Black wooden frame, anti-reflective glass

Courtesy Suzanne Tarasieve Gallery and Jean Bedez artist

© Photo. Rebecca Fanuele






Hercule tuant Cacus avec une massue, 2021

Dans ce dessin réalisé d’apres une sculpture Michangelo Buonarroti, Hercule enserre dans une étreinte mortelle, le géant a terre ;
I’outrage des ans a privé le héros de son intégrité physique et de son arme, sans parvenir a effacer I’impression de puissance et de
force consubstantielle au mythe.

Hercule tuant Cacus avec une massue, 2021

Dessin a la mine de graphite Faber-Castell, papier Canson 224 g/m2
90 x 65 cm

108 x 83,5 cm (encadré)

Encadrement gris graphite. Verre anti-reflet

Courtesy de ’artiste Jean Bedez et de la Galerie Suzanne Tarasieve
© Photo. Rebecca Fanuele

Hercules Killing Cacus with a Club, 2021

In this drawing made after a Michangelo Buonarroti sculpture, Hercules holds the giant on the ground in a deadly embrace; the
years have deprived the hero of his physical integrity and his weapon, without erasing the impression of power and strength
consubstantial to the myth.

Hercules Killing Cacus with a Club, 2021

Drawing with Faber-Castell graphite mine, Canson paper 224g/m2
357/16inx 25 19/32 in

42 33/64 x 32 7/8 in (framed)

Graphite wooden frame, anti-reflective glass

Courtesy Suzanne Tarasieve Gallery and Jean Bedez artist

© Photo. Rebecca Fanuele



Hercule combattant Achéloiis, 2020

Le dessin d’inspiration panoramique représente un paysage fluvial, une forét sombre contraste avec une ligne d’horizon plus claire
fermée par un pont et un chateau. Le théme du fleuve ressurgit de mani¢re métaphorique dans 1’évocation d’un épisode mytho-
logique opposant Hercule a Achéleous, un des fleuves de la Grece transformé en dieu capable de se métamorphoser en diverses
créatures comme un serpent immense qu’Hercule dut affronter. Comme dans le triptyque précédent, dans un paysage chaotique et
ténébreux, un astre noir couronne le demi dieu saisi en pleine fureur guerricre.

Hercule combattant Achéloiis, 2020

Dessin a la mine de graphite Faber-Castell, gravure au laser, papier Canson 224 g/m2
150 x 65 cm

167 x 82 cm (encadré)

Encadrement gris graphite. Verre anti-reflet

Courtesy de ’artiste Jean Bedez et de la Galerie Suzanne Tarasieve

© Photo. Rebecca Fanuele

Hercules Fighting Achelous, 2020

The drawing, inspired by a panorama, represents a river landscape, a dark forest contrasting with a lighter horizon line closed by a
bridge and a castle. The theme of the river reappears metaphorically in the evocation of a mythological episode opposing Hercules
to Achelous, a river god capable of metamorphizing into various creatures, such as a huge snake, vanquished by Hercules. As in
the previous triptych, set in a chaotic and dark landscape, a black star crowns the demi-god, captured in full warlike fury.

Hercules Fighting Achelous, 2020

Drawing with Faber-Castell graphite mine, Canson paper 224g/m2
59 1/16 x 25 19/32 in

65%x329/32in

Graphite wooden frame, anti-reflective glass

Courtesy Suzanne Tarasieve Gallery and Jean Bedez artist

© Photo. Rebecca Fanuele



La série des combats d’Hercule est complétée par son premier exploit accompli au berceau, quand il n’était qu’un petit enfant et qu’il étouffa a
mains nues, deux énormes et horribles serpents envoyés par la déesse Héra. Le décor est d’une extréme nudité, seule une trace noire et sinueuse
au sol porte I’empreinte de la menace mortelle que sa force physique lui permit de déjouer.

Hercule enfant étouffant les serpents, 2020

Dessin a la mine de graphite Faber-Castell, gravure au laser, papier Canson 224 g/m?2
80 x 80 cm

97 x 97 cm (encadré)

Encadrement gris graphite. Verre anti-reflet

Courtesy de I’artiste Jean Bedez et de la Galerie Suzanne Tarasieve

© Photo. Rebecca Fanuele

The series of depictions of Hercules’ battles concludes with his first feat, accomplished in the cradle when he was only a small child: strangling
with his bare hands two enormous, horrible snakes sent by the goddess Hera. The decor is extremely bare, a black, sinuous trace on the ground
bearing the imprint of the mortal threat that Hercules’ physical strength enabled him to thwart.

Hercules as a Child Choking the Snakes, 2020

Drawing with Faber-Castell graphite mine, Canson paper 224g/m2
31%x31 %in

383/16x383/16in

Graphite wooden frame, anti-reflective glass

Courtesy Suzanne Tarasieve Gallery and Jean Bedez artist

© Photo. Rebecca Fanuele



De Sphaera Mundi ( Sur la sphére du Monde) / On the sphere of the World

De Sphaera Mundi plonge dans le réve cosmologique qui hante plusieurs ceuvres de 1'artiste — Paranatellon, Magni Sidera Mundi
et Ignis Opus — présentées dans sa précédente exposition "Le Ciel nous observe". Des planisphéres célestes du XIIeme siécle tirés
de la "Théorie des Planétes" de Gérard de Crémone servent de socles aux vues d'une Cométe d'une haute importance symbolique
puisqu'associée a la sonde spatiale

Rosetta en orbite depuis 2014 autour de 67 P Churyumov-gerasimenko pour l'observer et collecter des

données sur la genése du systéme solaire. Dans un précipité spatio-temporel, De Sphaera Mundi télescope d'anciennes cartogra-
phies et la plus récente technologie spatiale, I'astrologie médiévale et 'aventure spatiale du XXI¢me si¢cle. La mission Rosetta
projette dans le futur la mémoire du passé de I'humanité en

embarquant un disque inaltérable archivant 1500 langues terrestres comme une nouvelle pierre de Rosette permettant dans I'infini
des temps, de déchiffrer les langues des civilisations passées.

De Sphaera Mundi dives into the cosmological dream that haunts several of Bedez's works—such as Paranatellon, Magni Sidera
Mundi, and Ignis Opus—presented in his previous exhibition Le Ciel nous observe (Heaven is watching us). Twelfth-century ce-
lestial planispheres from the Theory of the Planets by Gerard of Cremona serve as pedestals for views of a comet, of high symbo-
lic importance since associated with the space probe Rosetta, in orbit since 2014 around 67 P Churyumov-gerasimenko, to observe
it and collect data on the genesis of the solar system. In a space-time precipitate, De Sphaera Mundi telescopes ancient cartogra-
phy and the latest space technology, medieval astrology and twenty-first-century space adventure. The Rosetta mission projects
into the future the memory of humanity's past, by embarking an unalterable disk on which are archived 1,500 terrestrial languages,
like a new Rosetta stone allowing in the infinity of time, to decipher the languages of past civilizations.

De Sphaera Mundi I, 2019
Dessin a la mine de graphite Faber-Castell, gravure au laser, papier Canson 224 g/m2, 66,5 x 41,6 cm
Faber-Castell graphite drawing and laser engraving on Canson paper 224 g/m2, 26 1/8 x 16 3/8 in

De Sphaera Mundi II, 2019
Dessin a la mine de graphite Faber-Castell, gravure au laser, papier Canson 224 g/m2, 66,5 x 41,6 cm
Faber-Castell graphite drawing and laser engraving on Canson paper 224 g/m2, 26 1/8 x 16 3/8 in

De Sphaera Mundi 111, 2019
Dessin a la mine de graphite Faber-Castell, gravure au laser, papier Canson 224 g/m2, 66,5 x 41,6 cm
Faber-Castell graphite drawing and laser engraving on Canson paper 224 g/m2, 26 1/8 x 16 3/8 in

De Sphaera Mundi 1V, 2019
Dessin a la mine de graphite Faber-Castell, gravure au laser, papier Canson 224 g/m2, 66,5 x 41,6 cm
Faber-Castell graphite drawing and laser engraving on Canson paper 224 g/m2, 26 1/8 x 16 3/8 in

De Sphaera Mundi V, 2019
Dessin a la mine de graphite Faber-Castell, gravure au laser, papier Canson 224 g/m2, 66,5 x 41,6 cm
Faber-Castell graphite drawing and laser engraving on Canson paper 224 g/m2, 26 1/8 x 16 3/8 in

De Sphaera Mundi VI, 2019
Dessin a la mine de graphite Faber-Castell, gravure au laser, papier Canson 224 g/m2, 66,5 x 41,6 cm
Faber-Castell graphite drawing and laser engraving on Canson paper 224 g/m2, 26 1/8 x 16 3/8 in

De Sphaera Mundi VII, 2019
Dessin a la mine de graphite Faber-Castell, gravure au laser, papier Canson 224 g/m2, 66,5 x 41,6 cm
Faber-Castell graphite drawing and laser engraving on Canson paper 224 g/m2, 26 1/8 x 16 3/8 in

De Sphaera Mundi VIII, 2019
Dessin a la mine de graphite Faber-Castell, gravure au laser, papier Canson 224 g/m2, 66,5 x 41,6 cm
Faber-Castell graphite drawing and laser engraving on Canson paper 224 g/m2
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L’art hellénistique du ler ou 2éme siécle a illustré a son tour, ’exploit canonique d’Hercule enfant en le représentant en chérubin
athlétique combattant le serpent.

Hellenistic art of the first or second century illustrated, in its turn, the canonical feat of Hercules as a child by representing him as
an athletic cherub fighting the snake.

Hercule enfant étouffant les serpents (1), 2021 Hercules as a Child Choking the Snakes [1I], 2021
Dessin aux pigments naturels et fusains, Drawing with Faber-Castell graphite mine, Canson
papier Canson 224 g/m2 paper 224g/m?2
130 x 130 cm (non encadré) 513/16 x 51 3/16 in
133 x 133 cm (encadré) 52 3/8 x 52 3/8 in framed
Encadrement noir, verre anti-reflet Black wooden frame, anti-reflective glass
Courtesy de ’artiste Jean Bedez et Courtesy Suzanne Tarasieve Gallery and Jean
de la Galerie Suzanne Tarasieve Bedez artist

© Photo. Rebecca Fanuele © Photo. Rebecca Fanuele












D’aprés une terre cuite réalisée dans 1’Alexandrie du 4éme siccle avant J.-C. Ce géant inquiétant, le visage levé vers le ciel, semble défier les lois
de la pesanteur, dans un simulacre d’envol.

Le géant, 2021

Dessin aux pigments naturels et fusains, papier Canson 224 g/m2
130 x 95 cm (non encadré)

133x 98 cm (encadré)

Encadrement noir, verre anti-reflet

Courtesy de I’artiste Jean Bedez et de la Galerie Suzanne Tarasieve
© Photo. Rebecca Fanuele

Inspired by a terracotta made in Alexandria in the fourth century BC, this disturbing giant, with his face raised to the sky, defies the laws of
gravity, in a simulated flight.

The Giant, 2021

Drawing with Faber-Castell graphite mine, Canson paper 224g/m?2
513/16x3713/32in

52 3/8 x 38 5/8 in (framed)

Black wooden frame, anti-reflective glass

Courtesy Suzanne Tarasieve Gallery and Jean Bedez artist

© Photo. Rebecca Fanuele

Un artiste de Rhodes, au ler si¢cle avant J.-C. a imaginé le géant Atlas, le corps arc-bouté et tendant toutes ses forces pour continuer, quoique
amputé par ’usure des siécles, a porter le globe terrestre sur ses épaules.

Atlas portant le monde 2021

Dessin aux pigments naturels et fusains, papier Canson 224 g/m2
130 x 95 cm (non encadré)

133x 98 cm (encadré)

Encadrement noir, verre anti-reflet

Courtesy de I’artiste Jean Bedez et de la Galerie Suzanne Tarasieve
© Photo. Rebecca Fanuele

An artist from Rhodes, in the first century BC, imagined the giant Atlas, his body arched and straining, summons all his strength to continue,
through the centuries, carrying the globe on his shoulders.

Atlas Carrying the World, 2021

Drawing with Faber-Castell graphite mine, Canson paper 224g/m?2
513/16x3713/32in

52 3/8 x 38 5/8 in (framed)

Black wooden frame, anti-reflective glass

Courtesy Suzanne Tarasieve Gallery and Jean Bedez artist

© Photo. Rebecca Fanuele

Dans ce dessin exécuté d’aprés une statue romaine du 2éme siécle avant J.-C., Hercule enfant immortalisé dans la posture du lutteur, s’arrache
du sol dans une diagonale de I’effort, pour repousser le serpent, a la gueule ouverte, envoyé par Junon.

Hercule enfant étouffant les serpents (1), 2021

Dessin aux pigments naturels et fusains, papier Canson 224 g/m2
130 x 95 cm (non encadré)

133x 98 cm (encadré)

Encadrement noir, verre anti-reflet

Courtesy de I’artiste Jean Bedez et de la Galerie Suzanne Tarasieve
© Photo. Rebecca Fanuele

In this drawing, executed after a Roman statue from the second century BC, Hercules as a child, immortalized in the posture of a wrestler, pulls
himself up from the ground in a diagonal effort as he pushes back the snake sent by Juno, its fierce mouth open.

Hercules as a Child Choking the Snakes [1], 2021

Drawing with Faber-Castell graphite mine, Canson paper 224g/m?2
513/16x3713/32in

52 3/8 x 38 5/8 in (framed)

Black wooden frame, anti-reflective glass

Courtesy Suzanne Tarasieve Gallery and Jean Bedez artist

© Photo. Rebecca Fanuele



SUZANNE TARASIEVE PARIS

SUZANNE TARASIEVE PARIS
7, rue Pastourelle - 75003 Paris
T:+33(0)142717654

JEAN BEDEZ

Le ciel nous observe

08 septembre — 06 octobre 2018

Vernissage samedi 8 septembre 2018 de 18h a 21h

La Galerie Suzanne Tarasieve est heureuse de présenter la seconde exposition personnelle de I'artiste
Jean Bedez.

Jean Bedez prolonge a travers une nouvelle série d’ceuvres, dessins et sculptures, son exploration de la
dramaturgie du pouvoir incarné ici par une réflexion cosmologique ou les astres cotoient lieux et
monuments emblématiques de la Florence de la Renaissance, et les décorums de théatres
contemporains du politique.

Les dessins télescopent des époques hétérogenes pour metire en récit le devenir de nos sociétés, les
effets du Temps et des guerres visibles dans des décombres ou des ciels noircis par les fumées des
incendies.

« Lever les yeux vers le travail de Jean Bedez conduit a accueillir I'ensauvagement d’oxymores
esthétiques qu’appelle un geste créateur érudit au méme instant qu’il impose, hors sol, un « Temps de
innocence », poudré a la graphite. Dans le vacarme de luttes légendaires traversant les impensés
collectifs, s’affrontent la violence monumentalisée d’'une Renaissance florentine et l'insertion de motifs
issus de la culture populaire ; I'ltalianité lumineuse d’'une Piazza della Signoria symbolique et la noirceur
de Ténébres sur la voie sanguinaire desquels s’avance I'indompté Savonarole ; la diachronie du temps,
inabouti autant qu’inachevé - et la datation « Nouveau roman » suggérée par un Planétarium imaginaire a
la Nathalie Sarraute ; les diagonales flottées et le flouté de perspectives ou lignes de crétes toujours
biaisées par la tromperie d’'un sfumato ; la 1égéreté aérienne surgie du mystére inventif de I'alchimiste et
la crolte terrestre, battue aux sabots d’un taureau dont la masse — ici sculptée dans la chair du marbre —
impose un combat silencieux ; la mise en place d’un décor aux ornements théatralisés et les fracas
provoqués par les effondrements instaurant le désordre dans le cadre, mais aussi le chaos de friches
industrielles qui fracturent les draperies d’'un palace comme abandonné a Marienbad ; le mouvement
cinétique d’un duel Scorsesien et 'immobilisme d’objets sanctuarisés sous la bulle de vitrines invisibles.
Lubitsch ment : « Le Ciel peut attendre », mais il nous observe.

Agnés CALLU »
(PhD/HDR)
Chercheur a I'Institut Acte (Arts, Créations, Théories, Esthétiques)
Université Paris | Panthéon-Sorbonne / CNRS

Jean Bedez (1976) est diplomé de I'Ecole des Beaux-Arts de Paris. Il a reccemment exposé son travail au
FRAC Corse a Corte en 2018, a I'abbaye St André, centre d'art contemporain de Meymac en 2017, au
Palais de Tokyo a Paris et au musée des Arts Décoratifs de Paris en 2016.

SUZANNE TARASIEVE PARIS
7, rue Pastourelle F-75003 Paris + LOFT19 Passage de I'Atlas / 5, Villa Marcel Lods F-75019 Paris
www.suzanne-tarasieve.com info@suzanne-tarasieve.com
EURL au capital de 7500 euros - RCS Paris 447 732 868 — VAT identification N° FR 404 477 328 68 - SIRET : 447 732 868 00040



SUZANNE TARASIEVE PARIS

SUZANNE TARASIEVE PARIS
7, rue Pastourelle - 75003 Paris
T:4+33(0)142717654

JEAN BEDEZ

Heaven is watching us

08 September — 06 October 2018

Opening Saturday 8 September 2018 from 6 to 9pm

Galerie Suzanne Tarasieve proudly presents Jean Bedez, second solo show.

With this new series of works, drawings and sculptures, Jean Bedez further explores the dramaturgy of
power embodied, for the occasion, in a cosmological reflection where celestial bodies are juxtaposed with
emblematic places and monuments of Renaissance Florence as well as with the decorum of
contemporary political theatres.

His drawings collide into heterogeneous eras in order to narrate the future of our societies, the damages
of Time and wars brought to light through rubbles or charred skies darkened by the smoke billowing from
raging fires.

“Looking up to the works of Jean Bedez invites us to welcome the wilderness of aesthetic oxymora born
from an erudite creative act that imposes, in the same breath, an elevated Time of innocence dusted in
graphite. Surrounded by the tumult of legendary struggles running across unformulated collective
thoughts, the monumental violence of a Florentine Renaissance battles with the presence of images
borrowed from popular culture: the luminous Italianness of a symbolic Piazza della Signoria and the
blackest of darkness into which wild Savonarola follows his bloodthirsty path; the diachronic nature of
time, unattainable as much as unfinished — and the Nouveau roman dating hinted at with a very Nathalie
Sarraute imaginary Planetarium; the floating diagonals, the blurred perspectives or the flawed ridgelines
falling prey of a sfumato; the aerial lightness arising from the creative genius of the alchemist and the
crust of the earth battered under the hoofs of a bull whose massive presence — sculpted into the flesh of
the marble — commands a silent fight; the setting of a décor with theatrical ornaments and the thunder
caused, not only by the collapse creating disorder within the frame, but also by the chaos of industrial no
man’s lands that forces open the draperies of an abandoned palace just like the one in Marienbad; the
kinetic movement of a duel directed by Scorsese and the stiliness of sacrosanct objects preserved under
invisible glass covers. Lubitsch is a liar: “Heaven can wait”, but it is watching us.”

Agnés CALLU
(PhD/HDR)
Researcher at Institut Acte (Arts, Creations, Theories, Aesthetics)
Université Paris | Panthéon-Sorbonne / CNRS

Jean Bedez (1976) is a graduate of I'Ecole des Beaux-Arts in Paris. Recent exhibitions of his works:
2018, Corte, FRAC Corse; 2017, Abbaye of St André, centre d'art contemporain de Meymac; 2016, Paris:
Palais de Tokyo and musée des Arts Décoratifs.

SUZANNE TARASIEVE PARIS
7, rue Pastourelle F-75003 Paris + LOFT19 Passage de I'Atlas / 5, Villa Marcel Lods F-75019 Paris
www.suzanne-tarasieve.com info@suzanne-tarasieve.com
EURL au capital de 7500 euros - RCS Paris 447 732 868 — VAT identification N° FR 404 477 328 68 - SIRET : 447 732 868 00040
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MAGNI SIDERA MUNDI, 2017/ 2018

Dans la Florence des Médicis, les enjeux de pouvoir dominent la vie politique et religicuse de la cité. Foyer d’effer-
vescence intellectuelle et artistique, la ville vécut quelques années de réforme religieuse radicale sous 1’autorité du
dominicain Savonarole et connut de vives tensions dues a I’opposition entre la seigneurie incarnée par les Médicis et
la République.

Jean Bedez propose pour ce nouveau dyptique intitulée MAGNI SIDERA MUNDI deux grands dessins qui incarnent
ces enjeux a travers deux lieux paradigmatiques.

Le premier dessin AUDIANT OPULENTI situe le coeur politique historique de Florence la Piazza della Signoria
dominée par la majesté du palais seigneurial, siége du pouvoir de la République florentine. De profil et monumental
s’avance le lion des Médicis de la loggia dei Lanzi roulant sous sa patte une sphére rappelant les boules du blason et
qu’on pourrait imaginer étre Mars du nom du dieu tutélaire de la république antique. On apergoit a une echelle dis-
proportionnée le David de Michel Ange dont la commande prit place dans une parenthése républicaine entre Savon-
arole et le retour des Médicis pour magnifier la virtus florentina, la vertu republicaine florentine. Les ruines marquent
I’emplacement de la Fontaine de Neptune destinée a célébrer la puissance maritime des Médicis et qui fut vandalisée
a plusieurs reprises au cours de I’histoire. Au centre une sphére gigantesque figurant une seconde planéte qui pour-
rait étre Pluton pour cette place qui connut I’enfer des supplices et des blichers. Ce lieu emblématique est 1’aréne ou
s’affrontérent les pouvoirs en lice pour le contrdle de la cité et ou coexistent symboles républicains et seigneuriaux.
Sur cette place, Savonarole précha contre les riches « audiant opulenti » et mit en scéne la destruction des richesses
profanes (miroirs, tableaux, instruments de musique) converties dans ses blichers des vanités en un amas de ruines.

Le deuxieme dessin DOMINICANES, représente le cloitre du couvent San Marco, dans la partie gauche s’ impose

une nature luxuriante qui se refléte dans une eau vive a ’image du jardin d’eden. Deux sphéres figurant les planetes
Uranus et Neptune font allusion a deux éléments de la création : I’air et ’eau. Cette vision edenique contraste avec les
ruines jonchant le cloitre avec 1’apparition insolite d’un rocking chair suggérant 1’attente, avatar moderne du simple
tabouret sur lequel est assise Marie dans 1’annonciation de San Marco. Le couvent vit rayonner 1’art sacré de Beato
Angelico. Il fut un temps place sous la direction de Savonarole qui obligea les peintres florentins comme Botticelli a
briilé leurs tableaux trop profanes dans le biicher des vanités. Dominicanes, chiens du Seigneur selon un jeu de mots
en latin, les dominicains sont les gardiens de 1’orthodoxie qui ont pour vocation d’aboyer contre I’hérésie et d’étre les
chiens de berger surveillant le troupeau comme ils sont représentés a Santa Maria de Novella.

Jean Bedez inscrit dans ces dessins comme un leitmotiv ces quatre sphéres posées au sol, flottantes ou suspendues
comme autant d’astres observant la cité et dirigeant ses destinées. Les planétes furent au coeur des débats opposant
au début du XVIleme siécle le grand astronome florentin Galilée aux défenseurs de la foi et partisans du systéme
ptoleméen aux premiers rangs desquels les dominicains. Cosme de Médicis qui fut 1’éléve de Galilée I’appuya et le
savant en mani¢re d’hommage donna a des étoiles satellites de Pluton le nom de ses protecteurs « medicea sidera »,
astres médicéens.

Cette nouvelle série s’inscrit dans la continuité d’une autre série produite entre 2011 et 2014, les quatre cavaliers de

I’Apocalypse de Saint-Jean revisitant les représentations des eaux décrits dans la Bible a travers nos conflits contem-
porains. Savonarole de 1494 a 1498 divise la cite en opposant son idéal d’humilité et de pauvreté apostolique au luxe
des riches familles de Florence.

Daniel E.

Notes:

« MAGNI SIDERA MUNDI » signifie « Les astres du vaste monde ». Citation du poéte latin Lucréce dans De rerum natura , livre 5 sur la génése du monde.

Titre du premier dessin, la Piazza della Signoria. “4AUDIANT OPULENTI ” signifie “Que les riches écoutent”. C’est la formule d’ouverture du préche contre le
luxe, une injonction adressée aux riches.

Titre du second dessin pour le cloitre du couvent San Marco. “DOMINICANES” signifie “Les chiens de Dieu / Les chiens du Seigneur”. Ordre des Précheurs plus
connu sous le nom d’ordre dominicain. Selon la légende, la mére de Dominique (Dominicus en latin, ce qui signifie celui qui appartient au Seigneur) aurait vu en
songe, pendant sa grossesse, un chien tenant une torche allumée dans la gueule, pour éclairer le monde. Ce songe résume la vie du futur saint, avec un jeu de mot
en latin sur les futurs dominicains, dominicanes (les chiens du Seigneur) qui ont pour vocation d’« aboyer contre les hérésies » et d’étre les chiens du Seigneur
surveillant le troupeau de brebis. C’est ainsi que 1’iconographie les figure parfois, comme a la chapelle des Espagnols de la basilique Santa Maria Novella de
Florence, ou les chiens de berger protégent le troupeau du pape. Maitre Eckhart fut, semble-t-il, le premier maitre en théologie de 1’Ordre a étre condamné officiel-
lement (1329). Deux autres dominicains célébres n’auront pas la chance de mourir de vieillesse durant leur procés comme Eckhart, a savoir Jéréme Savonarole et
Giordano Bruno, qui mourront tous deux sur le bilicher, respectivement en 1498 et 1600 , toutefois aprés avoir I’un et I’autre rompu avec I’Ordre dominicain.



MAGNI SIDERA MUNDI, 2017 /2018

Dans le ciel de la Florence de la Renaissance, les astres observent la cité et président a ses destinées. Les planétes furent au coeur des débats
opposant au début du XVIIéme siécle le grand astronome florentin Galilée aux défenseurs de la foi et partisans du systéme ptoleméen aux
premiers rangs desquels les dominicains.

AUDIANT OPULENTI, 2017

« Que les riches écoutent », reprenant la formule d’ouverture du préche contre le luxe, une injonction adressée aux riches, situe le ceeur politique
historique de Florence, la Piazza della Signoria dominée par la majesté du palais seigneurial, siége du pouvoir de la République florentine. De
profil et monumental s avance le lion des Médicis de la loggia dei Lanzi roulant sous sa patte une sphére rappelant les boules du blason et qu’on
pourrait imaginer étre Mars du nom du dieu tutélaire de la République antique. On apercoit a une échelle disproportionnée le David de Michel
Ange dont la commande prit place dans une parenthése républicaine entre Savonarole et le retour des Médicis pour magnifier la « virtus florenti-
na », la vertu républicaine florentine. Les ruines marquent I’emplacement de la Fontaine de Neptune destinée a célébrer la puissance maritime
des Médicis et qui fut vandalisée a plusieurs reprises au cours de I’histoire. Au centre une sphére gigantesque figurant une seconde planéte

qui pourrait étre Pluton pour cette place qui connut [’enfer des supplices et des biichers. Ce lieu emblématique est [’aréne ou s affrontérent les
pouvoirs en lice pour le contréle de la cité et ou coexistent symboles républicains et seigneuriaux. Sur cette place, Savonarole précha contre les
riches « audiant opulenti » et mit en scéne la destruction des richesses profanes (miroirs, tableaux, instruments de musique) converties dans ses
biichers des vanités en un amas de ruines.

MAGNI SIDERA MUNDI, 2017 /2018

In the sky of Renaissance Florence, heavenly bodies observe the city and preside over its destinies. In the early 17th century, planets were at the
heart of the debates between great Florentine astronomer Galileo and the advocates of faith and proponents of the Ptolemaic system, first and
foremost the Dominicans.

AUDIANT OPULENTI, 2017

Audiant Opulenti, “Now listen, you rich people”, reprising the opening of the sermon against luxury, an injunction to the wealthy, establishes
the historical political heart of Florence, Piazza della Signoria, dominated by the majestic Palazzo Vecchio, seat of power in the Republic of
Florence. In profile, a monumental Medici lion steps forward from the Loggia dei Lanzi. Under his paw, a sphere reminiscent of the Medici balls
and which one could imagine to be Mars, after the guardian God of the ancient republic. Out of scale, Michelangelo's David can be spotted -
commissioned during a republican parenthesis between Savonarola and the return of the House of Medici in order to glorify the virtus florentina,
the Florentine republican virtue.

The ruins mark the spot of the Fountain of Neptune, designed to celebrate the maritime power of the House of Medici, and which was vandalised
on several occasions throughout history. At the centre, a gigantic sphere represents a second planet which could be Pluto, on this square which
has witnessed the inferno of torture and bonfires. This iconic location was the stage of the struggle between the powers vying to control the city,
where republican and seigneurial symbols coexist. On this square, Savonarola preached against the rich “Now listen, you rich people” and
staged the destruction of profane riches (mirrors, paintings, musical instruments) turned by his bonfire of the vanities into a pile of ruins.

AUDIANT OPULENTI, 2017 AUDIANT OPULENTI, 2017
Dessin a la mine de graphite Faber-Castell, papier Canson 224 g/m? Faber-Castell graphite mine, Canson paper 224 g/m2
Encadrement bois peint, plexiglas Painted wood frame, plexiglass
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MAGNI SIDERA MUNDI, 2017 /2018

Dans le ciel de la Florence de la Renaissance, les astres observent la cité et président a ses destinées. Les planétes furent au coeur des débats
opposant au début du XVIIéme siécle le grand astronome florentin Galilée aux défenseurs de la foi et partisans du systeme ptoleméen aux
premiers rangs desquels les dominicains.

DOMINICANES, 2018

« Les chiens de Dieu », représente le cloitre du couvent San Marco, dans la partie gauche s’impose une nature luxuriante qui se refléte dans une
eau vive a I'image du jardin d’Eden. Deux spheéres figurant les planétes Uranus et Neptune font allusion a deux éléments de la création : ['air et
I’eau. Cette vision édénique contraste avec les ruines jonchant le cloitre avec I’apparition insolite d 'un rocking chair suggérant [’attente, avatar
moderne du simple tabouret sur lequel est assise Marie dans [’annonciation de San Marco. Le couvent vit rayonner [’art sacré de Beato Angeli-

co. Il fut un temps place sous la direction de Savonarole qui obligea les peintres florentins comme Botticelli a briiler leurs tableaux trop profanes
dans le biicher des vanités. Dominicanes, chiens du Seigneur selon un jeu de mots en latin, les dominicains sont les gardiens de I’orthodoxie qui

ont pour vocation d’aboyer contre I’hérésie et d’étre les chiens de berger surveillant le troupeau comme ils sont représentés a Santa Maria de
Novella.

MAGNI SIDERA MUNDI, 2017 /2018

In the sky of Renaissance Florence, heavenly bodies observe the city and preside over its destinies. In the early 17th century, planets were at the
heart of the debates between great Florentine astronomer Galileo and the advocates of faith and proponents of the Ptolemaic system, first and
foremost the Dominicans.

DOMINICANES, 2018

“The Hounds of God” depicts the cloister of the Convent of San Marco. Towering over the left side of the frame, lush greenery is mirrored in
living water in the image of the Garden of Eden. Two spheres representing Uranus and Neptune allude to two of the four elements, air and water.
This edenic vision contrasts with the ruins strewing the cloister, and a peculiar rocking chair makes an appearance, suggesting the act of wait-
ing, a modern avatar for the simple stool on which Mary sits in the San Marco Annunciation. The convent saw the sacred art of Beato Angelico
Sflourish. For a while, it was put under the direction of Savonarola, who forced Florentine painters such as Botticelli to burn paintings which
were deemed too profane in the bonfire of the vanities. Dominicanes, a play on words in latin for the hounds of God - the Dominicans were the
guardians of orthodoxy, dedicating themselves to barking against heresy and being the shepherd dogs watching over the flock, as depicted at
Santa Maria Novella.

DOMINICANES, 2018 DOMINICANES, 2018
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La fille de I'air, 2019
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Un des éléments du diptyque représente un Cupidon espiégle qui demande le silence pendant qu'il extrait une fleche de son
carquois. C'est 'Amour menagcant, sculpté en 1751 par Etienne-Maurice Falconet et reproduit dans une des scénes galantes les plus
connues du peintre Fragonard les Hasards heureux de I'escarpolette. Le théme du désir amoureux est transposé et spiritualisé dans
le grand format qui fait pendant au Cupidon. Les amants libertins et les bosquets luxuriants de Fragonard ont totalement disparu

; la balangoire s'est immobilisée dans un temps suspendu et un espace fermé. Une grande ossature octogonale, traversée par une
étrange lumiere blanche, surplombe des ruines. Le désir est marqué par la perte et I'absence, au plus prés de son sens étymologique
dérivé du latin, qui évoque le regret d'un astre disparu. Cette méditation sur l'amour prolonge une longue tradition spirituelle
inaugurée par Platon. Le philosophe associe I'octaédre (solide a 8 pans) a I'élément aérien ; les amours terrestres traduisent un

élan incomplet vers la lumiére de I'Absolu. Comme dans les anciennes Vanités, les ruines sont le miroir de la fragilité du sentiment
amoureux.

One of this diptych’s elements represents a puckish Cupid hushing the viewer while pulling out an arrow from his quiver. This is
LAmour menagant (Love Threatening) sculpted in 1751 by Etienne-Maurice Falconet, also reproduced in one of the painter Frag-
onard’s most famous courteous scenes, The Swing. The theme of amorous desire is translated and spiritualised in the large format
juxtaposed to this Cupid. Fragonard’s libertine lovers and luxuriant groves have entirely disappeared; the swing is immobilised in a
frozen time and an enclosed space. A large octagonal structure penetrated by a strange white light crowns the ruins. Here, desire is
characterised by loss and absence, which bring it close to its etymological meaning derived from Latin evoking sorrow over a lost
star. This meditation on love extends a long spiritual tradition inaugurated by Plato. The latter associates the octahedron (a solid
shape with 8 sides) to the aerial element. The terrestrial love affairs translate an incomplete impetus towards the light of the Abso-
lute. Ruins, like in ancient Vanitas, mirror the frailty of love.

L'amour menagant, 2019 Lamour menagant, 2019
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de I’artiste Jean Bedez © Photo. Rebecca Fanuele

© Photo. Rebecca Fanuele



IGNIS OPUS (L’OEUVRE DE FEU),2017

Jean Bedez s’inspire pour ces quatre dessins d’une gravure de 1’ Atalante Fugitive, trait¢ hermétique de I’al-
chimiste allemand Michel Maier (1599-1622). Le quadruple globe représente le processus de transmutation
des métaux en or grice a 1’obtention de la pierre philosophale qui symbolise aussi la recherche de la sa-
gesse. Les substances se dissolvent et se coagulent a I’épreuve du feu présent dans chaque orbe. Ignis Opus
(I’ceuvre de Feu) est placée sous le signe des astres et des planétes, ainsi se trouvent reproduits fidelement
le Soleil, Mercure, la Lune et Vulcain, planéte de feu. Pour les alchimistes, tout est correspondances dans
I’univers, le macrocosme se refléte dans des mondes en réduction ou microcosme qui imitent la richesse du
COSMOS.

L’on retrouve ainsi distribués dans les quatre dessins des éléments de la gravure comme la barque, qu’il
revisite, transforme en replacant les quatre globes dans différents sites et paysages qui figurent leur nature et
symbolique.

La présence des planétes fait signe, elle s’incorpore dans un cycle illustré par d’autres ceuvres de Jean Bedez
comme la série Paranatellon, 2017 et une autre a venir inspirée par 1’histoire de Florence a la Renaissance
Magni Sidera Mundli.

NIGREDO (L’euvre au Noir), 2017

L’ceuvre au Noir sépare le soufre et le mercure changés en liquide « aile de corbeau », elle est associée a
Saturne. Sous un couvert de feuilles et de branchages, quatre globes superposés sont en équilibre au-dessus
d’un sol jonché de ruines et de gravats. Le noir intense des plus grosses branches et d’une maison a 1’aban-
don contraste avec la masse pale des feuillages. On retrouve les vestiges d’une barque au centre de la com-
position, éclatée dans une mer de ruines.

ALBEDO (L’eeuvre au Blanc), 2017

Quatre globes sont suspendus au-dessus d’un paysage de marais enneigé, le rivage a ’arriére-plan est es-
tompé par un voile brumeux épais, la végétation aquatique proliférante se reflete a la surface. L eeuvre au
Blanc purifie et spiritualise les substances changées en une rosée fluorescente, elle est associée a la lune.

RUBEDO (L’ceuvre au Rouge), 2017

Les spheres superposées jouxtent la surface des eaux. La végétation plus sombre du rivage se refléte dans le
calme des eaux ou flotte comme une fumée, un halo de brumes légeres. L euvre au Rouge est ’achévement
du grand ceuvre par incandescence dans le globe supérieur associ¢ symboliquement au soleil.

XANTHOSIS (I’Oeuvre au Jaune), 2017

L’ceuvre au jaune est une des quatre opérations du grand ceuvre, I’alchimiste épure et sublime les éléments
en pleine transmutation. Le quadruple globe est en apesanteur au-dessus d’un paysage contrasté. Le camaieu
gris et blanc d’une mer de nuage surplombe un amas de roches massives et sombres. Les éléments aériens et
terrestres, solides et vaporeux entrent en correspondance pour exprimer une nature sublimée — (latin sub-
limis : qui va en s’¢élevant, qui se tient en I’air).



IGNIS OPUS (THE FIRE WORK), 2017

For these four drawings, Jean Bedez was inspired by an engraving from the Atalanta Fugiens, an arcane
treaty by German alchemist Michael Maier (1599-1622). The quadruple globe represents the transmutation
process turning metals into gold thanks to the acquisition of the philosopher’s stone which also symbolizes
the quest for wisdom. Substances dissolve and coagulate when put to the test of fire present in each orb.
Stars and planets are at the heart of Ignis Opus (The Fire Work), thus can be found in faithful reproductions
the Sun, Mercury, the Moon and Vulcan, the fire planet. According to alchemists, the universe is entirely
symmetrical; the macrocosm is reflected in miniature worlds, or in the microcosm, that imitate the wealth of
the cosmos.

Elements from this engraving people the four drawings, such as the boat, and are all revisited and transfor-
med through the relocation of these four orbs in different sites and landscapes, thus figuring their nature and
symbolism. The presence of the planets constitutes the sign in itself, it is incorporated within a cycle illus-
trated by other works, such as the Paranetellon series (2017) and another one to come inspired by the history
of Florence during the Renaissance, Magni Sidera Mundi.

NIGREDO (THE BLACKENING), 2017

The ‘Blackening’ separates sulfur from mercury, both transformed into a “raven black™ liquid, it is asso-
ciated with Saturn. Under a cover of leaves and branches, four superimposed globes are balanced above
ruins and rubble covering the ground. The intense black of the largest branches and of an abandoned house
starkly contrasts with the pale mass of the branches. The vestiges of a boat turn up again at the centre of the
composition, split up among a sea of ruins.

ALBEDO (THE WHITENING), 2017

Four globes are hung above a snowy swamp landscape; in the background, the shore is faded by a thick fo-
ggy veil; the proliferating aquatic vegetation is reflected on the surface. The ‘Whitening” purifies and distills
the substances changed into a fluorescent dew. It is associated with the Moon

RUBEDO (THE REDDENING), 2017

The superimposed spheres neighbour the water surface. The darker vegetation on shore is reflected in the
quiet water where a halo of light mist floats like smoke. The ‘Reddening’ is the completion of the Magnum
Opus through incandescence in the superior globe, symbolically associated with the Sun

XANTHOSIS (YELLOWNESS), 2017

L’ceuvre au Jaune (Yellowness), is one of the four stages of the Great Work, in which, in the midst of their
transmutation, the elements are purified and sublimed by the alchemist. The fourfold globe weightlessly
floats above a contrasting landscape. Shades of white and blue - a sea of clouds - overlook a cluster of huge,
dark rocks. Out of the correspondence of the air and earth elements, solid and misty, erupts a sublimed na-
ture (from the Latin sublimis: elevated, raised on high).
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Paranatellon, 2016

Objets et décor rétros figurent un espace déserté et abandonné. Au centre un fauteuil crapaud recouvert d’un
grand drapé chiffonné est surmonté par des bougeoirs éteints. Deux vitraux (peinture d’icones) apparaissent
dans un halo, figures statiques effacées par le temps, érodées par I’intense lumiere blanche projetée sur la
scene.

Sur le coté, se déroule une échelle grossie un fragment de pellicule briilée laissant deviner des mondes
minuscules : ébullition de constellations en mouvement et de figures spectrales comme dans les féeries des
origines du cinéma. Inaugurant une nouvelle série rapprochant le dessin et le cinéma, Jean Bedez questionne
I’énigme de la représentation comme superposition de traces effacées et reprises, et met en sceéne le pouvoir
mediumnique de I’image qui permet d’explorer des mondes imaginaires a partir d’un travail sur la perte et
I’absence.

Paranatellon, 2016
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Paranatellon, 2016

Retrograde objects and décor depict a deserted and abandoned space. At the center, a slipper chair covered
by a large crumpled drapery crowned by extinguished candlesticks. Two painted windows (icon paintings)
appear in a halo, static figures faded in time, eroded by the intense white light projected on stage. On one
side, and magnified, a fragment of a burnt camera film lets us glimpse at miniature worlds: restless constel-
lations in movement and spectral figures resembling the fairy tales from the origins of cinema. Inaugurating
a new series bringing together drawing and cinema, Jean Bedez questions the mystery of representation as
a superimposition of traces, erased and found again, and stages the medium-like power of the image that
allows to explore imaginary worlds from a reflection on loss and absence.

Paranatellon, 2016

Drawing with graphite Faber-Castel pencil, Canson paper 224 g/m?2

White wooden frame, anti-reflective glass
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Courtesy Suzanne Tarasieve, Paris. Gallery Albert Baronian Brussels and artist Jean Bedez
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PLUTON, MARS, MERCURE, JUPITER, 2018

La série de dessin représentant les quatre divinités Pluton, Mars, Mercure et Jupiter a été produite en regard de la série Magni
Sidera Mundi ou elles sont incarnées par des planétes.

On les retrouve figurées ici sous leur forme humaine inspirée par des sculptures anciennes.Dans le cycle des astres Magni Sidera
Mundi, les planétes observent la Florence des Médicis ; Associées aux caracteres des divinités dont elles empruntent les noms,
elles sont autant d’allégories qui tracent dans le ciel le destin de la cité.

PLUTO, MARS, MERCURY, JUPITER, 2018

The series of drawings representing the four divinities Pluto, Mars, Mercury and Jupiter was created in reference to the Magni
Sidera Mundi series in which they are embodied by planets.

Here, we find them again in their human form, inspired by ancient sculptures.

In the planet series Magni Sidera Mundi, the planets are watching the city of Florence at the time of the Medici. Associated to the

divinities’ personality traits from whom they borrowed their name, they function as allegories, tracing the city’s fate in the sky.

PLUTON, 2018

La plané¢te dans Audiant opulenti, dessin de la série Magni Sidera Mundi, surplombe la Place de la Seigneurie dans la Florence du XVéme siécle,
comme un rappel du régne infernal du moine fanatique Savonarole. Le dieu des enfers est dessiné d’aprés une sculpture exécutée en 1760 par
Augustin Pajou et conservée au musée du Louvre.

PLUTON, 2018
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PLUTO, 2018

In Audiant opulenti, a drawing from the Magni Sidera Mundi series, the planet jetties the Piazza della Signoria in a 15th century Florence, like
a reminder of the hellish reign of the fanatical friar and preacher Savonarola. The god of the Underworld was drawn based on a sculpture by
Augustin Pajou from 1760, in the Louvre collection.

PLUTO, 2018
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MARS, 2018

Sa présence dans le ciel d’ Audiant opulenti fait souvenir que la conquéte du pouvoir enclencha des guerres civiles dans la Flor-
ence des Médicis. Le dieu éponyme est dessiné d’aprés une statue antique reprise et complétée en 1622 par Le Bernin et conservée
dans un musée romain.

MARS, 2018
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MARS, 2018

Its presence in the sky of Audiant opulenti reminds us that the quest for power triggered civil wars in Florence at the time of the
Medici. The drawing of the eponymous god is based on an ancient statue that was picked up again and completed by Bernini in
1622, and part of a Roman museum’s collection.

MARS, 2018
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MERCURE, 2018

Cet astre figure dans la salle des trones et des planétes du Palais Pitti dans Diabolus in luxuria comme une allégorie du négoce qui
fonda I’opulence des Médicis. Le dieu du commerce est représenté d’aprés une statue du ler siécle conservée dans le méme Palais
Pitti.

MERCURE, 2018

Dessin a la mine de graphite Faber-Castell, papier Canson 224 g/m2,
Encadrement bois peint, plexiglas

60 x 90 cm /62,5 x 92,5 cm encadré

MERCURY, 2018

This planet is on display in the throne and planets room of the Pitti Palace, in Diabolus in luxuria, like an allegory on trade on
which the wealth of the Medici is founded. The representation of the god of commerce is based on a statue from the 1st century
A.D. part of the Pitti Palace’s collection.
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JUPITER, 2018
Dans Diabolus in luxuria est associé a la puissance des Médicis. Le dessin s’inspire d’une statue antique conservée au Louvre.

JUPITER, 2018
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JUPITER, 2018
In Diabolus in luxuria, Jupiter is associated with the power of the Medici. The drawing is based on an ancient statue from the
Louvre collection.
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JEAN BEDEZ

L’Art du combat

06 septembre- 04 octobre 2014

Galerie SUZANNE TARASIEVE PARIS

La galerie Suzanne Tarasieve est heureuse de présenter la premiére exposition personnelle de Jean Bedez.

L’Art du combat (2014), soit deux hommes se faisant face autour d’une table d’ou émane une lumicre
vaporeuse, 1’air grave et concentré. Une lourde atmosphére pése sur cette scéne énigmatique, entre blancheur
immaculée et noirs profonds. Reprenant le titre d’un ouvrage du célebre joueur d’échecs David Bronsteinl,
Jean Bedez interprete ici au graphite trois photographies d’un moment historique. En 1972, alors que la
guerre froide oppose depuis plus de vingt ans les blocs de 1’Ouest et de 1’Est, I’ Américain Bobby Fischer
remporte le titre de champion du monde d’échecs face au Russe Boris Spassky, précédent tenant du titre. Jeu
de stratégies fatales, impliquant de part et d’autre le sacrifice d’un nombre important de pieces, ou le temps
et sa gestion sont les équivalents d’une exécution programmeée, les échecs se font ici allégorie d’ impitoya-
bles luttes de pouvoir.

Interpolation de passés et de présents, ou se chiffre ’immémoriale devenir-ruine de I’humanité, I’ensemble
des dessins présentés par Jean Bedez a la galerie Suzanne Tarasieve entre en résonance avec cet « art du
combat ». Exclusivement en noir et blanc, chacun d’eux devient la piece d’un échiquier ou pouvoirs reli-
gieux, économiques et politiques échangent indéfiniment leurs places, a tour de réle nimbés de sacralité.
Ainsi du Cénacle (2010), virtuose reproduction au crayon de La Céne (1495-1498) de Léonard de Vinci. Il
pourrait ici s’agir d’une parfaite radiographie de I’ceuvre originale si Jean Bedez n’avait voilé les visages des
apotres et de Jésus d’auréoles blanches, pour les délester du leur poids iconique et en réponse a I’interdiction
de représenter une figure divine. Cercle de pouvoir sacré auquel fait écho Les Golteurs-Last supper (2012),
¢trange réunion autour d’une table d’hommes en costards et de femmes en tailleurs, mangeant et buvant a
I’aveugle, les yeux bandés de foulards blancs. Plane ici ’ombre de sociétés secretes dont les stratagemes
menaceraient le reste de I’humanité.

Si toute stratégie de conquéte s’accompagne de son cortége de souffrances et de destructions, les Cavaliers
de I’Apocalypse (2011-2014), réinterprétation des passages de la Bible ou sont décrits les quatre fléaux

qui inaugurent la fin du monde, en sont le cruel théatre. Annonciateurs de la Famine, de la Conquéte, de la
Guerre et de la Mort, Le Cheval noir, le Cheval blanc, le Cheval rouge et le Cheval verdatre étendent ici
leurs corps macabres dans de majestueuses constructions perspectives ou fusionnent des temporalités et des
espaces hétérogenes. Symboles des catastrophes engendrées par les pouvoirs religieux, économiques et poli-
tiques, ces chevaux pénétrent aussi bien une salle de conférence du 33¢me G8, un fumoir pour hommes d’af-
faires du début du XXe siecle, un salon cossu sur fond des ruines de Misrata, qu'une cathédrale gothique.

Ainsi, quelle que soit leur nature, les pouvoirs se confondent ici dans un méme destin de désillusion et de
désenchantement. Déréliction romantique qui hante aussi bien Ascension, Refrigerium que Stabat Mater
Dolorosa (2013). Désaffectées et délabrées, des architectures religieuses ou profanes sont ici inondées de lu-
micres aussi évanescentes qu’irradiantes, évocations d’une possible rédemption au sein d’'un monde déshu-
manisé. Tout en clair-obscur, les cycles sur papier de Jean Bedez laissent ainsi percer une lueur d’espoir sur
fond de décombres.

Sarah Ihler-Meyer

Jean Bedez (1976) est diplomé de I’Ecole des Beaux-Arts de Paris. Il a récemment exposé au CRAC de
Séte, au centre d’art Maison Grégoire a Bruxelles, a la Biennale d’art contemporain du Havre en 2012, au

FRAC Corse et au Musée des Beaux-Arts d’Ajaccio.

1. David Bronstein, L’Art du combat aux échecs. Le tournoi des candidats de Zurich, 1953.



JEAN BEDEZ

L’Art du combat

06 september - 04 october 2014

Gallery SUZANNE TARASIEVE PARIS

Galerie Suzanne Tarasieve is delighted to present L’ Art du Combat, a first solo exhibition by Jean Bedez.

L’Art du combat (2014), grave of mien and intent, two men face each other across a table from which
comes a vaporous light. A heavy atmosphere weighs on this enigmatic scene placed between immaculate
whiteness and deep blacks. Reprising the title of a book by the famous chess player David Bronsteinl

, in this work Jean Bedez revisits three photographs of a historic moment, in 1972, when, after more than
twenty years of cold war standoff between East and West, the American defeated the Russian Boris
Spassky, then holder of the title, to become world chess champion. As a game of fatal strategies, implying
the sacrifice of numerous pieces by both sides, in which time and the management of time are the
equivalents of a programmed execution, chess here was an allegory of the ruthless logic behind any power
struggle.

In the graphite drawings shown at Galerie Suzanne Tarasieve, pasts and presents interweave and we read
man’s immemorial procession towards ruin. These strictly black-and-white works resonate with that “art of
combat.” Each one becomes a chessboard on which religious, economic and political powers endlessly
change places and the aura of sacredness. In Cénacle (2010), a virtuosic reproduction in pencil of Leonardo
da Vinci’s Last Supper (1495-1498), what might have been a perfect X-ray of the original is changed by the
white halos that obscure the faces of Jesus and his disciples, relieving them of iconic weight in response to
the prohibition on representing divine figures. This circle of holy power is echoed by Les Gouteurs-Last
supper (2012), a strange meeting of men and women in business suits around a table, eating and drinking
with white scarves around their eyes. There are hints here of these secret societies whose stratagems are
thought to threaten the rest of humanity.

While every strategy of conquest comes with its cortege of suffering and destruction, in the Cavaliers de

I’ Apocalypse (2011-2014), a reinterpretation of the biblical passage describing the four horsemen — war,
conquest, famine and death — who usher in the end of time, the black, white, red and green horses (Cheval
noir, Cheval blanc, Cheval rouge and Cheval verdatre) spread their macabre bodies in majestic perspectival
constructions fusing heterogeneous times and spaces. Symbolising the catastrophes engendered by
religious, economic and political power, these horses rampage through a conference room at the 33rd G8,

a smoking room for businessmen at the turn of the 20th century, a plush salon against the backdrop of the
ruins of Misrata, and a Gothic cathedral.

Whatever their nature, therefore, powers come together here in the same inevitable disillusion and
disenchantment. This romantic dereliction also haunts Ascension, Refrigerium and Stabat Mater Dolorosa
(2013). Disused and dilapidated, these religious or secular buildings are flooded with light that is as
evanescent as it is radiant, evoking possible redemption in a dehumanised world. All chiaroscuro, these
cycles on paper by Jean Bedez let faint hope glimmer through the ruins.

Sarah Ihler-Meyer

Jean Bedez (1976) studied at the Ecole des Beaux-Arts de Paris. His work has recently been shown at the
CRAC de Sete, Maison Grégoire art centre in Brussels, the Biennale d’Art Contemporain du Havre (2012),
at

the FRAC Corsica and at the Musée des Beaux-Arts d’Ajaccio.

1. David Bronstein, The Art of combat, Zurich International Chess Tournament, 1953
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Stabat Mater Dolorosa, 2013

Dessin a la mine de graphite, papier Canson 224 g/m2
Encadrement bois blanc, Plexiglas

140 x 212 cm

146 x 218 cm encadré

Courtesy Galerie Suzanne Tarasieve, Paris

Stabat Mater Dolorosa, 2013

Drawing with graphite pencil, paper 224 g/m2
White wooden frame, Plexiglass

551/8 x 83 1/2 in.

57 1/2 x 85 3/8 in. framed

Courtesy Gallery Suzanne Tarasieve, Paris



Il s’agit de la représentation d’un lieu de contemplation (église, théatre), en ruine. Son architecture recom-
posée, ses ¢léments composites ne permettent pas de 1’identifier. Cet édifice de pierre effondré a subi une
catastrophe violente qui en son centre a provoqué une faille béante ou s’engouffre une partie des sieges et
bancs en bois.

La composition articule trois espaces avec une s€paration centrale matérialisée par un effondrement et la
lumicre zénithale qui arrive du toit. Eclairage qui revét ici une forte valeur symbolique, le faisceau principal
manifeste la présence divine a travers les rayons de lumiére qui tombent et semblent désigner cette plaie
infernale dans la composition.

A gauche, on devine dans les niches ce qu’il reste des tapisseries qui y étaient présentées, on pergoit des mo-
tifs végétaux qui constituent les verdures de cette tapisserie : il s’agit des motifs de la Verdure au Héron et

a I’ Aigrette, tapisserie emblématique de la Manufacture Royale d’ Aubusson du début du xviiie, représenta-
tion d’une nature harmonieuse et bienveillante ou ’homme est en paix avec Dieu. Une autre tapisserie lui
fait face dans le cheeur et elle demeure intacte : il s’agit de « La déploration de Marie ou le Stabat Mater »,
¢galement réalisée a Aubusson un peu plus tot au xviie siecle qui rend compte d’une rupture de ’homme
avec Dieu. A gauche, un pan entier de verdure a repris ses droits sur I’architecture de pierre et envahit le
parterre, désordonné, sauvage.

A travers sa composition tripartite, on retrouve ainsi trois cycles ou épisodes caractérisant les rapports de
I’homme avec la nature : la jardin d’éden ou ’homme et Dieu vivent ensemble représenté par la premicre
tapisserie du héron dont il ne reste ici que des fragments, le sacrifice du fils de Dieu figuré ici par cette
déploration, et I’ensemble du dessin représentant la destruction annoncée dans 1’ancien testament, 1’apoca-
lypse.

Par le biais de cette architecture déshumanisée Jean Bedez dresse un portrait en creux de notre époque et du
rapport inquiet que nous entretenons avec le monde naturel et le régne végétal : aprés avoir été contrainte et
dominée pendant des siccles, la nature nous rappelle sa force au travers de catastrophes naturelles de plus en
plus fréquentes, directement liées aux déréglements que nous lui avons imposés, Ce qu’on croyait maitriser,
se dérobe et ce qu’on croyait solide et indestructible, s’étiole, s’effrite. La forme est périssable qu’elle soit
pierre ou métal et cela nous ramene a notre condition humaine.

This work shows a ruined place of contemplation, a church or theatre—its recomposed, composite archi-
tecture makes it impossible to identify. This collapsed stone structure has been struck by a violent natural
accident, with a great hole opening up at its centre and swallowing many of its wooden seats and benches.
The composition is articulated around three spaces with a central separation materialised by the collapse and
the light coming down from the roof. Here, the main beam symbolises divine presence, its rays seeming to
actively point at the infernal wound in the centre of the composition.

In the niches on the left we make out the vestiges of the tapestries hung there, the plant motifs of what were
once a Heron and Egret tapestry, an emblematic verdure work from the Royal Manufactory of Aubuisson,
made in the early 18th century, evoking a harmonious vision of a benevolent natural world where man is at
peace with God. Facing it in the choir, another tapestry is intact. It represents “The Lamentation of Christ”
or “Stabat Mater.” Also made in Aubuisson, albeit somewhat earlier—in the 17th century—it speaks of man’s
separation from God. On the left, plants from the tapestry have come to life and overgrown the architecture,
wild and chaotic.

The three-part composition of this work mirrors the three cycles or episodes of man’s relation to creation:
the Garden of Eden, where man and God are in harmony (represented by the first tapestry of the heron, of
which only a few fragments remain), the sacrifice of the Son of God (represented by the Stabat Mater), and
the drawing representing the destruction foretold in Revelation, the Apocalypse.

In this desolate architecture Bedez is painting an implicit portrait of our age and our disturbed relation to the
natural world, and to the vegetable kingdom in particular. After centuries in which it was constrained and
dominated, nature is reminding us of its power in the form of increasingly frequent natural disasters, directly
linked to the distortions we have imposed on it. What we thought we could control eludes us, and what we
believed was solid and indestructible withers and crumbles. Form is perishable, be it stone or metal, remind-
ing us of the nature of our human condition.



Et voici qu’apparut a mes yeux un cheval blanc ; celui qui le montait tenait un arc ; on lui donna une cou-
ronne et il partit en vainqueur, et pour vaincre encore, 2011

Dessin a la mine de graphite, papier Canson 224 g/m2 Encadrement bois blanc, Plexiglas

140 x 211 cm

146 x 217 cm encadré

Courtesy Galerie Suzanne Tarasieve, Paris

And I saw, and behold a white horse: and he that sat on him had a bow, and a crown was given unto him:
and he went forth conquering and to conquer, 2011

Drawing with graphite pencil, paper 224 g/m2 White wooden frame, Plexiglass

55 1/8x 83 1/8 in.

57 1/2 x 85 3/8 in. framed

Courtesy Gallery Suzanne Tarasieve, Paris



Ce dessin est le premier opus de la série consacrée au theéme des quatre cavaliers de I’ Apocalypse, annon-
ciateurs des fléaux et qui inaugurent le commencement de la fin du monde. L artiste nous propose a travers
quatre dessins une réinterprétation de ce théme transposé ici dans nos sociétés contemporaines.

Cette représentation prend pour cadre un ancien fumoir de style gothique datant du début du xxe siecle qui
se trouvait sur un bateau a vapeur. L’on peut encore voir cette piece qui a été reconstituée au musée des
Grands Lacs a Chicago. Ce bateau permettait aux hommes d’affaires de voyager entre Detroit, le Michigan,
Buffalo et New York. L’on découvre a I’arriére plan de cette chambre gothique un vitrail consacré a I’ex-
plorateur voyageur René Robert Le Cavelier de la Salle. Ce dernier a exploré la région des grands Lacs des
Etats Unis et du Canada, puis le fleuve Mississippi au xviie siécle pour le compte du Royaume de France.
Les quatre cavaliers sont décrits dans huit versets du livre de 1’ Apocalypse. Ils apparaissent lorsque I’ Ag-
neau ouvre les quatre premiers sceaux. A 1’ouverture de chacun de ces sceaux, Jean voit un cheval et son
cavalier de couleur différente.

Le cheval blanc, au centre de la composition représente la conquéte et le désir de victoire. Ce cheval blanc
dans le livre de Saint Jean suscite de nombreuses interprétations. De nombreux auteurs anciens et modernes,
catholiques, protestants ou incroyants, y ont vu le Christ ou bien la prédication évangélique triomphante : le
« Verbe de Dieu », ce que symbolise ici I’explorateur De la Salle convertissant les indiens des Amériques.
L’on retrouve dans la signature de I’artiste 1’arc et la couronne. L’arc représente la connaissance de la parole
de Dieu. La couronne est celle du vainqueur.

Les religions ont toujours servi d’alibis aux conquétes de nouveaux territoires et a I’expansion des pouvoirs
temporels. Aujourd’hui I’on meéne toujours des guerres au nom de Dieu et de nos nouvelles « religions »
¢conomiques et financiéres.

This drawing is the first work in the series devoted to the theme of the four horsemen of the Apocalypse,
announcing the scourges that usher in the end of the world. In four drawings, the artist transposes this theme
to contemporary society.

The setting of this representation is an old neo-Gothic smoking room from the early 20th century. Origi-
nally built for a steamboat, it was recreated and is now on display at the Great Lakes Museum in Chicago.
The boat carried businessmen between Detroit, Michigan, Buffalo and New York. In the background to this
Gothic room we find a piece of stained glass dedicated to René Robert Le Cavelier de la Salle, who explored
the Great Lakes of the United States and Canada, but also the Mississippi River, for the French king in the
17th century

The four horsemen are described in eight verses of the book of Revelation. They appear when the Lamb
opens the first four seals. For each seal that is broken, John sees a rider with a horse of a different colour.
The white horse at the centre of this composition represents conquest, desire and victory. There have been
many different interpretations of this apparition in the book of Revelation. Ancient and modern authors,
whether Catholic, Protestant or atheist, have seen it as a symbol of Christ or the triumphant preaching of

the Gospel, the “Word of God.” Here, this is symbolised by the explorer De la Salle, who evangelised the
American Indians. The bow and crown seen in the artist’s signature represent, respectively, knowledge of the
Word of God, and victory.

Religions have always been used to justify the conquest of new territories and the expansion of temporal
power. Today, wars are still waged in the name of God and our new economic and financial “religions.”



Alors surgit un autre cheval, rouge-feu ; celui qui le montait, on lui donna de bannir la paix hors de la terre,
et de faire que l’on s entrégorgedt ; on lui donna une grande épée., 2012

Dessin a la mine de graphite, papier Canson 224 g/m2 Encadrement bois blanc, Plexiglas

140 x 211 cm

146 x 217 cm encadré
Courtesy Galerie Suzanne Tarasieve, Paris

Another horse, fiery red, went out. And it was granted to the one who sat on it to take peace from the earth,
and that people should kill one another: and there was given to him a great sword., 2012

Drawing with graphite pencil, paper 224 g/m2 White wooden frame, Plexiglass

551/8 x 83 1/8 in.

57 1/2 x 85 3/8 in. framed

Courtesy Gallery Suzanne Tarasieve, Paris



L’ouverture du second sceau dans la vision de Saint Jean est accompagnée de 1’apparition d’un cavalier a
la monture rouge-feu provoquant la guerre qui engendrera elle-méme la famine et la maladie. Il s’agit de la
guerre civile a la suite de la guerre de conquéte incarnée par le premier cavalier, comme le suggere le texte
du livre de Jean qui évoque le bannissement de la paix sur terre avec des hommes qui s’entretuent.

Le cheval est ici représenté harnaché, couché sur son flanc sur le parquet d’ un appartement bourgeois au
mobilier raffiné ou la facade éventrée laisse apparaitre une ville détruite par des bombardements récents.
Jean Bedez a choisi de situer cette représentation dans une ville du Moyen-Orient, plus précisément en
Libye faisant référence a la guerre civile qui déchire toujours le pays apres la mort de son dictateur. Le jeu
d’échec présent dans le dessin renvoie au jeu politique des puissants qui pousse des peuples a se déchirer.
On retrouve les attributs du cavalier dans certains éléments du dessin comme la signature de 1’artiste ou sont
représentés deux sabres en référence a la grande épée décrite dans I’apparition. C’est 1I’épée d’ Austerlitz de
Napoléon qui est figurée ici, symbole historique d’une bataille incarnant encore aujourd’hui un modele en
maticre de stratégie et de communication militaire.

The opening of the second seal in the vision of Saint John is accompanied by the appearance of a rider with
a fiery red mount who causes war, which in turn engenders famine and sickness. This is the civil war that
follows the war of conquest embodied by the first horseman, as suggested by the text in the Book of Revela-
tion evoking the loss of peace on earth as men turn on and kill one another.

The horse is represented here with a harness on, lying on its side on the parquet of a bourgeois apartment
with refined furniture and gutted facades affording a view of a city destroyed by recent fire.

Jean Bedez has chosen to locate this representation in a town of the Middle East, and more specifically in
Libya , a land constantly torn apart by civil war since the death of its dictator. The game of chess shown in
the drawing recalls the political endgames of the powerful, who drive their people to mutual destruction.
The attributes of the horseman are found elsewhere in the drawing: for example, the two sabres that appear
in the artist’s signature refer to the great sword seen in the vision. The actual sword here is the one worn by
Napoleon at Austerlitz. It is a historical symbol of a battle associated, even today, with exemplary military
strategy and communication.



TEEINY 7 e

A

Et voici qu’apparut a mes yeux un cheval noir ; celui qui le montait tenait a la main une balance, et j enten-
dis comme une voix, du milieu des quatre vivants, qui disait : « Une mesure de blé pour un denier, et trois
mesures d’orge pour un denier ; mais ne fais point de mal a [’huile et au vin. », 2011

Dessin a la mine de graphite, papier Canson 224 g/m2 Encadrement bois blanc, Plexiglas

140 x 211 cm

146 x 217 cm encadré

Courtesy Galerie Suzanne Tarasieve, Paris

So I looked, and behold, a black horse, and he who sat on it had a pair of scales in his hand. And I heard a
voice in the midst of the four living creatures, saying, ‘A quart of wheat for a denarius, and three quarts of
barley for a denarius: and do not harm the oil and the wine.’, 2011

Drawing with graphite pencil, paper 224 g/m2 White wooden frame, Plexiglass

551/8x 83 1/8 in.

57 1/2 x 85 3/8 in. framed

Courtesy Gallery Suzanne Tarasieve, Paris



Ce dessin est le premier de la série des quatre cavaliers de I’ Apocalypse qui représente 1’ouverture du
troisiéme sceau.

C’est I’une des salles de conférence du 33e sommet du G8 organisé en 2007 a Heiligendamm en Allemagne
qui sert de cadre a ce nouveau tableau. Sous la présidence de 1’ Allemagne, le théme directeur de ce G8 était
« La Croissance et la responsabilité » avec pour enjeux principaux le développement durable et I’aide au
développement économique de I’ Afrique.

La salle de conférence est déserte et seul git au centre un cheval noir sacrifié sur le bureau principal. Cette
représentation rejoue 1’ouverture du troisiéme sceau avec I’apparition d’un cheval noir et de son cavalier ten-
ant une balance, symbolisant la famine. La balance dans ce contexte (que I’on retrouve ici dans la signature
de I’artiste) fait allusion au prix exorbitant atteint a I’époque antique par les denrées les plus caractéristiques
du monde méditerranéen : céréales, huile et vin, un denier correspondant en effet au salaire journalier d’un
ouvrier.

Ce sommet s’est tenu un an avant le krach financier de 2008 qui plongea le monde dans la crise que I’on
connait aujourd’hui. Dans ce contexte économique mondial, le prix des denrées alimentaires est un véritable
enjeu et est au coeur des préoccupations alors méme que la famine bien loin de reculer dans le monde gagne
du terrain en Afrique.

This drawing in the series of the four horsemen of the Apocalypse represents the opening of the third seal.
The setting is one of the conference rooms at the 33rd G8 summit at Heiligendamm, Germany. Under the
presidency of Germany, the theme of this G8 was “Growth and Responsibility.” The main issues were sus-
tainable development and aid for economic development in Africa.

The conference room is deserted, except, at the centre, for a black horse that lies, sacrificed, on the main
desk. This representation replays the opening of the third seal with the appearance of a black horse and a
rider holding a set of scales, symbolising famine. In this case, the scales (which also appear in the artist’s
signature) reference the exorbitant prices reached at the time by the staple foods of the Mediterranean world:
cereals, oil and wine, when a denarius represented a day’s wages for a labourer.

The G8 summit was held a year before the financial crash of 2008 which plunged the world into the crisis
we are still living through today. In this global economic context, the price of foodstuffs is of vital impor-
tance and at the heart of concerns as, rather than retreating, famine is gaining ground in Africa.



Et voici, parut un cheval d’une couleur pdle. Celui qui le montait se nommait la mort, et le séjour des morts
["accompagnait. Le pouvoir leur fut donné sur le quart de la terre, pour faire périr les hommes par |’épée,
par la famine, par la mortalité, et par les bétes sauvages de la terre., 2014

Dessin a la mine de graphite, papier Canson 224 g/m2 Encadrement bois blanc, Plexiglas

140 x 211 cm

146 x 217 cm encadré
Courtesy Galerie Suzanne Tarasieve, Paris

So I looked, and behold, a pale horse. And the name of him who sat on it was Death, and Hades followed
with him. And power was given to them over a fourth of the earth, to kill with sword, with hunger, with
death, and by the beasts of the earth., 2014

Drawing with graphite pencil, paper 224 g/m2 White wooden frame, Plexiglass

551/8 x 83 1/8 in.

57 1/2 x 85 3/8 in. framed

Courtesy Gallery Suzanne Tarasieve, Paris



L’ouverture du quatriéme sceau scelle I’arrivée du dernier des quatre cavaliers et avec lui, le sort des
hommes. Porteur de différents fléaux, ses attributs mortels sont cités dans la signature du dessin avec une
faux enserrée dans une banniere inspirée d’une célébre société américaine de production et de distribution
cinématographique. Le lion rugissant du logo a laissé place aux initiales de 1’artiste mais la devise originale
« Ars Gratia Artis » demeure.

Le cheval dont on devine la teinte pale git ici sur son flanc dans le choeur d’une cathédrale. Jean Bedez a
choisi comme cadre de cette dramaturgie finale, la cathédrale Notre-Dame de I’ Assomption de Rouen qui

a subi a travers son histoire toutes sortes d’attaques et de destructions : ouragan, foudre jusqu’au bombar-
dement de 1944. Elle fut également déconsacrée pour devenir temple de la raison au xviiie siécle pendant

la révolution. Le globe, attribut humaniste représenté au premier plan incarne I’universalité du savoir qui
transcende la mort rappelant ainsi cette nouvelle consécration, mais il est aussi le symbole de I’omnipotence
divine.

Les themes du fléau et de la mort massive sont ici symbolis€s par la reproduction a droite du choeur, d’une
représentation du peintre Frangois Arnaud réalisée pour le second monastére de la Visitation de Marseille en
mémoire de la grande peste de Marseille de 1721. Elle propose une représentation du purgatoire et des cieux
ou la Vierge et les saints intercédent aupres de Dieu et du Christ.

Le cheval apparait ici sacrifié¢ a I’image du christ en croix dont la téte est alignée avec la sienne. Les chande-
liers au nombre de six forment un chemin de lumiére remontant vers le messie rédempteur.

The opening of the fourth seal sees the coming of the fourth horseman, and seals humanity’s fate. Bringing a
host of scourges, his mortal attributes are cited in the signature of the drawing, in which the scythe wrapped
in a banner is inspired by a famous American film production and distribution company. The roaring lion of
the logo has been replaced by the artist’s initials but the original motto, Ars Gratia Artis, remains.

This pale horse lies on its side in the choir of a cathedral, Notre-Dame de 1’ Assomption in Rouen. Jean
Bedez chose it for the violent, chequered history that has seen it ravaged by hurricane and lightning, and
bombed (in 1944), but also deconsecrated during the Revolution and made into a Temple of Reason (late
18th century). In the foreground, the humanist globe embodies the universality of knowledge that transcends
death (recalling its role as Temple of Reason), but it also symbolises divine omnipotence.

The themes of the scourges and mass death are symbolised here by a reproduction, to the right of the choir,
of a painting made by Francois Arnaud for the second monastery of the Visitation in Marseille in 1721. It
shows Purgatory and, in the skies above it, the Virgin Mary and the saints interceding with God and Christ
for the souls below.

The horse here has been sacrificed, like Christ (their heads are aligned). The six candelabras mark out a path
of light towards the redeeming Messiah.



Refrigerium, 2014

Dessin a la mine de graphite, papier 224 g/m2.
Encadrement bois blanc, Plexiglas

120 x 120 cm

126 x 126 cm encadré

Courtesy Galerie Suzanne Tarasieve, Paris

Refrigerium, 2014

Drawing with graphite pencil, paper 224 g/m2
White wooden frame, Plexiglass

47 1/4 x 47 1/4 in.

49 5/8 x 49 5/8 in. framed

Courtesy Gallery Suzanne Tarasieve, Paris



Refrigerium ouvre sur une grande salle de réception aux plafonds et colonnades de style art décoratif, mais
ou les murs de pierre et des débris d’objets métalliques renvoient a une ruine industrielle et troublent notre
perception du temps et de 1’espace. La composition s’articule autour de deux fauteuils en quinconce, don-
nant un caractere théatral a cet espace. On retrouve au premier plan, un pan de moquette aux motifs végétaux
faisant écho a d’autres dessins ou la nature est convoquée au travers de ses représentations comme dans le «
Stabat Mater » avec ses verdures de la tapisserie d’ Aubusson. Résurgence d’architectures stratifiées du début
de I’¢ére industrielle avec ses lampes a gaz, cette représentation nous projette dans une archéologie du futur.
Laissant entrevoir des portes sur la partie droite, cet espace avec les deux fauteuils vides dits de conversation
invite a une méditation sur I’attente. Baptisé Refrigerium en référence au purgatoire chrétien, le « lieu de
rafraichissement pour les ames défuntes », les colonnes suggerent en effet la présence divine latente, dans la
tradition de la peinture de la Renaissance italienne. Elles matérialisent un chemin vers les fenétres baignées
d’une lumiére blanche éclatante qui réchauffe 1’atmosphére trés froide dégagée par cette représentation.

Refrigerium shows a vast reception room with Art Deco-style ceiling and colonnades, but with stone walls
and bits of old metal objects suggesting some kind of ruined factory, troubling our perception of time and
space. The composition is articulated around two facing armchairs, called a conversation, which create a
theatrical atmosphere. The plant motifs on the carpet in the foreground recall the presence of nature in other
drawings, for example the Aubusson verdure tapestry of Stabat Mater. The gas lamps evoke the architecture
of the early industrial age while the representation also projects us into a future archaeology. With a view
of doors on the right-hand side, the space with the empty armchairs prompts a meditation on waiting. It is
called Refrigerium in reference to the Christian idea of Purgatory as “the place where the souls of the de-
ceased cool down.” Certainly, the columns suggest a latent divine presence, in the tradition of Italian Renais-
sance painting. They materialise a path towards the windows bathed in a dazzling white light that warms up
the otherwise refrigerated atmosphere.



Les Christophores, 2016

Dessin a la mine de graphite Faber-Castell,
papier Canson 224 g/m2

Encadrement bois blanc, Plexiglas

240 x 150 cm

Courtesy Jean Bedez et Galerie Suzanne Tarasieve
Paris

Les Christophores, 2016

Drawing with Faber-Castell graphite pencil,
Canson paper 224 g/m2.

White wooden frame, Plexiglass

88 3/5x513/5in

Courtesy Jean Bedez and Gallery Suzanne Tarasieve,
Paris



Un jeu de lignes géométriques est rythmé par deux escaliers qui désignent par contraste un intérieur
bourgeois et cossu a gauche , simple et dépouillé a droite . Le sol est jonché d’¢léments dispersés en vrac (
cartons , caisses , abat-jour seul) évoquant un lieu abandonné et désolé . Superposition des décors indiqué
explicitement par un cadre de tableau qui dédouble le dessin selon un procédé de mise en abyme.

Au centre apparait en transparence une frise de personnages en costumes 1900 : redingotes, cha-
peaux-melon , crinolines , petits bourgeois qui pourraient étre échappés d’un dessin d’Otto Dix . Fantomes
d’une époque révolue en voie d’effacement, voyageurs en attente de départ.

Derriére 1’épaule du premier personnage a gauche, on discerne la toile d’Otto Dix “ der heilige
christophorus” le saint christophe portant sur ses épaules 1’enfant-lumiére au passage de la riviere. Cette
évocation discréte du saint patron des voyageurs métaphorise le théme du passage, de I’écoulement du temps
présent comme un ultime rappel dans la signature en bas et a droite qui intégre le célebre blason de la ville
de Paris avec son navire symbole de la puissante corporation des marchands de 1’ eau .



Aurore aux doigts de rose, 2015

Dessin a la mine de graphite, papier 224 g/m2.

Encadrement bois blanc, Plexiglas
195 x 145 cm, encadré

Courtesy Galerie Albert Baronian, Bruxelles

Rosy-fingered Aurora, 2015

Drawing with graphite pencil, paper 224 g/m?2
White wooden frame, Plexiglass

76 3/4 x 57 1/16 in. framed

Courtesy Gallery Albert Baronian, Brussels



Aurore aux doigts de rose, 2015

Les Grecs anciens représentaient 1’ Aurore (Eos) par une déesse aux doigts de rose accompagnant le soleil
sur son char attelé¢ de deux chevaux : Lampos (éclatant) et Phaeton (brillant), Homere avait ainsi nommé
les chevaux du soleil. Ils apparaissent immaculés au centre du dessin dans des vapeurs d’eau formant une
effusion de lumicre virginale qui transfigure un décor antique de thermes romains. Contrastant avec cette
splendeur, le sol crevassé est parsemé de souches et de racines qui reliées entre elles évoquent un parcours
d’¢toiles, plagant la sceéne sous le signe de la constellation de I’ Aigle, I’oiseau de Zeus. C’est Zeus qui ac-
corde I’immortalité a I'un des amants mortels, Tithon de la déesse Aurore. Constellation de 1’ Aigle proche
dans le ciel du carré de Pégase, monture de Zeus et symbole de I’inspiration poétique. Ici ’artiste propose
une relecture personnelle de mythes anciens qui fait écho a des ceuvres antérieures : « la constellation de la
Vierge » et « les quatre cavaliers de I’apocalypse de Saint-Jean ».

Rosy-fingered Aurora, 2015

In ancient Greece, Eos was represented as a goddess with rosy fingers, who accompanied the sun in a chariot
with two horses. Homer subsequently named these ‘horses of the sun” Lampos (shine) and Phaeton (bril-
liant). They appear as immaculate figures at the centre of the drawing, surrounded by water vapour, which
creates a virginal explosion of light, thereby transforming the antique surroundings of the Roman baths into
something altogether different. In total contrast with this image of splendour, the fissured sun riddled with
interconnected stumps and roots conjures up the image of a pattern of stars, firmly placing the scene under
the zodiac sign of the Eagle, the bird that belonged to Zeus. It was also Zeus who granted Tithon, one of the
mortal lovers of the goddess Eos, his status of immortality. From an astrological point of view, the constel-
lation of the Eagle is situated in close proximity to the Square of Pegasus, Zeus’ mount and the symbol of
poetic inspiration. In this collection, the artist invites us to personally revisit these ancient myths, which also
reminds us of a few of his earlier works, including “La constellation de la Vierge” (The Constellation of
Virgo) and “Les quatre cavaliers de I’apocalypse de Saint-Jean” (The Four Horsemen of the Apocalypse of
Saint John).



De Ordine, 2015

Dessin a la mine de graphite, papier 224 g/m?2.

Encadrement bois blanc, Plexiglas
150 x 100 cm

195 x 145 cm , encadré
Courtesy Galerie Albert Baronian, Bruxelles

De Ordine, 2015

Drawing with graphite pencil, paper 224 g/m2.
White wooden frame, Plexiglass

59 x 39 3/8in.

76 3/4 x 57 1/16 in. Framed

Courtesy Gallery Albert Baronian, Brussels



« De Ordine » nous offre le spectacle d’un combat de taureaux prenant place dans le hall de marbres et de
stucs d’un grand hotel ou 1’on entrevoit dans le fond les réceptions.

Le taureau dans les plus anciennes religions du pourtour méditerranéen, incarne la force invisible qui
féconde la nature. Il était I’animal sacré qu’on identifiait ou sacrifiait aux dieux. Embléme de la force brute,
on I’associe aux figures du combat dans les symboliques aussi bien chrétiennes que paiennes. Tentation du
mal pour Saint-Augustin, le combat dans 1’aréne crée fascination et répulsion dans 1I’dme de ses spectateurs.
Etrangeté de cette scéne de lutte ou les spectateurs sont absents. L’aréne est remplacée par le décor raffiné de
cet hotel aux allures de palais et a I’architecture et aux mobiliers disparates. Le lieu enveloppé dans un halo
de lumicre évanescente semble intemporel. Vérité éternelle sur I’dme humaine et I’ordre du monde auquel
contribue le mal, évoquée ici également par un tatouage a peine visible sur la croupe du taureau gauche,
discret hommage au Cavalier Bernin et a son dessin au pastel « le temps dévoile la vérité ».

In “De Ordine” we are presented with a bull fighting spectacle held in the marble and stucco hall of a grand
hotel, with the lobby area just about visible in the background.

In the ancient religions of the Mediterranean region, the bull was regarded as the incarnation of the invisi-
ble force that fertilises nature. This sacred animal was identified as a sacrifice to the gods. As it symbolises
brute force, it is also associated with symbolic characters of combat, both in Christian and pagan symbolism.
Evocative of the temptation of Saint Augustine, the combat in the arena invokes both fascination and re-
pulsion in the souls of the spectators, which is precisely what makes this fighting scene so strange, because
there are no spectators present. The artist replaces the arena with the refined decorations of the hotel, which
almost looks like a palace, despite the disparate architecture and furniture. The evanescent halo enveloping
this space provides it with a timeless feel. This is the eternal truth of the contribution of evil to the human
soul and the order of the world, a concept also touched upon by the barely visible tattoo on the rump of the
left bull - a discrete tribute to Cavalier Bernin and his pastel drawing “Le temps dévoile la vérité¢” (Time
Uncovers the Truth).






HEAUTONTIMOROUMENOS, 2016

Dans le décor raffiné de boiseries et de marbres d’'un appartement bourgeois se détache un grand miroir qui
occupe tout le coté gauche. Emerge en transparence dans un halo de brume le reflet d'un combat d’antilopes ;
deux impalas aux longues cornes enchevétrées saffrontent avec fureur. Gros plan sur léchine massive de 'un
et sur la téte de son antagoniste représenté partiellement.

Ce combat d’'impalas dans un miroir a été réalisé pour lexposition « Double je » au Palais de Tokyo et congu
d’apres une nouvelle de Franck Thilliez mettant en scene un artisan dart saccusant du meurtre de son double,
un artiste célebre censé 'avoir vampirisé en lui volant ses idées. Ce récit est une illustration moderne du
théme initié par Terence de I’héautontimoroumenos, du « bourreau de soi-méme ». Aux confins du réel, créa-
tion et folie se confondent dans un jeu de miroirs. Cette nouvelle représentation de l'art du combat fait écho a
De ordine, dessin de Jean Bedez ot dans le hall d'un grand hotel, deux taureaux saffrontent dans un halo de
lumiére évanescente.

Héautontimorouménos 2016

Dessin a la mine de graphite, papier Canson 224 g/m2

Encadrement graphite, verre antireflet 142 x 102 cm

Courtesy de ’artiste Jean Bedez et de la Galerie Suzanne Tarasieve Paris

HEAUTONTIMOROUMENOS, 2016

Within a bourgeois apartment’s décor made up of woodworks and marble, a large mirror stands out and oc-
cupies the entire left section. Through an effect of transparency, an antelope fight emerges from a foggy halo;
two impalas with long interlaced horns are ferociously confronting each other. We are offered a close-up on
the enormous spine of one of them, and on the head of its antagonist, partially represented.

This impala struggle in a mirror was produced for the exhibition at the Palais de Tokyo entitled Double je,

an exhibition entirely based on a short story by Franck Thilliez in which a craftsman is accusing himself of
killing his double, a famous artist who subjugated him by stealing all his ideas. This narrative is a modern
interpretation of the theme of the “self-tormentor”, introduced by Terence in his Heauton Timorumenos. At
the edges of reality, creation and folly blur into one another in a mirror effect. This new representation of the
art of combat echoes De Ordine, a drawing by Jean Bedez in which two bulls are fighting in the hall of a luxu-
rious hotel within a halo of evanescent light.

HEAUTONTIMOROUMENOS, 2016

Drawing with graphite Faber-Castell pencil, Canson paper 224 g/m2
Graphite wooden frame, anti-reflective glass

5529/32 in x 40 5/32 in.

59 x 43 1/4 in. framed

Courtesy Jean Bedez and Gallery Suzanne Tarasieve, Paris



Constellation de la vierge, 2015

Dessin a la mine de graphite, papier 224 g/m2.
Encadrement bois blanc, Plexiglas

150 x 100 cm

Courtesy Galerie Suzanne Tarasieve, Paris

Constellation of the Virgin, 2015

Drawing with graphite pencil, paper 224 g/m?2
White wooden frame, Plexiglass
59x393/8in

Courtesy Gallery Suzanne Tarasieve, Paris



Dans un espace en ruines : salle de sport et salon de réception de grand hotel, lieux et meubles de diverses
origines se télescopent dans un mouvement giratoire figuré par neuf ballons posés au sol, le panier de basket
dans un angle et le cheval d’ar¢on support de figures gymniques exclusivement masculin.

Les ballons imitent le dessin général de la constellation de la Vierge, ['une des plus anciennes du zodiaque
dont la forme a été identifiée a une silhouette féminine depuis 1’antiquité, elle est associée a I’équinoxe
d’automne. Le cheval d’ar¢on est marqué avec le chiffre 666, celui de la béte dans I’ Apocalypse. Jean Bedez
fait apparaitre ici pour la premicre fois son processus de fabrication de ’espace en laissant se juxtaposer
différents éléments architecturaux.

These ruins conflate a sports room, a reception room in a grand hotel with places and furniture from differ-
ent origins in a gyrating movement indicated by the nine balls placed on the ground, the basketball hoop in
a corner and the vaulting horse used for exclusively male gymnastic exercises. The balls imitate the general
pattern of the Constellation of the Virgin, one of the oldest in the zodiac. Identified as a female form ever
since Antiquity, it is associated with the autumn equinox. The vaulting horse is marked with the figure 666,
that of the beast in the Apocalypse. This is the first time Bedez used his method of creating spaces by juxta-
posing diverse architectural elements.



Vaine Gloire, 2015

Dessin a la mine de graphite, papier 224 g/m2.
Encadrement bois blanc, Plexiglas

150 x 100 cm

Courtesy Galerie Suzanne Tarasieve, Paris

Vainglory, 2015

Drawing with graphite pencil, paper 224 g/m2 White
wooden frame, Plexiglass

59 x 39 3/8 in.

Courtesy Gallery Suzanne Tarasieve, Paris



Hommage a la représentation, 1’espace est structuré par un face a face entre une salle de spectacle recom-
posée avec ses €tages de gradins, ses plafonds moulurés et une scéne de ruines avec ses gravats éparpillés
et ses colonnes tronquées. Ce qui pourrait &tre une scene de théatre effondrée manifeste la tentation de la

« Vaine Gloire » attachée aux illusions de la société du spectacle. La « Vaine Gloire » est le péché capital
auquel 1’église ne fait plus référence depuis le Moyen-Age. Les ruines sont estompées et a demi-effacées

par une lumiere blanche aveuglante qui semble en émaner comme une aura et ouvrir sur un au-dela de la

représentation.

In a homage to performance, the space here is structured by the confrontation between a recomposed audito-
rium with its tiered seating, its moulded ceilings and a scene of ruins with rubble and broken columns. What
could be a ruined theatre manifests the vainglory of the society of the spectacle. Vainglory was a deadly sin
that disappeared from the Church’s list in the Middle Ages. The ruins fade and half-disappear in the blinding
white light that emanates from them like an aura and opens onto what is beyond representation.
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Cité de dieu, 2013

Dessin a la mine de graphite,

papier Canson 224 gm?2.

Encadrement bois blanc, Plexiglas

150 x 100 cm

156 x 106 cm encadré

Courtesy Galerie Suzanne Tarasieve, Paris
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City of God, 2013
Drawing with graphite pencil,
Canson paper 224 g/m2

White wooden frame, Plexiglass

59 x 39 3/8 in.

61 3/8 x 41 3/4 in. framed

Courtesy Gallery Suzanne Tarasieve, Paris



Ce dessin d’architectures en ruines est une vanité minérale contemporaine reprenant le théme du « memento
mori ». Il s’agit ici d’une église baroque recomposée sur laquelle s’ouvre un entrepot industriel.

Cet édifice entre plusieurs époques et histoires, symbolise I’effondrement de deux puissances sur la scéne du
monde : celle du religieux et celle de I’économie. Ces édifices en ruines de pierre et d’acier n’ont pas résisté
a une catastrophe humaine ou naturelle. L’on peut voir au centre du dessin ce qu’il reste d’ une scéne de
théatre qui relie ces deux espaces, une étendue d’eau stagnante appelée a corroder 1’édifice : traditionnelle-
ment I’eau immobile dans ce type de représentation est un symbole mortifére et de destruction opposée a la
terre féconde et créatrice. Par le biais de cette architecture déshumanisée, I’artiste dresse un portrait en creux
de notre époque ou ce qu’on croyait solide et indestructible, s’étiole, s’effrite, s’amoindrit. Le pouvoir de
I’église depuis longtemps recule et celui de I’économie tel que I’homme 1’a édifié ces derniers siécles (aux
dépens du premier), a été¢ violemment remis en cause au cours de la derniére décennie, ce modele est mis

en crise tout comme 1’union politique du religieux et de I’économique par le passé. La forme est périssable
qu’elle soit pierre ou métal et cela nous ramene a notre condition humaine.

This drawing of ruined architecture is a contemporary vanity in stone and metal, a modern take on the me-
mento mori theme. It consists of an industrial warehouse giving onto the interior of a recomposed Baroque
church.

Combining several different periods and aspects of history, it symbolises the collapse of two powers on the
world stage: the religious and the economic. These buildings of stone and steel could not withstand human
or natural disaster. In the centre of the drawing we can see what remains of a theatre stage linking these two
spaces, a pool of standing water that will corrode the building (traditionally, in this kind of presentation,
still water is a symbol of death and destruction, in opposition to the fecund, creative earth). Through this
dehumanised architecture the artist is offering an implicit portrait of our age, when what we thought solid
and indestructible is fading, crumbling and shrinking. The power of the church has long been on the wane
and that of the economy, as constructed over the last few centuries (to the detriment of the former) has been
violently shaken over the last decade. The model is in crisis, as was the political union of the religious and
the economic in the past. Form, whether of stone or metal, is perishable, and this reminds us of our human
condition.






Cet intérieur contemporain revisite le theme de 1’annonciation en conservant la « majestueuse construction
en perspective » qui caractérise beaucoup des représentations classiques de ce théme religieux. L’on trouve
au premier plan de cette piece trés sobre un canapé qui structure 1’image. Cet espace privé revét ici une
dimension sacrée : le surnaturel y est figuré par la lumiere qui inonde la piece et qui symbolise I’irreprésent-
able de la présence divine. Le papier laissé¢ immaculé fait lumiére et suggere une présence virginale. Ce
dispositif spatial joue sur I’équilibre entre les parties dessinées et celles laissées brutes du papier.

Annonciation premiere, 2013

Dessin a la mine de graphite, papier 224 g/m2. Encadrement bois blanc, Plexiglas
138 x 99 cm

144 x 105 cm encadré

Courtesy Galerie Suzanne Tarasieve, Paris

This contemporary interior revisits the theme of the Annunciation by using the “majestic perspective con-
struction” that characterises many classical renderings of this religious theme. The image is structured by
the sofa occupying the foreground of the very plain room. In this private space the dimension of holiness is
conveyed by the light, symbolising the unrepresentable divine presence. The blank paper reflects the light
and suggests something virginal. This spatial device plays on the equilibrium between the drawn parts and
the reserve of the paper.

First Annunciation, 2013

Drawing with graphite pencil, paper 224 g/m2 White wooden frame, Plexiglass
54 3/8 x 39 in.

56 3/4 x 41 3/8 in. framed

Courtesy Gallery Suzanne Tarasieve, Paris



Le Cénacle, 2010

Dessin a la mine de graphite, papier Canson 224 g/m2 Encadrement bois blanc, Plexiglas
137 x 266 cm

143 x 272 cm encadré
Courtesy Galerie Suzanne Tarasieve, Paris

Le Cénacle, 2010

Drawing with graphite pencil, paper 224 g/m2 White wooden frame, Plexiglass
53 7/8 x 