


Collection Cahiers d'Artistes 

Par le biais de sa Collection Cahiers d'Artistes, Pro Helvetia soutient des 
artistes suisses prometteurs qui evoluent dans le domaine des arts vi­
suels et qui ne possedent pas encore de publication propre. Cet instru­
ment de promotion existe depuis 1997. Sur recommandation d'un jury 
independant, le Conseil de fondation de Pro Helvetia designe huit artistes 
ayant repondu ä l'appel public de candidatures. Depuis 2006, les Cahiers 
d'Artistes sont publies par la maison d'edition Edizioni Periferia, Lucerne/ 
Poschiavo. 

les artistes sont largement impliques dans la conception de leur 
publication. Les textes d'accompagnement sont rediges par des person­
nalites generalement proposees par eux. Chaque Cahier est bilingue: 
il est edite dans la langue maternelle de l'artiste et dans une seconde 
langue au choix. 

Le tirage se monte a 1200 exemplaires: 300 pour les artistes, 500 
pour des institutions culturelles selectionnees en Suisse et a l'etranger, 
ainsi que 400 pour les librairies. 

Fondation suisse pour la culture Pro Helvetia 

Pro Helvetia soutient l'art et la culture en Suisse et assure la promotion 
des echanges culturels tant a l'echelon national que sur le plan internatio­
nal. Dans le domaine des arts visuels, la Fondation encourage la qualite 
et contribue au rayonnement de l'art professionnel suisse. Elle soutient 
des projets qui visent a favoriser la creation de reseaux et la promotion 
des artistes suisses en Suisse et a l'etranger, les interactions entre les 
differentes regions linguistiques suisses, le dialogue interculturel, ainsi 
que le discours actuel sur la creation artistique contemporaine. 

Collection Cahiers d'Artistes 

With its Collection Cahiers d'Artistes (artists' monographs) series, Pro 
Helvetia supports promising Swiss artists from the field of visual arts who 
have not yet been documented in a publication. This promotional instru­
ment has been in existence since 1997. Based on the recommendation 
of an independent jury, the Pro Helvetia Board of Trustees selects eight 
artists who, following a public invitation, have submitted applications for 
this series. Since 2006, the Cahiers d'Artistes have been published by 
Edizioni Periferia, Lucerne/Poschiavo. 

The artists play a decisive rote in the design of the publication, in­
cluding the selection of a writer, if they wish, for the accompanying essay. 
Each Cahier is bilingual: in the artist's mother tongue and in a freely 
chosen second language. 

An edition of 1200: 300 for the artist, 500 for selected art institutions 
and individuals at home and abroad, 400 for bookshops. 

Swiss Arts Council Pro Helvetia 

The Swiss Arts Council Pro Helvetia supports art and culture in Switzerland 
and promotes cultural exchange both at home and abroad. Pro Helvetia 
promotes the quality and identity of Swiss professional visual arts. lt sup­
ports projects which cultivate the networking and promotional activities 
of Swiss artists at home and abroad, interaction between the various 
linguistic regions of Switzerland, intercultural dialogue and the current 
debate concerning contemporary Swiss art. 
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ldentification des schemas 
Quelques notes sur le travail d'Emilie Ding 

Sur des dessins monumentaux encadres, realises a la mine 
de plomb, des compositions formees de trames repetitives se 
deforment et s'etirent, provoquant une sorte de vertige. Effets 
optiques et vibratoires s'enchainent, ayant peu de parente 
avec l'op art, car, bien que ces effets de moire jouent sur un 
contraste entre le noir et le blanc a l'exclusion de toute autre 
couleur, lorsque l'on s'en approche, on remarque des degra­
des de gris, des ombrages, et la trame revele des effets de 
perspective et de relief, des details qui nous plongent dans 
un espace au dela du motif, dans une geometrie habitee qui 
a plus a voir avec une fantasmagorie architecturale qu'avec 
la surface plate et graphique de la peinture abstraite. Aussi 
grands que soient les dessins, on saisit peu a peu que l'on 
a affaire a des fragments, a des decoupages d'un espace 
virtuel potentiellement infini. Le relief, le bossage represente 
par le dessin se deplie et se tord, engendrant une forte sen­
sation de deplacement lateral, de travelling, de point de fuite 
et de vitesse, et finalement de trouble, je ne saurais dire s'il 
s'agit de claustrophobie ou au contraire d'agoraphobie, ou 
peut-etre n'est-ce finalement pas si contradictoire. Un astro­
naute derive dans les espaces intersideraux, dans sa chute 
il longe les innombrables fenetres du vaisseau etoile, et se 
perd tres doucement dans l'immensite du cosmos. On dirait 
qu'il ne bouge pas. Du Piranese abstrait dans un film de SF 
des annees 70. C'est sobre mais bizarrement psychedelique, 
c'est fixe mais ~a fourmille. 

X 

La grille n'est pas un element de rationalite, c'est au contraire 
le signe d'un delire au creur meme du projet de la raison: cette 
intuition fut au creur de la critique de la modernite architec­
turale menee par les architectes radicaux des annees 70, 
de Superstudio a Rem Koolhaas. Les trames d'Emilie Ding 
s'inscrivent dans quelque chose de similaire. Un des des­
sins presentes dans son exposition personnelle a Geneve en 
2010 s'intitule /ce Cream Man On Edge, titre emprunte a un 
morceau compose par John Carpenter pour la bande son de 
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son premier film, le Space Opera comique Dark Star (1974). 
Le filmest decrit ainsi sur le site www.cinetrange.com: «Tout 
manque de tomber en ruine en touchant le mauvais bou­
ton, Dark Star parodiant les Systemes rodes et fermes a tel 
point qu'ils contiennent en eux-memes les germes de leur 
destruction.1 » 

X 

Avec ses dessins plus recents, Ding opere un changement 
d'echelle et de technique. A Paris, en octobre 2011, eile pre­
sente quatre dessins, tous intitules Burning - La Tourette. La 
logique a l'ceuvre ici est franchement serielle; plus de repe­
tition ni de trame a l'interieur de ces dessins, ils presentent 
plutöt des details agrandis de pointes et de triangles, chacun 
d'eux isole sur une feuille verticale. Le fourmillement initial, 
en se deplac;ant dans l'espace meme de la galerie, disparait 
au profit d'une simplification. II y a toujours un effet d'or­
nementation, mais plus d'illusionnisme. La matiere de ces 
gigantesques pointes, qui semblent pendre d'une maniere 
menac;ante telles des lames de couteau suspendues dans 
l'espace, a elle aussi change: les pointes sont appliquees 
sur le papier a l'aide d'une nouvelle methode qui tient plus 
de la peinture que du dessin a proprement parler. Au lieu de 
remplir les formes qu'elle trace au crayon gris, l'artiste utilise 
un melange de poudre de graphite broye et d'huile, qu'elle 
applique apres avoir masque le papier. L'huile a tendance a 
tacher, a se glisser sous le masque de scotch, elle attaque 
le papier et donne aux surfaces recouvertes de graphite une 
iridescence, un effet de moire et d'epaisseur irreguliere qui 
viennent renforcer encore davantage la presence physique 
du dessin dans l'espace. 

X 

En meme temps que ses lames de graphite sur papier, Ding 
presente une piece composee d'un cercle grave a meme le 
mur, incision reguliere dans le plätre, et d'une plaque de me­
ta! brut. La plaque est simplement adossee contre le mur, 
mais la precision de son alignement avec le bord du cercle 
enleve toute possibilite de doute quand a son rapport avec 
lui. Comme si eile avait servi a graver le cercle, l'epaisseur et 
la longueur de la plaque correspondent a la circonference de 



ce dernier. Pourtant elle est droite, rectiligne, elle n'a jamais 
ete courbee, elle est bien trop rigide pour se laisser tordre 
en une telle figure. II y a lä un paradoxe, une enigme d'autant 
plus entetante qu'elle est concise, et c'est ce rapport d'usage 
impossible, mais neanmoins suggere, qui enerve et qui fas­
cine. C'est comme une petite fable, un petit drame muet sur 
la matiere, sur ses etats, ses seuils et ses passages, aussi 
infranchissables soient-ils. Et sur le desir que cela change. 
Que la plaque se plie, et rentre dans le cercle. He That lives 
Without Hope Will Die Fast, le titre de l'oouvre (apparemment 
une version tronquee d'une phrase empruntee ä Benjamin 
Franklin2

), se joue d'ailleurs de ce desir, non sans une pointe 
d'ironie. 

X 

II y a dans ce travail un attrait pour les täches impossibles, 
une certaine romance de l'effort et de l'epuisement, une fa­
~on d'assumer la difficulte et la frustration qui n'est pas vrai­
ment dans l'air du temps. Si la plaque de metal et le cercle 
de plätre racontent quelque chose, c'est bien le recit d'une 
forme de resistance, de tension, de refus du fonctionnel, du 
lisse, du flexible. Je ne dis pas qu'on a ici affaire ä une ermite 
qui vivrait dans une cave, il n'y a lä aucun retour ä l'ordre, 
aucun retour en arriere. Je parle de quelque chose qui sourd 
dans les oouvres, dans les expositions memes, une opacite, 
un desir d'autonomie qui me semble assez singulier pour 
etre releve. 

X 

La relation des nouveaux dessins de Ding avec l'architecture 
est soulignee par leurs titres, qui font reference ä deux mo­
numents de l'architecture moderne, le couvent de la Tourette 
par Le Corbusier (1956-1960) dans le cas de la serie expo­
see ä Paris en 2011 (serie Burning - La Tourette, 2011), et 
la ville nouvelle de Brasilia (1956-1960), en partie dessinee 
par Oscar Niemeyer. Cette derniere serie, intitulee Burning -
Brasilia, etait exposee ä l'automne 2012 ä Aarau. Dans les 
deux series, la nature exacte de la relation entre les dessins 
et les ouvrages architecturaux cites dans les titres demeure 
ouverte. Bien qu'il soit possible d'imaginer que les formes 
decrites soient des plans autant que des motifs, rien ne permet 
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de pointer vers un detail ou un report precis. II s'agit toujours 
d'impressions, de souvenirs de bätiments plutöt que d'ap­
propriations pures et simples, qui sont representes dans un 
rapport tres romantique ä des lieux autant imaginaires, ico­
niques, que reels et historiques. La nature fantasmatique de 
l'interet de l'artiste pour ces structures me parait clairement 
indiquee par la mention du feu, de leur destruction imaginaire 
que la copule «Burning» evoque. Les dessins eux-memes 
semblent etre le produit d'une forme de combustion, le motif 
devenant une brülure, une image retinienne ayant laisse sa 
trace carbonisee sur le papier. 

X 

Lors de la conception du couvent de la Tourette, c'est le com­
positeur lannis Xenakis, alors employe comme ingenieur et 
architecte chez Le Corbusier, qui, en utilisant la serie mathe­
matique du modulor, dessina les celebres «pans de verres 
ondulatoires» qui conferent un rythme si particulier aux fa­
c;ades du bätiment. «Froid, machinal et passionne en meme 
temps» 3

• Cette description de la musique de Siouxsie and 
the Banshees convient aussi parfaitement au travail d'Emilie 
Ding. II est neo-minimaliste comme l'etaient Joy Division ou 
Wire: lourdeur des rythmes, lenteur mecanique, importance 
des vides et des espaces blancs qui prennent autant de sens 
que les pleins. 

Mai-Thu Perret 

1 http://www.cinetrange.com/special/chron ique/dark-star/ 
2 La phrase de Franklin etait «He that lives upon hope will die 

fasting», en fait exactement le contraire de la version d'Emilie, 
conversation par Skype avec l'artiste, le 26 decembre 2012. 

3 Vivien Goldman, «New Musick Siouxsie Sioux who R U?», 
Sounds, 3 decembre 1977. Citation trouvee sur Wikipedia, 
a l'article «Coldwave». 



Pattern Recognition 
Notes on the Work of Emilie Ding 

Her monumental, framed graphite drawings are composed 
of repeating patterns that warp and stretch, creating a kind 
of vertigo. The shimmering optical effects of Emilie Ding's 
work have little in common with op art, despite playing on a 
contrast between black and white to the exclusion of all other 
colours. On stepping closer, we notice the shades of grey, 
the shadows, while the framework reveals perspectives and 
relief effects, details that plunge us into a space beyond the 
motif, into a lived-in geometry that has more to do with an 
architectural fantasy world than the flat, graphic surface of 
abstract painting. Whatever the dimensions of the drawings, 
we gradually begin to realise that we are faced with fragments, 
with divisions of a virtual space that is potentially infinite. 
The reliefs, the bosses created by the drawing, rise and fall, 
open and buckle, generating a strong sense of sideways 
movement, of travelling, of a vanishing point, of speed, and 
finally of bewilderment. lt is hard to tell whether it provokes 
claustrophobia or the opposite sensation of agoraphobia, 
or whether it is perhaps not so contradictory after all. An 
astronaut drifts in interstellar space; as he falls, he passes 
the countless windows of his ship, very slowly becoming lost 
in the immensity of the cosmos. One might even say that he 
does not move. lt's as if Piranesi had landed in a 1970s sci­
fi film. The impression is sober but strangely psychedelic, 
stationary yet bustling. 

X 

The grid is not a rational element. Quite the reverse - it is 
the sign of delirium at the very heart of the project of reason: 
this intuition was at the heart of the critique of modernist 
architecture led by the radical architects of the 70s, from 
Superstudio to Rem Koolhaas. Ding's frameworks take a 
similar turn. One of the drawings on view in her 2010 solo 
exhibition in Geneva is entitled /ce Cream Man On Edge, a 
title borrowed from a fragment composed by John Carpenter 
for his first film, the comic space opera Dark Star (1974), 
in which the touch of a wrong button almost causes utter 
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ruin. The film parodies worn-out systems that carry within 
themselves the seeds of their own destruction.1 

X 

In her more recent drawings, Ding's work has undergone a 
change of scale and technique. In Paris, in October 2011, she 
presented four drawings, all entitled Burning - La Tourette. The 
logic of the new works is frankly serial; instead of repetition 
or interior frameworks, these drawings present enlarged 
details of points and triangles, each one isolated on a vertical 
sheet. The swarming has given way to a simplification, to a 
sense of movement within the actual space of the gallery. 
There is still an effect of ornamentation, but no langer one 
of illusion. The medium of these gigantic points, which seem 
to hang menacingly like knife blades suspended in space, 
has also changed: the points are applied to the paper using 
a new technique that is closer to painting than what might, 
strictly speaking, be considered drawing. lnstead of filling in 
the shapes she traces in grey pencil, Ding uses a mixture of 
pounded graphite powder and eil, and applies it after masking 
the paper. The eil has a tendency to stain, to seep beneath 
the masking tape; it attacks the paper giving the graphite­
covered surfaces an iridescence, a shimmering effect and 
an irregular thickness that further reinforces the drawing's 
physical presence in space. 

X 

Along with her graphite blades on paper, Ding presents a 
piece composed of a circle engraved directly on the wall - a 
veritable incision in the plaster - and a raw metal plaque. The 
plaque is simply propped against the wall, but it is so precisely 
aligned with the edge of the circle that there can be no doubt 
that they belang together. The width and dimensions of the 
plaque match the circumference of the circle as if the one 
had been used to engrave the other. lt is, however, straight­
edged, rectangular; it has never been curved; it is far too rigid 
to have been twisted into such a shape. There is a paradox 
here, an enigma all the more baffling for its concision, and 
it is the very impossibility of the suggested connection that 
is so irritating and fascinating. lt is like a miniature fable, a 
little mimed drama on matter, its states, its thresholds and 



transitions, however impassable they may be, compounded 
by the desire for that to change, for the plaque to bend and 
enter into the circle. He That Lives Without Hope Will Die Fast: 
the very title of the piece - a variation on a phrase borrowed 
from Benjamin Franklin2 

- plays on this desire, not without a 
hint of irony. 

X 

Ding's werk shows an attraction to impossible tasks, a certain 
romantic view of effort and exhaustion, a way of taking on 
difficulty and frustration that is somewhat out of step with 
contemporary trends. lf the metal plaque and the plaster 
circle have a message, it may well be the story of a kind of 
resistance, of tension, a denial of functionality, smoothness, 
flexibility. 1 am not saying that we are looking at a hermit 
living in a cave; there is no return to order, no return to the 
past. 1 am referring to something that springs from these 
works and the exhibitions themselves: an opacity, a desire for 
autonomy which seems to me unusual enough that it should 
be tackled. 

X 

The titles of Ding's new drawings underline their relationship 
with architecture, referencing two monuments of modern 
design: the priory at La Tourette by Le Corbusier (1956-1960) 
that inspired the series exhibited in Paris in 2011 (Burning -
La Tourette, 2011), and the new city of Brasilia (1956-1960), 
designed in part by Oscar Niemeyer. The latter, entitled 
Burning - Brasilia, was exhibited in the autumn of 2012 in 
Aarau. In both series, the exact nature of the relationship 
between the drawings and the architectural works cited in 
their titles remains open-ended. Although it is possible to 
imagine the outlined shapes as both plans and motifs, there is 
nothing to suggest a detailed or precise relationship. We are 
always left with impressions, memories of buildings, rather 
than appropriations pure and simple: a romanticised rapport 
with two places more imaginary and iconic than real and 
historic. To me, the fantastic nature of the artist's interest in 
these structures is clearly indicated by the suggestion of fire, 
of their imaginary destruction evoked by the word "burning". 
The drawings themselves seem to be the product of a form 
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of combustion, the motif becoming a burn, a retinal image 
that has left a charred trace on the paper. 

X 

During the design of the priory at La Tourette, it was the 
composer lannis Xenakis, then employed by Le Corbusier 
as an engineer and architect, who, making use of the math­
ematical modular series, drew the famous "undulating glass 
surfaces" which bestow such a particular rhythm on the 
fa9ades of the building. "Cold, machine-like, and passionate 
at the same time"3 

- this description of the music of Siouxsie 
and the Banshees is equally apt for the work of Emilie Ding. 
lt is neo-minimalist, like Joy Division or Wire: heaviness of 
rhythms, mechanical slowness, the importance of vacuums 
and blank spaces, just as meaningful as those that are full. 

Mai-Thu Perret 

1 http://www.cinetrange.com/special/chronique/dark-star/ 
2 Franklin's phrase was "He that lives upon hope will die fasting," 

according to my Skype conversation with the artist, on 26th 
December 2012. 

3 Vivien Goldman, "New Musick Siouxsie Sioux who R U?", 
Sounds, 3 December 1977. Quotation retrieved from Wikipedia, 
in the article "Coldwave". 
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Emilie Ding 
L'effacement du monument 

Le regard d'Emilie Ding semble ricocher sur les surfaces ap­
paremment banales des structures qui nous entourent. Elle se 
joue des contraintes du systeme euclidien, posant des trames 
regulieres et simples. Celles-ci, soumises ä de multiples ef­
fets, sont tordues, arrondies et destructurees, decoupees 
et malmenees dans de tres grands dessins. Devant elles, le 
spectateur est pris de vertige et renvoye aux limites de sa ca­
pacite de perception. 11 lui est des lors difficile de distinguer 
les pleins des vides, le degre des angles, ou l'espacement 
des paralleles. II se doit d'admettre l'artificialite et l'elemen­
tarite de sa conception du modele geometrique. 

Les sculptures de Ding evoquent, quant ä elles, l'ingenierie 
. et sa capacite ä faire usage d'une grille orthonormee dans 
le contröle des forces naturelles. Angles, etaux, contrevente­
ments, contreforts, piliers forment un singulier vocabulaire. 
L'artiste detoure leurs formes apparentes et reconstruit des 
fantömes en metal ou en beton. 

Ce gout d'Emilie Ding ä contraindre la grille moderniste et 
les elements constitutifs de son developpement architectu­
ral n'est pas sans evoquer une forme de desenchantement 
post-moderne, lequel se delecte de la deliquescence pos­
sible des structures les plus abouties du reve moderne. Ce 
motif de ruine moderne est devenu pour certains le but de 
tout voyage, le depaysement le plus abouti. Cette necromanie 
n'a pas lieu d'etre ici. 

Les objets et les dessins d'Emilie Ding n'ont pas subi les ef­
fets de l'entropie. Les aretes des sculptures sont nettes. Les 
textures des dessins ne se sont pas delavees. Une etrangete 
se degage au contraire du tranchant que les oouvres entre­
tiennent avec la realite, et ce, en depit de leur inutilite ou 
abandon apparents. Emilie Ding propose un autre etat de la 
matiere. 

Par un effet paradoxal, l'artiste convoque la monumentalite 
afin d'autoriser l'oubli. Les imposants dessins rassurent autant 
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qu'ils provoquent le vertige. lls ne nous defient pas. Leur es­
pace est celui qui se reflete sur eux. lls nous absorbent et 
nous enclosent. 

Recemment, un changement de technique d'application du 
graphite sur le papier a permis ä l'artiste de provoquer des 
debords et des asperites. Ces irregularites se revelent flui­
des. Les cadrages se resserrent. La forme devient centrale. 
Les lignes de fuite ne modelent plus artificiellement un pay­
sage las de n'etre que l'image construite et vaine du reel. Des 
imperfections infusent les trames et les detourent. Les sur­
faces deviennent matiere vivante. La structure rigide songe 
ä sa propre dilution. 

Emilie Ding s'inspire d'elements constructifs qui sont comme 
des contre-reliefs ä notre quotidien. Nos yeux ne les distin­
guent plus dans nos espaces familiers. lls produisent des 
vides. Pourtant, leurs doubles, transferes dans des espaces 
d'exposition, revelent leur massive presence. lntegrees dans 
le champ de la sculpture classique, ces structures ne se po­
sent pas en brutal porte-ä-faux. Au contraire, elles viennent 
s'appuyer sur les murs ou s'allonger sur le sol. Par leur biais, 
les lieux d'exposition revelent !'imposant effet de Suspension 
qu'ils offrent sur la realite. 

Les oouvres d'Emilie Ding ne se proposent pas d'etre furtives 
ni absentes, toutefois elles ouvrent de paradoxales failles. 
Leur presence souvent massive s'efface peu ä peu. Leur 
rigidite apparente s'amalgame ä nos projections mentales. 
Du monument, l'artiste ne garde que le rapport que celui­
ci entretient avec nos souvenirs communs. N'autorisant ni 
emblemes, ni texte, Emilie Ding nous fait percevoir la forme 
etrange de l'oubli. 

Ses sculptures et ses dessins semblent etre hors chronolo­
gie, ancres dans un temps qui leur est propre. Ces oouvres 
produisent de la memoire en agglomerant toutes les nötres. 
Emilie Ding pose avec elles un miroir sans tain entre le spec­
tateur et son proche effacement. 

Samuel Gross 



Emilie Ding 
Deleting the Monumental 

Emilie Ding's stare seems to ricochet off the apparently banal 
surfaces of the structures surrounding us. Ding makes light 
of the constraints of the Euclidian system, laying down frame­
works that are regular and simple. These are subject to mul­
tiple effects: they are twisted, rounded and distorted, cut 
up and manhandled in her enormous drawings. Looking at 
them, viewers feel dizzy, stretched to the limits of their pow­
ers of perception. lt is hard to distinguish between shapes 
and blank space, to make out the degree of the angles or the 
spacing of the parallel lines. We are bound to acknowledge 
the artificiality and the elementary nature of her concept of 
geometric models. 

Ding's sculptures, meanwhile, suggest the way engineers 
can make use of an orthonormal grid to control the forces of 
nature. Angles, vices, braces, buttresses and pillars are part 
of an unusual artistic vocabulary. The artist outlines their ap­
parent shapes, reconstructing these phantoms in metal or 
concrete. 

There is an element in Emilie Ding's penchant for imposing 
the modernist grid, and the constituent parts of its architec­
tural development, that evokes a kind of post-modern dis­
enchantment, delighting in the possible decay of the most 
accomplished structures of the modernist dream. This motif 
of the ruin of modernity has become, for some, the aim of 
every journey, the most accomplished disorientation. Such 
necromania is completely out of place here. 

Ding's objects and drawings have not been subject to the ef­
fects of entropy. The edges of her sculptures are clear-cut. 
There are no washed-out textures in her drawings. A strange­
ness emerges in contrast to the cutting edge that the works 
foster in relation to reality, and this in spite of their apparent 
uselessness or abandonment. Ding offers an alternative state 
of matter. In a paradoxical effect, the artist summons up a 
monumental quality by authorising forgetfulness. The impos­
ing drawings are as reassuring as they are vertigo-inducing. 
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They do not challenge us. Their space is that which reflects 
upon them. They absorb and enclose us. 

Recently, a change in the technique with which she applies 
the graphite to the paper has enabled the artist to bring out 
overhangs and bumps. These irregularities turn out to be 
fluid. The framing draws in. Form becomes central. The per­
spective lines are no longer artificially modelled on a land­
scape weary of being only a constructed image, empty of 
reality. The imperfections infuse the frameworks and shape 
them. The surfaces become a living material. The rigid struc­
ture dreams of its own dilution. 

Ding is inspired by constructive elements which are like coun­
ter-reliefs to our everyday life. Our eyes no longer distinguish 
them in our familiar spaces. They are produced by blanks. 
Their doubles, however, transferred into exhibition spaces, 
reveal their massive presence. lntegrated into the field of 
classical sculpture, these structures are not awkwardly can­
tilevered or forced in. Quite the reverse - they come to lean 
against the walls or stretch out on the ground. Through them, 
the exhibition spaces reveal the imposing suspended effect 
they give to reality. 

lt is not the aim of Ding's works to be furtive or absent, yet they 
open up paradoxical loopholes. Their often massive pres­
ence, fades, little by little. Their apparent rigidity becomes 
confused with our mental projections. The only monumental 
aspect preserved by the artist is the relationship that is set 
up with our collective memories. Authorising no emblems 
and no text, Emilie Ding makes us see the strange shape of 
forgetfulness. 

There seems to be no chronology to her sculptures and draw­
ings, which are anchored in a time of their own. These works 
produce memory by amalgamating all of ours. Through them, 
Emilie Ding holds a two-way mirror between the viewer and 
her own effacement. 

Samuel Gross 
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Emilie Ding 

Nee en/Born in 1981 ä/in Fribourg 
Vit et travaille ä/Lives and works in Berlin 

Etudes/Studies 
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