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Introduction 

Ecker tries to find symbolic relevance in the most insignificant details, often left unnoticed. 

The intention to document and capture the world around him. Between formalism and the 

impenetrable aspect of facades and textures, with an approach based on the architectural density, 

reflected in his work, by adopting a contemporary approach, composition and visual language.

Contrary to classical documentary photography, his images/projects refuse “drama” and are 

detached from their subject and the photographer's presence. The subject of urban sprawl 

generates transformed landscapes, used, exploited and left by their occupants, offering thus a 

“playground” in these transitory zones, the in-betweens. 

Ecker navigates and translates between handicrafts and improvisation in the spectre of 

new technologies. Facing the de-valorisation of craftsmanship and work in general, through 

relocations of production and virtualisation, in an attempt to dethrone the myth of the digital, 3D 

printing and other contemporary technological vanities .

Ecker re-appropiates and synthesises the real and questions its authenticity, sometimes with 

an intentional cynic tint. What stays of the captured object after its multimedia transfer from the 

real-virtual-real? 

An emersion from cyberspace, the post-digital ...
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Serge Ecker

http://www.sergeecker.com/
https://luxartcontemporary.lu/category/serge-ecker/

membre du DKollektiv (Dudelange)

Curriculum Vitae 

14 rue Michel Rasquin
L3546 Dudelange
Luxembourg

T +352 661 56 25 73
serge.ecker@gmail.com

Né le 5 mars 1982
à Esch-sur-Alzette (Luxembourg)

Vie et travaille au Luxembourg

Expositions de groupe (sélection)

01.08 - 31.10.2022 “Landscapes”   Kayl-Rumelange, Esch 2022, Luxembourg
17.07 - 25.09.2021 “Waterwalls” (with Giacomo Piovan)  Esch-sur-Sure, Luxembourg
19.06 - 12.09.2021 “Niemand blickt auf sein Leben zurück und erinnert sich an die Nächte, in denen er
  geschlafen habe”   Kunstraum, Wien, Austria
26.02 - 13.04.2019 “Luxembourg - Tokyo”   Fellner Louvigny Gallery, Luxembourg
30.06. - 14.09.2018 “Art2Cure”    Galérie indépendance BIL, Luxembourg
21.07. - 30.07.2017 “8èmes Jeux de la francophonie”  Bibliothèque nationale, Abidjan, Côte d’Ivoire
31.03. - 20.05.2017  “Eigenheim”    Krome Gallery, Luxembourg
13.05. - 13.06.2016 “Cahiers des rues”   Archelogical Museum, Patras, Greece 
03.07. - 22.11.2015 “Where the grass is greener”  Kunstmuseum Liechtenstein, Vaduz, Liechtenstein
13.06. - 28.08.2015 “Rotondes 2.0”   Rotondes, Luxembourg
03.06. - 07.06.2015 “DDays”    Carreau du Temple, Paris, France
25.06. - 06.07.2014 “Heaven, Earth & People”  Galerie Gaasch, Dudelange 
15.05. - 29.06.2014 “Angste Povera”   Carré Rotones, Luxembourg
12.02. - 15.02.2014 “3D Printshow Arts”   Metropolitan Pavilion, New York, USA
31.01. - 23.02.2014 “Vote Melusina”   Musée de la ville de Luxembourg
08.11. - 01.12.2013 “Salon d’automne CAL”    Carré Rotondes, Luxembourg
15.11. - 17.11.2013 “3D Printshow Arts”    Carroussel du Louvre, Paris, France
03.05. - 05.05.2013 “White Inside #1”   Casino, Forum d’art contemporain, Luxembourg
14.03. - 28.04.2013 “You I Landscape”   Carré Rotondes, Luxembourg
03.09. - 30.09.2012 “Emergency”    Maison du G.D. de Luxembourg, Bruxelles, Belgium
07.06. - 11.11.2012 “La liberté meurt au bout d’une corde”  Musée de la résistance, Esch
03.03. - 22.04.2012 “Latsempoar”   Casino, Forum d’art contemporain, Luxembourg
07.07.2011  “Forum der Grossregion”    In den Ministergärten, Berlin, Germany

Publications (sélection)

05 / 2021 Gudden Appetit   DKollektiv & FerroForum
07 / 2019 < peripher> Artmix 11   Ministère de la Culture Luxembourg & Saarland
02 / 2017 “Tracing Transitions” Luxembourg Pavilion LUCA, Luxembourg Center for Architecture 
11 / 2014 “I love you, oh say it with paving stones” D’ Lëtzebuerger Land, Luxembourg
09 / 2014 “Diagonale 45 - Retrospective 50 années” Lions International Club, Esch-sur-Alzette  
04 / 2013 “Im Reich der Mitte 2.0”    Regiofactum, Saarbrücken
03/  2013 “You I Landscape”   CNA, Ministère de la culture, Carré Rotondes
08 / 2012 “What comes after the L” (Daniel Jacoby)  Mousse Publishing/Casino Lux
06 / 2012 “La liberté meurt chaque jour au bout d’une corde”  Musée de la résistance
12 / 2011 “Tracing Space”   Lions International Club, Esch-sur-Alzette

Prix et mentions

2017 Médaillé de bronze en Sculpture/Installation aux VIIIes Jeux de la Francophonie Côte d’Ivoire/Abidjan 
2017 Lauréat du concours de photo -  Oeuvre Nationale de secours G.D. Charlotte: Start-up 
2016  Bourse Start-up - Oeuvre Nationale de secours G.D. Charlotte
2015  Lauréat pour la bourse d’aide à la création du CNA “Urban Prairie”
2014  Lauréat du concours pour la création d’une œuvre plastique représentant la figure de légende Mélusine
2013  Lauréat pour la bourse d’aide à la création du CNA “Haikyo”

Expositions personnelles (sélection)

16.07. - 18.10.2020 “meanwhile”    Cécil’s Box, Cercle Cité, Luxembourg
26.02. - 22.03.2020 “zero panorama”   Centre des arts pluriels, Ettelbruck
11.09. - 30.09.2018 “Transtition: Neischmelz”   Hall Fonducq Dudelange, Luxembourg
04.05. - 09.06.2018 “Transitus Immobilis”(with Catherine Lorent) Kunstraum, Wien, Austria
18.05. - 04.06.2017 “Forever died with yesterday”  Raja Gallery, Tallinn, Estonia
29.04. - 15.09.2017 “Breaking invisible structures”  Technonoplis, Athens, Greece
04.04. - 27.04.2017 “Do clouds listen?”   Sofronis Arts, Luxembourg
28.05. - 27.11.2016  “Tracing Transitions”    Architecture Biennale Venice, Luxembourg Pavilion
07.01. - 08.01.2016 “GREXIT” (scenography)   Abbaye de Neumünster, Luxembourg
25.09. - 29.10.2015 “Inertia of the real”    Centre d’Art Dominique Lang, Dudelange
05.06. - 30.08.2015 “Handle with care”    AICA Kiosk, Luxembourg
30.11. - 08.01.2012 “Tracing Space” (with Thomas Hawranke) Galerie du Théâtre, Esch-sur-Alzette

Oeuvres dans des collections 
publiques et privées (sélection)

MUDAM, Luxembourg
IKOB, Eupen, BE
Kaunas District Municipality, LT
Administration des bâtiments publics
Ministry of Culture in Luxembourg 
Centre National de l’Audiovisuel
Collection of the City of Luxembourg
Luxembourg City History Museum
Collection of the City of Esch-sur-Alzette
Rotondes Luxembourg
Luxair group collection

Residences

2019/02 Artmix11 Saarbrücken, Germany
2018/10 Plovdiv 2019 Adata AiR; Plovdiv, Bulgaria
2016/10 Nida Art Colony, Nida, Lithuania

Workshops 

2021 Terraforming  Mudam, Luxembourg
2017 Guest Lecturer  Vilnius Art Academy, Vilnius
2017  3D capture and digital sculpture Estonian Academy of Arts, Tallinn
2016 Light Graffiti    Casino Forum d’art contemporain, Luxembourg
2016  3D capture and reproduction  Vilnius Art Academy, Vilnius
2015 Digital capture and transformation  Mudam, Luxembourg
2012 Reshaping   Casino Forum d’art contemporain, Luxembourg

Projets de collaboration

2022  “Waisskaul” with Franck Miltgen  Esch 2022 European Capital of Culture
2021 - 2022 “Flying Cepelinai” with Algimantas Šlapikas  Kaunas 2022 European Capital of Culture
02.2019 - 11.2019 < peripher > with Karen Fritz and Sarah Niecke  Artmix 11   Saarbrücken, Luxembourg, Berlin
15.07. - 30.07.2019 “Raft of the Maritsa” with Alexandra Dimitrova Plovdiv 2019, European Capital of Culture
2018  “sHe is the future” with Catherine Lorent and Claudia Passeri Transitus Immobilis
2016 - 2017 “Humpen” with Misch Feinen

Expérience professionnelle

2010 -  artiste indépendant
2019 -  Lycée des Arts et Métiers, Luxembourg
 Intervenant externe Cours 3D DIANI 

2008-2018 Grid Design, Luxembourg
 CEO & creative director
2007-2008  Ballini, Pitt & Partners Architects, 
 Luxembourg CG artist & graphic designer
2005-2007 Blanx 3D Animation Studio, 
 Cologne junior CG artist

Études

2002 - 2005 BAC+3 Sup‘Infograph ESRA, Nice
2001 - 2002 1ère E LGE, Esch-sur-Alzette
1997 - 2001 Graphic Design LTAM, Luxembourg

Diplômes

2005  Diplôme de fin d’études 
 Sup’Infrograph Bac+3 
 École supérieure de réalisation audivisuelle
 
2001  Diplôme de technicien 
 Section design Graphique 
 Lycée des arts et métiers
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- Installations

(permanent and temporary)
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The “Anthroposcapes” project consists of fragments from a landscape transformed by humans and 
their machines. These traces create a link between the actual state, the digital capture (Lidar) and my 
personal memory of this terrain. Post-digital reminders, made of cast iron by the Massard foundry, 
show the topography of the former open pit mining site which is changing every year by nature which 
is covering, hiding and healing wounds and scars left after the exploitation of iron ore stopped. 

Anthroposcapes, les fragments d’un paysage transformé par les humains et leurs machines, 
ces traces créent un lien entre l’état actuel, la capture numérique(Lidar) et ma mémoire person-
nelle de ce terrain. Des aides-mémoires post-numériques en fonte produites par la fonderie 
Massard qui montrent la topographie du site qui se transforme chaque année par une nature 
qui cache les plaies après l’arrêt de l’exploitation du minerai de fer.

Anthroposcapes In the framework of the “Landscapes” project / Esch 2022
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Installation (permanent)

Urban Corals

site-specific intervention 

in the framework of the “Landscapes” project 
for the Esch 2022 European Capital of Culture 
in the municipalities of Kayl/Tetange and 
Rumelange

cast iron

2022

Anthroposcapes
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Flying Cepelinai in the framework of Kaunas 2022 European Capital of Culture 
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Installation (permanent)

Flying Cepelinai

site specific intervention 

in the framework of Kaunas 2022 European 
Capital of Culture 

fiber glass, epoxy, steel, existing concrete block

2022

Flying Cepelinai (in collaboration with Algimantas Šlapikas)
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Le pôle d’échange Luxexpo est un endroit où on arrive, sort du bus, sort de la voiture, un lieu de 
passage, un espace urbain, une création de l’anthropocène, qui peut être comparé à une lagune, 
une baie, un port naturel.

Dans cet espace il y a différents “flux” qui arrivent comme les marées et ramènes des passants pen-
dant les heures de pointe, des “utilisateurs”. Cet espace, qui donc par la définition de Marc Augé,  
devient un point de transition, qui par la fréquentation et l’appropriation des “utilisateurs” développe 
une identité, et ainsi le transforme en “lieu”.

« Si un lieu peut se définir comme identitaire, relationnel et historique, un espace qui ne peut se définir 
ni comme identitaire, ni comme relationnel, ni comme historique définira un non-lieu. »
Marc Augé, Non-lieux, introduction à une anthropologie de la surmodernité, La Librairie du XXe siècle, Seuil, p. 100.

Mon intervention “urban corals” compte à s’intégrer dans cet espace et donner une identification à 
ce lieu, cet univers de flux et s’incruster comme des coraux dans une baie, des éléments, des frag-
ments qui entrent en relation les uns (installation artistique) avec les autres (installations techniques, 
panneaux..) et ainsi indiquent une direction, une concentration qui envoie les flux vers le centre ville.

Ces éléments/fragments dont chacun a une identité et interagit avec l’espace à sa façon et raconte 
son histoire propre à lui. De “l’ovni” suspendu dans cet “atrium” qui lui n’est pas encore arrivé, ni parti, 
aux “rochers” ancrés entre les rampes du parking qui pénètrent le sol pour donner la direction vers le 
transport public, soit vers le haut pour se garer, aux “coraux” accrochés sur les parois du “portique” 
pour indiquer la direction du quai de tram.

Le choix des endroits et mon intention sont dans le même esprit que les interventions d’Invader, cet 
artiste français qui considère que les musées et les galeries d’art ne sont pas accessibles à tous, 
c’est pourquoi il décide d’installer son travail dans des espaces publics rendant son art visible au plus 
grand nombre; « les envahisseurs de l’espace ».

La forme de mes fragments se décline des éléments d’architecture(poteaux) et des formes “low 
polygon” qu’on trouve dans le monde des jeux vidéos et de la 3D (triangulation).

Comme les “glitches” d’un scan 3D où des points dans l’espace 3D créent des coraux numériques, 
le scan d’un lieu réel à l’aide d’une caméra numérique et par la envoi d’un logiciel vers un autre, 
en enlevant des points inutiles, ces formes abstraites représentent les “résidus” de cette transition/
traduction numérique.

Ces formes ont été réalisées en coopération avec l’entreprise Gardula Constructions Métalliques et 
ainsi la boucle se ferme, de cette intervention de capture réelle vers le numérique et puis re-matérial-
isée dans l’idée d’une création post-digitale.

Urban Corals Concours d’idées pour une oeuvre d’art pour le Lycée Hubert Clément
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Installation (permanent)

Urban Corals

site-specific intervention 
on permanent display at the
Pôle d’échange Luxexpo

aluminium structures 

2021

Urban Corals
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Le sud, le “Minett”a une histoire riche liée à sa géologie, notamment au rocher rouge de la minette, 
un élément symbolique de la région qui lui a donné le nom. L’installation s’inspire de la forme du 
rocher. Pour lui rester fidèle, cette dernière a été numérisée, traduite et retravaillée dans divers 
programmes 3D pour obtenir une installation qui s’adapte à l’espace, sans perdre son symbolisme 
ni bloquer sa transparence. Cette forme traditionnelle et familière de la région sert de lien entre le 
passé industriel et à la modernisation de nos jours ainsi pénétrant dans l’espace contemporain.
Le Corten, un matériel authentique ajoute une richesse de couleur à l’espace, tout en étant une 
aide acoustique grâce à ses micro-perforations qui absorbent le son, un aspect utile dans une 
école.
Cet espace ouvert sur 3 niveaux est un lieu transitoire du bâtiment, par lequel la population scolaire 
passe quotidiennement. Ce lieu - qui connaît beaucoup de circulation et qui fonctionne comme 
lieu de rencontre du bâtiment - a la possibilité de donner une identité visuelle à l’école à travers 
une installation fusionnée, aménagée et adaptée à l’architecture ouverte et sobre de cet espace. 
Son hauteur et sa géométrie permettent une flexibilité à la composition de l’installation, offrant de 
multiples interprétations du même objet.
Les traces du passé de la terre rouge du „Minett“ pénétrent l’espace moderne de l’école, renforçant 
l’importance de l’histoire régionale et son évolution dans le contexte scolaire. Le projet même est 
une réflexion de l’histoire régionale et de la mise en pratique moderne. L’installation à travers les 3 
étages sera redéfinie et discerné différent à chaque niveau, ce qui permettra de donner l’impression 
de rentrer dans un nouvel espace et fera de l’installation un objet presque interactif qui ne se ternit 
pas au fil des années et restera ainsi toujours actuel.

Red Wall Concours d’idées pour une oeuvre d’art pour le Lycée Hubert Clément
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Installation (permanent)

Red Wall

site-specific intervention 
on permanent display at the
Lycée Hubert Clément in Esch/Alzette

corten steel 
H 12m W 6m L 4m

2019

Red Wall

View from the first floor

View from the second floor

View from the third floor
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La société évolue, la police grand-ducale également, au rythme de nouveaux impératifs en 
termes de sécurité, d’image et d’accueil. A ce titre, le récent renouvellement de l’identité visuelle 
de la police grand-ducale n’est pas anodin.

Il y a peu, le bâtiment administratif de la Police Grand-Ducale situé au Verlorenkos à Luxembourg 
a été rénové et agrandi. Il a aussi fait l’objet d’un assainissement énergétique.

L’aménagement de ce bâtiment, son actualisation aux normes, aux besoins et aux goûts du jour 
offrent l’occasion de réfléchir et de communiquer à propos de l’image de la police. Quel visage, 
au travers de ses bâtiments notamment, celle-ci veut-elle offrir aux citoyens, aux visiteurs et à 
son personnel ? Un aménagement comme image programmatique, travail d’introspection, outil 
d’expression interne et externe.

Que représente la police ? En des temps de turbulences politiques et sécuritaires, de 
changements déstabilisants aux issues incertaines, on l’idéalise volontiers en ces termes: 
humaine, bienveillante, proche et présente, discrète et efficace, réactive, vigilante et rassurante, 
moderne et attentive aux espoirs et aux craintes des citoyens.

J’envisage d’intervenir au niveau de l’esplanade à l’entrée du bâtiment, espace d’accueil et 
de premières impressions. Je souhaite revaloriser cet endroit de passage afin de le rendre 
significatif et vecteur d’un message multi-dimensionnel.

Formellement, il s’agit d’habiller chacun des huit bacs de végétation d’une fine structure 
polygonale bleue, de même qu’un petit pan de mur. de la cour.

L’intervention se veut discrète et subtile, tout en arborant un aspect moderne. L’évolution et 
l’adaptation à de nouvelles circonstances peuvent se faire de façon réfléchie, calculée, sans 
à-coups, ni révolution. L’aspect sobre et net dénote d’une présence et d’une action sans 
démonstration ni ostentation.

L’aspect technologique évoque une démarche maîtrisée d’amélioration et de perfectionnement, 
mue par un souci d’adaptation rapide à un monde en changement permanent.

Le revêtement polygonal des bacs et du pan de mur représente un environnement numérisé, 
synthétisé, décrypté, comme appréhendé dans sa complexité et analysé objectivement pour 
les besoins de l’action. Il évoque également de façon abstraite le passage des véhicules 
d’intervention dans les rues, lorsque la lumière des gyrophares inonde l’espace public, se 
reflète et se fragmente. Des lumières sans sirènes, comme une intervention silencieuse et non 
perturbante.

L’habillage des bacs sera asymétrique. Les faces extérieures, visibles par les personnes arrivant 
au bâtiment, seront triangulées, les faces non visibles seront lisses, évoquant respectivement 
une facade forte, sereine et protectrice d’une part, et une réflexion, une organisation interne 
sobre et efficace d’autre part.

Anecdotiquement, la structure polygonale rappelle la sculpture Mélusina, que j’ai inaugurée l’an 
dernier dans le Grund. Cette similarité de style rattache la police « nouvelle » à la ville et ses 
habitants, son histoire, la mémoire du pays et son effervescence touristique.
Les faces bleues légèrement scintillante dynamisent la cour d’accueil. Elles y ramènent de la vie 
et l’animent en minimisant l’aspect froid et aseptisé du béton.

Le bleu est l’une des couleurs emblématiques de la police grand-ducale, et le symbole d’une 
présence discrète et bienveillante. Le ton neutre évoque l’idéal d’impartialité de la police.
Le positionnement des huit bacs évoqueront, une fois habillés de leur structure polygonale, 
une présence systématique, à l’image d’un ensemble d’actions coordonnées, permanentes et 
d’une rassurante objectivité. Les représentants forces de l’ordre, quelle que soit leur fonction 
précise, sont disposés rationnellement de sorte à assurer une proximité de chaque instant, 
attentifs à tous les espaces et à toutes les problématiques de la société, à la fois maillage et 
relais dans la société, partie intégrante de celle-ci et intégrée dans celle-ci.

Silent Presence Intention
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Installation (permanent)

Silent Presence

site-specific intervention
on permanent display at the 
Luxembourg Police headquarters

Eloxed aluminium
2018

Silent Presence
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L'idée est de créer un espace flottant « entre deux » analogique/numérique. Une plateforme 

à usages multiples pour se cacher des drones/observations par satellite avec une voûte de « 

camouflage » ressemblant à un pixel d'erreur vu d' en haut ; un pixel rebelle qui « saute » d'un 

habitat naturel à un autre. Ce « toit » pixélisé servira également de protection solaire en pleine 

eau pour les artistes/musiciens/acteurs.

Lorsqu'il n'est pas utilisé par les artistes, le public peut ressentir l' effet de flottement grâce au 

mouvement rythmique des vagues et apprécier le paysage impressionnant de la vallée de la 

Sûre depuis un point de la rivière autrement inaccessible.

La densité et la coloration des pixels seront tirées d' images satellites telles que Google Maps et 

geoportail.lu et colorées avec des couleurs végétales générées pendant des ateliers.

Le matériel proviendra de centres de recyclage situés à proximité, de cadeaux des habitants de 

la région (p.ex. linge de maison, draps de lit...) et de magasins locaux. Afin d' impliquer le public, 

le duo organisera un processus de construction collectif participatif et guidé, ainsi qu' un atelier 

de coloriage textile pour réaliser la canopée.

L'événement final du festival sera un démontage participatif complet du radeau avec recyclage 

ou upcycling complet de tous les éléments, à l' exception de la canopée, qui sera conservée 

pour des expositions et un usage ultérieur.

Floating Pixel Waterwalls Festival 2021
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Installation (temporary)

Floating Pixel 
Serge Ecker & Giacomo Piovan

Conçu dans le cadre de WaterWalls Festival, 
Esch-sur-Sûre, 2021

bois, palettes, bidons, tissu 

350 x 350 x 350 cm 

2021

Floating Pixel (collaboration Serge Ecker & Giacomo Piovan)
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TRACING TRANSITIONS

Habitation, the shortage of living space, and the creation of socially sustainable housing are the critical issues of our 
times – the fronts where a battle is worthwhile. The exhibition “Tracing Transitions” documents the current situation 
in Luxembourg through a spatial installation. It serves as a kind of screen in order to present subjects concerning the 
creation of housing, the geographical ramifications of problems, and possible approaches to solutions. We will show new 
concepts, upcoming ideas, and projects which promote a change in this important debate. Layers of information are 
used to illustrate the current reality and to discuss the possibilities of influencing this reality in a favourable manner.

Its geographical location and economic development, the competitive housing and high-priced property market, 
population growth and demographic change make Luxembourg a complex and adversarial area of tension. The situation 
is characterized through unsustainable building developments, unused property resources, and dormitory suburbs at the 
border that generate a massive volume of traffic by commuting residents. “Tracing Transitions” tracks these phenomena 
in the sense of an installation, a modern urban “archaeology” in order to generate a spatial assemblage of 3D scanned 
fragments. In this way, the visitors to the exhibition will get in touch with the problem areas while the presentation of 
progressive approaches to the housing debate offers the possibility of a better future.

Luxembourg Pavilion Tracing Transitions
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Installation (temporary)

Tracing Transitions

Claude Ballini
Serge Ecker
Daniel Grünkranz
Panajota Panotopoulou

wood, screws, projections
2016

Site specific intervention for the 
Luxembourg Pavilion at the 
Venice Architecture Biennale  
28.05. - 28.11.2016

Tracing Transitions
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Luxembourg Pavilion Tracing Neischmelz

Konzept

In der aktuellen Auseinandersetzung mit der Wohnraumsituation in Luxemburg nimmt das Projekt
Neischmelz in Dudelange eine wesentliche Position ein. Diese Situation ist durch einen Mangel an
leistbaren Wohnraum sowie durch Diskussionen über Wege zur Entwicklung von sozial und
ökologisch nachhaltigem Wohnbau in Luxemburg gekennzeichnet. 
Die laufende Transformation des ehemaligen Industriegebietes Schmelz im Süden von Dudelange 
in ein neues Stadtquartiert stellt diesen Problemen wiederum Antworten gegenüber. Diese bein-
halten Potentiale für eine positive Veränderung der Situation. Die Dokumentation und Präsentation 
dieses Transformationsprozesses anhand einer Ausstellung soll den besonderen Stellenwert des 
Neischmelz-Projekts unterstreichen.
Gleichzeitig sollen dabei die unterschiedlichen Aspekte, Akteure und ihre Vernetzung im Projekt
deutlich und für den Betrachter verständlich gemacht werden. Die Ausstellung folgt dabei auch der
Frage, wie vom Neischmelz-Projekt im Besonderen Schlussfolgerungen für andere, zukünftige
Entwicklungen abgeleitet werden können; wie es ein Lernen von Neischmelz gibt.
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Installation (temporary) Tracing Neischmelz

11.09. - 30.09.2018
Tracing Neischmelz
Dudelange 

Tracing Transitions

Claude Ballini
Serge Ecker
Daniel Grünkranz
Panajota Panotopoulou

wood, screws, projections
2016
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Camera

Screen

Installation (temporary) ...meanwhile...

...meanwhile...

wood, screws, camera, Raspberry Pi, screen

2020

Lèche-vitrine piégeur

Le voyeur qui est à son tour vu n’est que la 
métaphore de tout spectateur, à commencer 
par l’adepte du lèche-vitrines. La preuve avec 
«meanwhile», un dispositif vidéo que Serge 
Ecker a précisément installé dans l’une des 
vitrines du Cercle Cité. (Marie-Anne Lorgé)
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I spent a month in October 2016 at the Nida Art Colony in Lithuania as a resident artist 

where the Russia/Lithuania-EU border is just a few meters from the studios. During my 

artist residency I explored this transitory space, the in-between, that made me think of the 

“Zone” in the Tarkovsky movie “Stalker”. The picture of my installation that I built with found 

materials in the “no man’s land” should question the structure and penetrability of borders 

in general. 

Untitled Border

wood, zip ties
350 x 100 x 100 cm 
2016

Installation (temporary) Untitled Border
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Borderhopping

04.04.2017 - 28.04.2017
“Do clouds listen?”
Sofronis Arts, Luxembourg

in the framework of the 
European Month of Photography EMOP 2017

Installation (temporary)

Borderhopping

NATO razor wire, wood, digital knitting
100 x 600 x 100 cm
2017

"We are all in the gutter but some of us are looking at the sky."

Do clouds listen? It’s the question that Serge Ecker is asking. “I chose to adopt an elevated 
point of view, like interrogating myself about borders, the transitory space and the in-between.”

The installation “Borderhopping”, a fictive border made of razor wire, symbolizes the barrier that 
can be trespassed… The sky is at the same time the connection with the world, a fiction, an 
artefact in the multidimensional approach of Serge Ecker.

(Didier Damiani, art historian and critic)
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DE

Die Nachrichten der letzten Wochen haben nur verstärkt, was wir in den letzten Monaten und 
vergangenen Jahren gesehen haben: Die Frage der Migration ist nach wie vor aktuell, sei es im 
Mittelmeer oder im Südchinesischen Meer. Die Installation Forget the names, let's talk about 
numbers beschäftigt sich mit diesem Thema auf eine introvertierte und persönliche Art.
Unter einem Dach werden "Zeugen" mit Bildmaterial, das von lokalen Studentinnen 
und Studenten Liechtensteins gesammelt und ausgewählt wurde, mit dem konstanten 
Herabtröpfeln von Salzwasser auf einen heissen Stein konfrontiert. Die Ablagerungen der 0,9% 
Kochsalzlösung, die normalerweise als Injektion verloren Körperflüssigkeiten und Salze ersetzt, 
markiert den Stein. Es entstehen Spuren wie sie auch von Menschen hinterlassen werden. Der 
Fokus auf den Rythmus und den Klang der Tropfen unter dem Schutz des Daches schaffen 
Raum zum Nachdenken. 

EN

The news in recent weeks have only reinforced what we have seen in recent months and years: 
the question of migration is ever burning, be it in the Mediterranean or in the South Chinese 
Sea. The installation Forget the names, let's talk about numbers deals with this theme in an 
introspective and personal way, confronting the "witness" under a roof with visuals collected 
and selected by local students from Liechtenstein with the constant dripping of salt water onto 
a hot stone. The residue of the sodium chloride - that is normally used as an injection to replace 
lost bodily fluides and salt -  marks the stone. Traces emerge, akin to the ones left by people. 
The Focus on the rhythm and sound of the evaporating drops under the protective shelter of 
the roof create a place for contemplation. 

Forget the names, let’s talk about numbers

Forget the names, let's talk about numbers III 

03.05. - 21.05.2017 “Uecht” Esch/Alzette
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03.07. - 22.11.2015 “Where the grass is greener” 
Kunstmuseum Liechtenstein, Vaduz
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26.09. - 29.10.2015 “Inertia of the real” Galerie Dominique Lang, Dudelange
Forget the names, let's talk about numbers II 

Forget the names, let’s talk about numbersInstallation (temporary)

Forget the names, let’s talk about numbers

variable dimensions
mixed media installation
2015

P
ho

to
: S

an
dr

a 
M

ai
er

“with the support of the Fonds culturel national Luxembourg”
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Par sa formation à l’image numérique et aux effets spéciaux, Serge Ecker se focalise sur la 
manière de représenter le réel à travers diverses technologies qu’il s’approprie et combine 
pour faire émerger de nouvelles représentations. Images de géolocalisation, logiciels de 
recomposition d’espaces, scanner et imprimantes 3D font partie de l’arsenal des dispositifs 
utilisés par l’artiste. 

Ainsi, il s’est intéressé aux habitations dévastées par le tsunami du Japon, sur le terrain et 
par voie d’images trouvées dans les médias ainsi que sur Google Earth et Google Streetview. 
D’abord obnubilé par les lieux dévastés, il y a aussi rencontré les habitants en quête de 
reconstruction.

L’humain est alors entré en ligne de compte dans le travail de Serge Ecker qui, pour autant 
ne veut pas faire parler ses émotions, mais partir de l’observation et de l’analyse, faire bouger 
divers paramètres pour retranscrire un réel plus subjectif.

L’actualité des dernières semaines n’a fait que renforcer celles des derniers mois, voire des 
dernières années : la question des migrations est de plus en plus brûlante que ce soit en 
Méditerranée ou en mer de Chine. C’est par hasard que Serge Ecker a découvert sur internet 
une vue aérienne d’un cimetière de bateaux à Lampedusa. Prenant ce sujet à bras le corps, il 
a ainsi créé « LPD » montré au Pavillon du Centenaire à Esch en 2014 : une impression 3D de 
cette image satellite. 

« Handle with care » qu’il réalise pour le Kiosk poursuit cette thématique, tout en jouant sur 
l’aspect particulier de l’espace d’exposition : un container vitré. Ayant découvert l’équipement 
spectaculaire dont les douanes se sont dotées pour scanner l’intérieur des camions et y 
déceler ainsi d’éventuelles armes, drogues ou… passagers clandestins, Serge Ecker n’utilise 
pas le Kiosk comme une vitrine mais bel et bien pour sa valeur de container, comme celui d’un 
camion.

Le visiteur, comme le passant, a donc l’impression de voir un camion scanné. À l’intérieur, le 
Kiosk est rempli de caisses de déménagement, fabriquées pour l’occasion par des prisonniers. 
De près, le container laisse apparaître des formes humaines, comme quatre immigrés 
clandestins. Le dispositif est éclairé pour être également visible de nuit.

France Clarinval   

Handle with CareAica Kiosk

Trained in digital imaging and special effects, Serge Ecker focuses on how to represent 
reality through various technologies that he appropriates and combines to bring out new 
representations.  Images of geolocation, space re-composition software, scanners and 3D 
printers are part of the arsenal of devices used by the artist.  

Thus, he was interested in the houses devastated by the tsunami in Japan, both discovered on 
the ground himself and by finding images in the media as well as on Google Earth and Google 
Streetview. At first fascinated by the devastated areas, while there he also met residents in 
quest of reconstruction. 

So human beings have come into consideration in the work of Ecker, who actually is not here 
to talk about his own feelings, but rather based on observation and analysis, shifts various 
parameters to transpose a more subjective reality.

The news in recent weeks has only strengthened what we have seen in recents months and 
past years: the question of migration is ever burning, be it in the Mediterranean or in the South 
China Sea. It was just by chance that Ecker found an aerial view of a Lampedusa boat cemetery 
online. Taking this issue head on, he created “LPD”, shown at the Pavillon du Centenaire in 
Esch in 2014: a 3D print of this satellite image.

“Handle with care”, created for the Kiosk, continues with this theme, while playing on a particular 
aspect of the exposition space: a glass container. Having discovered a spectacular piece of 
hardware--used by customs agents to scan the inside of lorries to search for illicit arms, drugs 
or… passengers--Ecker is not using the Kiosk as a showcase but well and truly for its value as 
a container, like one of those passing trucks.

Vistors therefore have the impression of witnessing the truck being inspected. Inside, the Kiosk 
is filled with moving boxes made for the occasion by prisoners. Up close, the containers reveal 
human forms: three illegal immigrants. The installation is lit up, so it can be seen at night. 

France Clarinval   
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Handle with careInstallation (temporary)

Handle with care

245 x 650 x 280 cm
mixed media installation
2015

05/06 - 30/08/2015 Aica Kiosk, Luxembourg

“with the support of the Fonds culturel national Luxembourg”
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Between two eternities of darkness

1200 x 160 cm
Digital photomontage
C-print on textile, LED lightwall, Aluminium frame
2017

Between two eternities of darkness

Luxair Group Collection
site specific intervention
On permanent display at the Luxair Group cantine.

Installation (temporary)



36

We experience history.

What does it mean for us to be historical beings, not when we are engaged in something, 

when things move. Only when we this rest, this waste of culture, being half taken by nature, 

at that point we get an intuition of what history means. Maybe this also accounts for the 

redemptive value of post catastrophic movies like I am legend and so on.

We see the devastated human environment, half empty factories, machines falling apart, half

empty stores...

What we experience at this moment, the psychoanalytic term for this might have been inertia 

of the real. This mute presence beyond meaning.

What moments like confronting planes here at Mohave desert bring to us is maybe a change

for an authentic passive experience. Maybe without this properly artistic moment of 

authentic passivity nothing new can emerge. Maybe something new only emerges through 

the failure, the suspension of proper functioning existing networks of our life world where we 

are. Maybe this is what we need more than ever today.

The pervert’s guide to ideology. Consumerism and Waste - Based on a text by Walter 

Benjamin. The sequence was shot in the Mohave desert on an airplane boneyard.

Director Sophia Fiennes, Performer Slavoj Žižek P Guide Productions /Zeitgeist Films, 2012. 

DVD.

Inertia of the real
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Inertia of the real (temporary)

B52_01

vinyl paper 
wallpaper print 600 x 350 m
2015

B52_02
vinyl paper 
wallpaper print 300 x 200 m

F04_01
vinyl paper 
wallpaper print 300 x 200 m

26.09. - 29.10.2015 “Inertia of the real” Galerie 
Dominique Lang, Dudelange
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- Sculptures
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Luxe_en_briques

Une recherche artistique en 3 “actes”, quelque 
part entre le nation branding, passant par le 
non-respect du patrimoine bâti / industriel 
et le cirque immobilier du Luxembourg, 
"construite" avec les briques produites par 
l'ARBED (tampon LUXEMBOURG).

Salon CAL 2020

Luxe_en_briques I, II & IIISculpture

Luxe_en_briques I

49°29'13.5"N 5°58'24.2"E

Diasec 120x80cm

2020

Cette image prise dans un bâtiment qui a entremps disparu, les caisses à mine (lux. 
Keeseminnen) à Esch/Alzette par une action de non-respect pour le patrimoine industriel du 
“promoterrorisme” luxembourgeois.
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Luxe_en_briques I, II & III

Luxe_en_briques III

16 x 16 x 2 cm

Impression 3D, cadre en bois

2020

Sculpture

Luxe_en_briques II

15 x 12 x 7 cm

Brique (ARBED), feuilles d’or

Edition de 10

2020

Une simple brique avec le nation branding de l’époque (années 50) produite et utilisée pour la 
construction du laminoir de Dudelange. Pendant le démantèlement des cages de laminage et 
en vue de la déconstruction partielle du laminoir ces briques sont devenus des témoins. 
Vu le prix de l’immobilier pas en relation avec la valeur réelle, la spéculation fait que les matériaux 
de construction pourraient être dorés.

Comment utiliser l'empreinte de ces briques 
dans un contexte digital, voire “post-digital”? 
Ceci, était ma question initiale. Par des photos 
numériques retravaillées, j’ai réussi à créer 
une texture comme un carreau répétable 
jusqu’à l’infini dans l’optique des textures de 
jeux vidéo pour ensuite rematérialiser cette 
impression d’une brique ARBED, et recréer la 
texture qui est en train de disparaître à Esch/
Alzette.
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Fukuyu_2Sculpture

Extrait du texte « Zéro panorama : une tentative de dénaturation » de Dr. Tonia Raus

... De nouvelles «  ruines à l’envers  » se révèlent, ou plutôt se creusent, dans les strates 

géologiques de la terre  où demeurent les vestiges radioactifs de la démesure humaine. Car 

comme le précise Agnès Sinaï : « L'énergie nucléaire est d'un autre ordre temporel que la force 

tellurique des plaques tectoniques ou que le feu des volcans. Au Japon, sur les rivages de l’île 

de Honshu le 11 mars 2011, le déchaînement des éléments a révélé la démesure autant que 

la fragilité des machines thermo-industrielles. La catastrophe de Fukushima ne nous intime-t-

elle pas l’obligation de développer une forme d’éveil non tributaire du rythme des machines ? » 

(Agnès Sinaï, « Fukushima ou la fin de l'anthropocène », lemonde.fr, 11/03/2011.)

L’installation « Fukuyu 2 » de Serge Ecker participe, explicitement, volontairement, à cet éveil. 

La reproduction, voire la reconstitution, en miniature de l’un des réacteurs de la centrale de 

Fukushima qui a explosé interroge notre regard sur la catastrophe, presque dix ans après. 

La conception de cette boîte en tôle cuivrée, ornée des mêmes motifs que ceux présents 

sur la façade du réacteur nucléaire – motifs de couleur bleu originellement, et dorés chez 

Ecker – semble ériger un monument non pas en mémoire mais de la mémoire du désastre de 

Fukushima. Au rayonnement de l’œuvre, le rayonnement radioactif du site. Si la référence au 

travail de Robert Smithson se prolonge ainsi d’une réflexion commune autour des « nouveaux 

monuments », la dimension entropique (c’est-à-dire relative à la dégradation de l’énergie d’un 

système) que Smithson associait aux matériaux artificiels dont sont faits les vestiges des temps 

modernes, notamment les sites industriels désaffectés, prend un tout autre sens à l’aune de 

l’anthropocène, et tout particulièrement à l’aune de la catastrophe de Fukushima. Face à 

l’installation « Fukuyu 2 », relisons ce passage tiré de l’essai Entropy and the New Monuments 

de Smithson : 

Instead of causing us to remember the past like the old monuments, the new monuments seem 

to cause us to forget the future. Instead of being made of natural materials, such as marble, 

granite, or other kinds of rock, the new monuments are made of artificial materials, plastic, 

chrome, and electric light. They are not built for the ages, but rather against the ages. They 

are involved in a systematic reduction of time down to fractions of seconds, rather than into 

representing the long spaces of centuries. Both past and future are placed into an objective 

present. (Robert Smithson, «Entropy and the New Monuments », dans Jack Flam (éd.), Robert 

Smithson: Collected Writings, California: University of California Press, p. 11.)

Ce « présent objectif » aujourd’hui, c’est l’urgence écologique que nous vivons et qui appelle 

à de nouveaux « modes d’existence sociale », toujours selon les propositions de Bruno Latour, 

où nature et culture seraient indistinctes. C’est de manière tout à fait placide, et en cela tout à 

fait paradoxale, que l’installation « Fukuyu 2 » exprime cette urgence, en réactivant par le renvoi 

au monument la contradiction originelle de l’anthropocène. Car c’est par l’orgueil de l’Homme 

qu’une centrale atomique a été construite sur une faille sismique dans l’archipel du Japon. 

Fukushima emblématise en cela l’enchevêtrement des catastrophes géologiques et humaines 

et devient comme le symbole, le monument en soi de l’anthropocène ...
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Fukuyu_2

Fukuyu_2

120 x 100 x 100 cm
copper, gold leaves, steel frame, 
infrared heater
2020

on permanent loan at the IKOB in Eupen

Sculpture

copper and gold facade

steel frame

infrared heater
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... un simple avion de papier, sur la pelouse, sans double sens, ni ambiguïtés, un objet pure 

comme lancé par un/une des élèves d’une des fenêtres d’une des salles de classes et atterrit 

dans la cour devant le lycée Hubert Clément.

Bien sûr, on peut beaucoup interpréter dans le geste ou la forme elle même, mais ceci 

je laisse plutôt aux utilisateurs de cet espace aéré entre les bâtiments du lycée et de 

magnifiques arbres. Un endroit fait pour se reposer de s’échanger et de savourer la recréation 

avant, entre, ou après des longues heures de cours.

Cet objet interactif, avec la forme d’un avion de papier, matérialisé en béton blanc, est un intru 

paisible, qui s’est posé dans un équilibre fragile sur une aile, l’autre en l’air qui ainsi servira 

comme banc pour se réunir dessus en créant une coordonnée, und point d’identification et 

de réunion dans l’espace vert.

Paperplane Public Art Project Lycée Hubert Clément à Esch/Alzette



45

Paperplane

Paperplane

site-specific intervention for the 
“administration des bâtiments publics”

Concrete, steel 
2x  310x450x70 cm
2019

Sculpture
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As part of the Adata AIR programme, the artist Serge Ecker, in collaboration with Alexandra 

Dimitrova, are building a raft to sail down the Maritsa river. Their journey begins with a 

collection of unneeded materials from local residents in Plovdiv. Using these recycled 

materials, and through the help of local builders, they are making a raft to float down the river.

The project directly references the painting by Théodore Géricault titled, "Le Radeau de 

la Méduse" (1819), depicting a raft of survivors after a horrible shipwreck during the 19th 

century. It is a powerful work, which had a direct statement to society at the time; exposing 

the nightmares of humanity and bringing to surface the incompetence of the authoritative 

figures.

The 2.0 version, or the "Maritsa River Raft" (2019), should be seen as the sustainable social 

and environmental antithesis of the rather gloomy original story. The project focuses on the 

relevant nightmare to our society today; the amount of garbage we accumulate, and even, 

how little of it gets recycled or thrown out properly. This work intends to raise awareness 

about recycling and how to avoid an environmental catastrophe.

Raft of the Maritsa Adata AiR / European Capital of Culture - Plovdiv 2019
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Raft of the Maritsa 

Сал на Марицa
Raft of the Maritsa 
Le Radeau de la Maritsa

collaboration with Alexandra Dimitrova for the 
Adata Artist in Residence Project 
ECoC Plovdiv 2019

participatory construction, collaborative no-
madic social sculpture and performance 
15.07.2019 - 28.07.2019

wood, EU palettes, string, plastic bottles, canis-
ters, tape, screws. 

H 3,5 m W 2,6 m L 4.6 m

2019

Social Sculpture
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« sHe is the future » est une pièce réalisée en commun par Serge Ecker, Catherine Lorent et 

Claudia Passeri dans le cadre du projet Transitus Immobilis. Elle a été exposée pour la première 

fois lors de la Luxemourg Art Week en novembre 2018.

Cette fontaine contemporaine prend la forme d’un objet d’usage quotidien, détournant 

subrepticement la démarche artistique du ready-made, notamment  popularisée par Marcel 

Duchamp et l’œuvre-urinoir « Fontaine » qui a révolutionné l’histoire de l’art en 1917.

« sHe is the future » est un hommage à Elsa von Freytag-Loringhoven, baronne allemande, 

artiste-performeuse, peintre, poétesse et sculptrice, première dadaïste américaine. Elle serait, 

selon des recherches récemment remises en lumière par John Higgs en 2015, la véritable 

créatrice de « Fontaine »  (John Higgs, « Stranger Than We Can Imagine: Making Sense of the 

Twentieth Century »). 

Le titre de la pièce est tiré d’une remarque de Marcel Duchamp à propos d’Elsa von Freytag-

Loringhoven : « elle n’est pas une futuriste, elle est le futur » ; le « H » en lettre capitale, le « s » 

en minuscule, comme pour souligner que le futur lui a été usurpé.

« sHe is the future » questionne ainsi l’acte de création, d’appropriation, de récupération, 

d’écriture et de réécriture de l’histoire (de l’art). La pièce, en faux ready-made, célèbre une 

artiste que la postérité a négligée, une œuvre iconique, et concrétise un idéal de création 

commune où l’apport individué importe finalement peu. 

« sHe is the future » est un peu dada. Fontaine à grappa fonctionnelle, une œuvre d’art ramenée 

irrévérencieusement au rang d’objet, c’est une fontaine de vie, d’échanges et de sirotements.   

Le corps aux motifs baroques de « sHe is the future » reproduit dans le détail « God » (1917), 

un ready-made d’Elsa von Freytag-Loringhoven longtemps attribué au seul Morton Schamberg. 

« God » est une pièce de plomberie massive. Elle est ici le mécanisme, l’entraille factice mise au 

dehors. Comme dans les peintures de Morton Schamberg, l’organe mécanique apparaît sorti 

de son contexte fonctionnel et devient un symbole iconique et neutre.

« sHe is the future » a été réalisée par la Fonderie Massard, entreprise familiale créée en 1873 

à Kayl, au sud du Luxembourg.

www.transitus-immobilis.com

www.sergeecker.com

www.catherinelorent.net

www.claudiapasseri.net

sHe is the future collaborative work: Serge Ecker / Catherine Lorent / Claudia Passeri
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sHe is the future

"sHe is the future"
Serge Ecker / Catherine Lorent / Claudia Passeri

Iron cast made by 
Fonderie Massard, Kayl/ Luxembourg

Edition of 3
100 x 60 x 50 cm 
iron cast, piping, grappa 
2018

In the collection of Mudam - contemorary art 
museum of Luxembourg

Sculpture
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"Je maintiendrai"
Serge Ecker

ca 31 x 42 cm
3D printed prototype
2018
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"Je maintiendrai"
Catherine Lorent & Serge Ecker

ca 31 x 42 cm
Iron cast
2018

Edition of 3 pieces

Iron cast made by 
Fonderie Massard, Kayl/ Luxembourg

Catherine Lorent

Je maintiendrai

2018

sepia on paper, 30x40 cm

Je maintiendraiSculpture
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Photo: Serge Ecker

2015

The project Humpen was developed in order to save a fragment of Luxembourg’s industrial 

past and to effectively link new technologies to traditional craftsmanship. For this purpose, 

Serge Ecker and Misch Feinen located and 3D scanned a disused slag pot to reproduce it as 

a limited miniature art object in collaboration with the Massard foundry in Kayl. In a procedure 

of documenting, processing and physically reproducing information, while following the 

question of how to transfer this specific part and fragment of Luxembourg’s postindustrial 

landscape and to generate an art object, linking the past and the present.

Firstly, digital photography was used, both as a medium for documenting situations and as a 

capturing technique, for the threedimensional scanning of the selected object. After capture, 

the data was processed by various computer software applications; with a DIY approach to 

generate a digital prototype which was then 3D printed and given to the foundry to build a 

casting mould. The post-digital materialisation process of the structure and the transition from 

a real object to a digital model and extraction from the virtual to the real, following a highly 

experimental process through the joint-venture of artists and craftsmen, contribute to the 

spirit of the Humpen, presenting a practical, documentary approach towards aspects of steel 

production and the industrial past of Luxembourg.

Linking new technologies to traditional craftsmanship
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HUMPEN

Serge Ecker & Misch Feinen
Humpen

12,5 x 10,5 x 12,5 cm
Cast Iron
2017

Edition of 80 pieces

Iron cast made by 

Fonderie Massard, Kayl/ Luxembourg

Sculpture
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Many words have appeared in the last 5-6 years on the walls of Athens and in the rest of Greece, considered as the 

birthplace of our modern society, democracy and philosophy. They show a state of alienation from the world we live 

in. Those words, which for non-Greek speakers are not immediately accessible, are not mere graffiti, they are acts of 

desperation and resistance while people and the system are drifting apart...

For me, the gesture of transforming the two graffiti «βασανίζομαι» (vasanizomai - “I suffer” active and passive “someone 

makes me suffer” at the same time) and «λάθως» (lathos - “error”, written with a wrong letter “o”, the “ω” instead of an “ο”), 

these typically Greek symbols of the ongoing crisis, into neon lights is an important way of expressing a message that this 

crisis is not only a financial or a Greek one, neither one of the system, or limited to one area, but to show that we live in a 

«jetlagged society».

The continuous suffering and the series of errors are not confined to Greece but are a result of a European situation. Here 

we get a glimpse of what happens when the system fails or when you let it fail. If problems are always solved by spending 

money, what happens if there is no more money left? How far can you push it before people will not take it anymore? These 

expressions thus become traces of a situation and a process.

I practiced Greek calligraphy and learned how to «draw» the letters, until I was able to write the words, which then got 

transformed through a technological translation into these fragile constructs, as fragile as the ephemeral space or the 

society they come from. When the structure of the built environment disappears, the message vanishes as well.

My post-digital approach and process, transforming captured data into a different state, from the material through the digital 

translation to a re-production of the real, has been used here in a more personal way through the use of my handwriting.

For me this is a way to show an effective link between people, the street and the art space, of traces, of words into 

symbols, characteristic and poetic, still linked to the actual situation in Greece or the rest of Europe and the world.

«We are all Greeks and Europeans!»

βασανίζομαι & λάθωςBreaking through invisble structures

07.01.2016 - 08.01.2016 
“GREXIT” (scenography)  

13.05.2016 - 13.06.2016
« Cahiers des rues » (documentation des 
graffitis de la crise grecque depuis 2008). 
Photographies de Takis Spyropoulos 
et néon de Serge Ecker / Archeological 
Museum, Patras (GR)

29.04.2017 - 15.09.2017
“Breaking through invisible structures”
Technopolis, Athens (GR)

“GREXIT” (scenography)



55

λάθως

120 x 80 cm
Neon tubes on acrylic glass
2017

βασανίζομαι & λάθωςSculpture

βασανίζομαι

150 x 50 cm
Neon tubes on acrylic glass
2016
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MQ9

Resin 3D print, metal, wire
60 x 60 x 80 cm
2017

Sculpture MQ9
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IntentionHaikyo 

“Indeed, there is no »re«-presentation
of the world inside the brain: the only
pictorial or 3D version required is the real outside
version. What is required, however, are
methods for probing the outside world.”
O’Regan und Noë: A sensorimotor account of vision and visual consciousness, p.946

In May 2012 I visited to Japan for the ninth time; the second time after 3/11.
During my stay, after visiting friends in Tokyo, we travelled to Hakozaki, a small town in the
Iwate province. It too was hit hard by 3/11.

A sense of place in this urban wasteland is observed solely in the few remaining architectural
structures. Foundation walls still remain, forming a patchwork indicating former land use.
Most surprisingly, many typical fitted Japanese bathrooms still remain intact. These ruins are
strong objects; resisting the destructive nature of water. They are also a reminder of human
life. They once housed intimate spaces for cleansing, sanitation, relaxation and harmony of
body and mind.

These bathroom wreckages are significant to the remaining non-identity of Hakozaki, now
epitomising a non-place.

Ethnological term of Place
-a distinct anthropological place with a memory an identity, like a town center with its inhabit-
ants and daily life

Ethnological term of Non-Place
-a transit space which got abstracted of it’s identity and turned into something ephemere

Using the ethnological terms of place, I would like to capture and compare the traditional
bathing cultures with the reminders (or remainings) of such a culture in Hakozaki. In this case
water is the binding element between both place and non-place, in its creation and destruc-
tion
of nature and its variable shapeless, adaptable, flexible force and nature and the traces
that have been left.

I hope to index the reality of both place and non-place by capturing, adapting, combining,
saving and reproducing. The techniques I plan to use for this exploratory research will include
2D capturing processes such as sketching, measuring, filming and photographing as well as
3d scanning, virtual modeling, renderings and 3D printing.
Gather/collect information, Analyze data (identity), Create new symbols (iconography)
Through computer manipulation of data, I hope to create new symbols with digitally traced
origins. These symbols will be hybrids of reality mixing forms of perceived multi-dimensional
space, in other words, a hyper-reality. By reproducing captured spaces through digital fabrica-
tion,
I would like to generate an “eversion of cyberspace” (William Gibson).

By this change of physical condition, a workflow form the virtual to the material will emerge.
Data to: object, projection, installation, performance, …
From the real pictures and scans of existing locations and simulated virtual reality, a hybrid
space will appear which will bare hybrid traces between the virtual and the real. The constant
flows, calm zones and vortexes, like water; reality, virtual and reconstructed places create
subjective “psychogeographical topographies” (Guy Debord 1958) of the captured places and
non-places.

These physical mental imprints re-trace, re-produce and re-create spaces even though they
have been captured as a non-places, and will become indexed and emblematic tracings of
space.

“The world as an outside memory.” Ebda
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TPW_KirikizuSculpture

TPW_Kirikizu

39°39’81.88” N  141°89’07.42” E

23 x 10 x 18 cm
3DScan -> 3D Colour Print
2013
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Melusina

Intention

Mélusine est une figure de légende européenne, souvent décrite comme une fée avec un 
corps de femme et une queue de serpent ou de poisson, ressemblant à une sirène.
Ce mythe existe depuis le moyen âge, dans divers contextes culturels et dans différentes ré-
gions. Elle s’est transformée au cours des derniers centenaires à partir d‘un démon en figure 
ancestrale. Elle a adapté en final l’aspect de la bien-aimée romantique.
Semblable aux caractéristiques personnels, l´histoire de Mélusine a changé à travers le temps 
et les époques, la légende se propageant de bouche à oreille, ainsi ajoutant ou laissant de 
côté des détails pendant le récit.
Certaines parties ont même changé complètement ou existent dans différentes versions 
comme le détail de la queue de poisson ou de serpent et avec ou sans ailes de chauve-
souris.

Mon travail se base sur un scan tridimensionnel d‘une femme réelle. A l’aide de technolo-
gies digitales, elle a été déconstruite pendant le scan en un grand nombre de fragments et 
surfaces. Par la suite, elle a été digitalement recomposée et la trace de la femme d’origine a 
subi des changements liés au paramètres utilisés.
Par cette abstraction digitale et à l‘aide d‘outils informatiques de sculpture et de modélisation 
digitale, nous obtérons un modèle polygonal, dit: „low-poly“.
Le parcours de différents stades et itérations de la maille (3D mesh) ont créé une figure que 
nous pourrions aussi trouver dans des jeux vidéo. C’est une représentation contemporaine 
d‘histoire „interactive“ de Mélusine.

Cette sculpture se trouve sur un banc au bord de la rivière de l‘Alzette. Le spectateur est 
invité à s‘assoir à côté de Mélusine, pour contempler en sa compagnie le paysage et se 
reposer au bord du fleuve.  
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MelusinaSculpture (permanent)

Melusina

150 x 70 x 150 cm

Pirogranit, Concrete
2015

On permanent display in Luxembourg-City
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26.09. - 29.10.2015 “Inertia of the real” Galerie Dominique Lang, Dudelange

LPD

12 x 12 x 1 cm
Colour 3D Print
2014

LPDSculpture
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LPDSculpture

LPD

28 x 28 cm
Colour 3D Print
2014

24/09/2014 - 12/10/2014
Diagonale 45 (Lions Club Esch)
Pavillon du Centenaire, Esch-sur-Alzette
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In_Between междуSculpture

In_Between между

130 x 130 x 130 cm
Mirror finish Inox 
2014

3x

8x

16x

3x

10
04

02
10

05
83

10
06

66

10
06

67

3

IN BETWEEN

Design and Quality
PNSL of Luxembourg

5 6

4

15/05/2014 - 29/06/2014
Angste Povera by the PNSL collective
Carré Rotondes, Luxembourg

26.09. - 29.10.2015 “Inertia of the real” Galerie 
Dominique Lang, Dudelange
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re-space/re-visit 

It involves putting forms and structures into relief. The architectonic elements are reworked in 

the manner of sculptures. Photography, images from Google Streetview and orthogonal aerial 

shots serve as a base for the idea development. These reworkings are carried out using digital 

production techniques: photos and screenshots are "sculpted" using 3D modelling software, 

before being printed on 3D printers. 

Intentions:

re-space/re-visit is based on an idea developed in the course of my involvement in urbanistic, 

architectural and artistic projects: starting out with a photo or a two-dimensional screenshot, 

this is then reworked using multi-disciplinary representation and (re) production methods and 

techniques. 

re-space/re-visit explores these processes in a more in-depth approach, blending malleable 

subjective memory, virtual and factual reality, (Google Streetview, Google Earth)  and media 

(television, Internet).

The two-dimensional representation of a "reality" undergoes a process of 3D modelling via 

which, places, traces and landscapes come to occupy a new, completely virtual space.

The interpretation of space and relief that 3D geometry allows is of course subjective, which 

means that it deforms reality, even though it strives meticulously to reproduce a memory 

to render it credible. Hence, this manipulation leads us to the help of digital production 

techniques, I make a physical reproduction of the 3D model. My fascination with spatial 

reproduction serves as the backbone of re-space/re-visit.

All data is either reworked by a way of computer simulations, or treated with digital and /or 

analog tools, side by side with real objects, so as to create a multiple and multidimensional 

space made up of virtual, artificial and real realities. Indeed, henceforth, one can speak of 

hyper-reality.

re-space/re-visit Notes
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HKZ_OfuroSculpture

HKZ_Ofuro

39°19’19.09” N  141°54’59.88” E

20 x 20 x 10 cm
3D Print
2012
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SDJ_Kūkō
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SDJ_Kūkō

38°08’28.40” N 140°55’13.95 E

15 x 10 x 2 cm
3D Colour Print
2012

14.03.2013 - 28.04.2013 
YOU I LANDSCAPE 
Carré Rotondes
Luxembourg

Sculpture
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THN_Ojigi is a 3D print reconstruction 
based on a drive-by photo and build-up with 
informations found on Google Maps and  
Streetview while retracing my travelled path 
digitally.  

THN_OjigiSculpture
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THN_Ojigi

THN_Ojigi

39°19’36.55” N 141°54’05.91” E

60 x 60 x 12 cm
3D Colour Print
2013

Sculpture
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HAM-STR - Intention

EN

Serge Ecker grasps this exhibition as an opportunity to develop his newest work which deals with the “centre Hamilius” and the 

Annexes of the Bourglinster castle. The underground space of the “centre Hamilius or Aldringer” is the transitory passage space in the 

city of Luxembourg. Who has not used this underground labyrinth as a connecting place without peeking into the Asian supermarket, 

checking the newspaper stand and continuing the journey to surface again by climbing one of the many ramps or staircases?

This location is our departing point for the in-progress shuttle and also the terminus for the exhibition and due to the closing and 

upcoming transformation of the place itself. It is creating a fictional link between the Annexes, the old stables of Bourglinster castle 

and the non-place of the “Aldringer” which both entered the collective memory.

Here is a space that is a non-place! We recognize the location through signs of the past, traces which guide us to this disappearing 

place.

 “Architectural elements have been manipulated and re-worked like sculptures. Photographs, digital images serve as documentation 

and starting point for the development of the ideas and to materialise these sculptures.”  

Through digitalisation and the derivation of these evidences, the work emerges. This lost place, will only be able to continue existing 

in our memories, through photographs videos and, in this case,  HAM-STR creates a physical souvenir of this location. 

Serge Ecker’s projects represent the materialisation of our internal world, a recall that is created through experiencing the place. 

The result, a virtual “fictional” space feeding on the quality of the captures, supports and 3D prints, which render the work almost real, 

through their extreme precision. 

This reality can lead to confusion, traces of these lost places are readable, but the global perception stays unrecognised. This lack 

of orientation is intentional by the author, as he manipulates and blends our subjective memory with the help of artificial elements. 

Fascinated by spatial re-production and archiving, Serge Ecker creates these “multiple and multidimensional spaces made up of 

virtual, artificial and existing realities. Indeed, henceforth, one can speak of hyper-reality.”  

FR

Serge Ecker saisit cette exposition pour son nouveau travail autour de centre Aldringen et les Annexes du Château de Bourglinster. 

Le souterrain du Centre Aldringen ou Émile Hamilus est un endroit de passage incontestable de la ville haute du Luxembourg. Qui 

n'est pas passé par son souterrain en jetant un coup d'oeil dans le magasin asiatique et continué son chemin pour ressortir de ce 

labyrinthe.

Lieu du départ de la navette in-progress, cette place est notre point de départ de l'exposition, mais aussi le terminus de cette place 

qui fera bientôt peau neuve. C'est en créant un lien fictif avec les Annexes de Bourglinster, anciennes étables du château, que Serge 

Ecker s'est inspiré pour son projet qui est, ici, présenté sous forme d'une impression 3D. Deux lieux ancrés historiquement dans la 

mémoire collective d'une nation.

Voilà un espace qui est un non-lieu !  On reconnaît l'endroit aux indices du passé, une trace qui nous guide dans un lieu disparu. 

« Les éléments architectoniques sont retravaillés à la manière de sculptures. La photographie, les clichés [...] sont la base pour le 

développement d’idées. »  C'est à travers la digitalisation et le détournement de ces indices que l'oeuvre se créer. Ce lieu disparu, il 

nous reste que notre mémoire, des photographies, des vidéos ou encore, ici, avec HAM-STR le souvenir physique de ce lieu revit.

Les projets de Serge Ecker représentent la matérialisation de note monde intérieure, mémoire à créer au fil de l’expérience de ces 

lieux. Le résultat, un espace virtuel « fictif » sa qualité des captures, supports et des impressions 3D sont des techniques extrêmement 

précises qui rendent l'oeuvre finale presque réelle. Cette réalité peut dès lors mener à confusion, les indices de ces lieux disparus 

sont repérables, mais la conception globale nous est méconnue. Cette confusion est cherchée par l'auteur, il manipule notre mémoire 

subjective à travers des éléments artificiels.

Fasciné par la reproduction spatiale, Serge Ecker crée des « espaces multiples et multidimensionnels faits de réalités virtuelles, 

artificielles et réelles. On peut dès lors parler d’hyperréalité. » 

IntentionIn-progress (Design City2014)
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HAM-STRIn-progress (Design City2014)

HAM-STR

49°36’39.70” N  06°07’35.90” E

23 x 20 x 12 cm
3D Colour Print
2014

25/04/2014 - 18/05/2014
In Progress
Annexes, Bourglinster
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- Textile
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Textile

21.07. - 30.07.2017 
“8èmes Jeux de la francophonie”  
Bibliothèque nationale, Abidjan, Côte d’Ivoire

Bronze medal for sculpture/Installation 

Grille d’Ivoire - Ivory Grid

Grille d’Ivoire - Ivory Grid

digital capture, machine knitting
9x  60 x 170 cm 
2017

Installation "Grille d'Ivoire", la défiguration du 
paysage naturel par l'industrie de l'huile de 
palme, reproduite en tapis, par une machine 
de tricotage hackée. 

The installation "Ivory Grid" shows the 
disfigurated natural landscape by the palm oil 
industry, reproduced as carpets by a hacked 
knitting machine. 



78

Soft Borders 
2015 (Photomontages d’orthophotos reportés sur tissus jacquard)

Il s’agit d’une série qui représente les cinq frontières du monde les « mieux gardées » et dont 
le franchissement est le plus désiré. Frontières controversées, fantasmées, surchargées de 
passages, de morts, de violences de disparitions: ce sont les frontières qu’essayent de traverser 
les êtres humains en quête d’une vie meilleure :

Mexique/États-Unis
Turquie/Syrie
Maroc/Espagne
Israël/Égypte
Hongrie/Serbie.

Les photographies sont des images satellite converties ensuite en tissages à travers un 
processus hautement technologique : par une machine à tricoter qui a été hackée par Victoria 
Pawlik (Electronic & Textile Institute, Berlin) et qui reproduit les images en quelques couleurs
seulement.

Texte par Sofia Eliza Bouratsis

Soft BordersInertia of the real
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Soft Borders

Soft Borders

65 x 250 cm
knitted wool
2015

26.09. - 29.10.2015 “Inertia of the real” Galerie 
Dominique Lang, Dudelange

Egypt - Israel USA - MexicoTurkey - Syria Marocco - Spain Hungary - Serbia

Textile
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The Vilnius Concert and Sports Hall was build in order to extend the large sports complex

around the algiris Sports Arena. This piece of architecture is the only one of its kind in

Lithuania, with a clear ambition to join the brutalist international architectural movement. The

architects were criticised for copying a similar building in Minsk. However, if we consider the

worldwide trend for such arenas, it is obvious that they looked towards acclaimed Western

examples for their inspiration. The City Construction Institute announced a tender for the

Concert and Sports Hall as early as 1961. Three groups of architects participated, and

Eduardas Chlomauskas' and Zigmantas Liandzbergis' concept, which came second, was

chosen.

The Hall, with 6.000 seats, has an expressive and fluid silhouette. The upper part of the

grandstand bends upwards, and the reinforced concrete ceiling, a construction stretching out

and hanging on a reinforced concrete frame(the engineer H. Karvelis received an award for it),

is unusual.

The facade and the interior are covered in dolomite tiles, a typical finish for the time. The foyer

is decorated with a wooden panel fixed into the wall by the artist R.Kavaliauskas. The west

wing of the vestibule contained a luxurious cafe and bar, decorated in brown leatherette and

mirrors, according to the best design tradition of Soviet times. The building also contained

a closed buffet-bar, for friends and guests of the Communist Party. All the most important

sports events and concerts took place in the Sports Hall, and it also hosted the Second

Convention of the Reform Movement of Lithuania.

http://issuu.com/vilniusarchitectureguide/docs/vilniusarchitectureguide/1

Concert and Sports Hall, Vilnius (Lt)  54°41'28"N 25°17'29"E
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VNO_01 & VNO_02

65 x 180 cm
C-print on 100% silk scarves
2015

VNO_02VNO_01Inertia of the real

Concert and Sports Hall, Vilnius (Lt)  

54°41'28"N 25°17'29"E
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Architecture is for humans by humans. Ruins, the remains of human made architecture/infrastructure. Ruins are 
defined and generated by absence of humans and function. My work aims to examine and explore the relationship 
between the hard and the soft by re transcribing/translating textures taken from deserted, lost locations abandoned 
buildings and non places.

Depicting these locations after the closure/abandonment, they remain useless and become contemporary ruins. 
Absence of interaction and use, create layers of texture and while time passes, the quality of the structures evolve 
and gain "value" by getting "richer". These textures are thus not created by humans but through their absence, time 
and nature taking back formerly claimed space.

Location: Gunkanjima / Hashima Island, (Jp)

4.5km west of the Nagasaki peninsula, was the most populated place on earth due to the seabed coalmine 
operated by Mitsubishi Mining Company. It has been abandoned in 1974 after only 35 years of use after the 
Japanese government changed their energy policy and since then is left to decay. I consider this island as the 
perfect example for a non place since it has been used and inhabited for the pure use as a functional space for a 
modern society to satisfy its demands for energy during the industrialization of Japan. This is how a modern or 
super modern city would probably look like after only 40 years of being unused and unmaintained. A place once 
home and workplace to a community with a peak population of 5259 people in 1959. Now, it lies in ruins, but not 
because of an earthquake nor a tsunami or a war, only because of a combination of modern society characteristics 
(political decisions, financial interest, company management, demand for resources and depopulation,... ) By 
exploring this former society in a nutshell I was able to capture and thus conserve details and textures of a perfect 
non place that are reproduced to literally get people in contact with the possible future of the spaces they inhabit. 
Raising awareness of our surroundings and spaces should also help to protect and conserve such a valuable place 
like Gunkanjima to make it a monument of our modern society.

Hard to soft

GKJ_02

32°37’45.2”N 129°44’21.1”E

70 x 150 cm
knitted wool
2015

GKJ_03

32°37’42.8”N 129°44’22.8”E

70 x 160 cm
knitted wool
2015

Inertia of the real



83

GKJ_02

32°37’45.2”N 129°44’21.1”E

70 x 150 cm
knitted wool
2015

GKJ_03

32°37’42.8”N 129°44’22.8”E

70 x 160 cm
knitted wool
2015

GKJ_01Textile

GKJ_01

32°37’44.5”N 129°44’19.2”E

70 x 150 cm
knitted wool
2015

03/05 - 27/05/2015 
D Welt vum Baam
Pavillon du Centenaire, Esch-sur-Alzette 

Réalisé avec le soutien du 

Centre national de l’audiovisuel (CNA), Luxembourg
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Burkho for men

Burkho (for men)

190 x 65 x 35 cm
modified afghan burkha for men
2015

26.09. - 29.10.2015 “Inertia of the real” Galerie 
Dominique Lang, Dudelange

Textile
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- Photography & Photomontages
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Zero Panorama - Is there a sound when no one listens? Photography
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Zero Panorama - Is there a sound when no one listens? 

Is there a sound when no one listens? I-IV
90 x 60 cm 
C-print Diasec© 
2019

Photography
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ERA_01 & 02 

2x 40x60 cm C-print on dibond 

2016

ERA 3x 30x20 cm C print on dibond   2017
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ERA

04.04.2017 - 28.04.2017
“Do clouds listen?”
Sofronis Arts, Luxembourg

31.03.2017 - 20.05.2017
“Eigenheim”
Krome Gallery, Luxembourg

in the framework of the 
European Month of Photography EMOP 2017

Photography
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CT

CT_front 
59,3 x 86,0 cm

Baryta photo paper

Photography

CT_side
126,0 x 86,0 cm
Baryta photo paper
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ILY (I love you! oh say it with paving stones!)Objectif - Lëtzebuerger Land

ILY

360 x 520 cm
Print
2014

07/11/2014 d´Lëtzebuerger Land 
(weekly newspaper)
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Luxembeach
Digital panorama photomontage on Alu-Dibond 140 x 90 cm 2013

LuxembeachPhotomontage

In the collection of the Museum of the City of Luxembourg
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Paradise LostPhotomontage

Paradise Lost
Digital panorama photomontage on Alu-Dibond 150 x 90 cm 2013

In the collection of the Ministry of Culture, Luxembourg
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Annex I 

Texte de Dr. Tonia Raus 

- zero panorama: une tentative de dénaturation  p. 102 - 106

Textes de Sofia Eliza Bouratsis (Phd):

- sur l'exposition "Inertia of the real" (2015)   p. 106 - 111

sur le projet des néons λάθως & βασανίζομαι (2017)  p. 112 - 113
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Inertie du réel 
« Traductions » & autres passages, d’un état à un autre

À propos de l’exposition Inertia of the Real
de Serge Ecker 

Commissaire d’exposition Danielle Igniti

Centre d’art – Ville de Dudelange
Dominique Lang

26.09.2015 - 29.10.2015

Inspiration : la violence du monde et l’authentique expérience de passivité

« We experience history […].
We see the devastated human environment, half empty factories,

 Machines falling apart, half empty stores […].
What we experience at this moment, the psychoanalytic term for this might have been inertia of the real. This mute presence, beyond 

meaning […]. 
Maybe without this properly artistic moment of authentic passivity nothing new can emerge » 1.

La première exposition monographique de Serge Ecker est inspirée de ces mots de Slavoj Žižek dans le film The Pervert’s Guide to 
Ideology. Consumerism and Waste. Le philosophe psychanalyste slovaque critique en effet les habitudes consommatrices de la société 
capitaliste. Habitudes dans lesquelles il comprend évidemment tout le mode de vie à l’occidentale : de la mode du bien-être, au bonheur « à 
trouver », jusqu’aux plaisirs et satisfactions achetées – qui ensuite deviennent déchets. Il explique que, vivant dans la société capitaliste, 
les êtres humains deviennent des sujets – presque objets – de plaisirs superflus, aveuglés qu’ils sont par des conceptions idéologiques du 
monde. Idéologies qui reproduisent constamment et inconsciemment des travestissements ou des distorsions du réel – mais dont il est tout 
de même possible de se défaire. Ces « habitudes » destructrices, capables de désamorcer toute dimension critique de l’esprit, produisent 
ce qu’il nomme un état d’inertie : une authentique expérience de passivité. Or, ce que suggère l’intellectuel est que cette inertie – qu’il 
qualifie d’artistique – est peut-être la seule condition préalable à la naissance de quelque chose de nouveau ; car l’urgence, souligne-t-il, 
est de réfléchir avant d’agir, de se poser, presque passivement, de manière à pouvoir adopter une vision réellement critique des questions 
fondamentales concernant l’état actuel du monde.

Principe d’inertie et idéologie 

La proposition critique de Slavoj Žižek constitue l’un des éléments ayant inspiré l’artiste pour cette exposition, un approfondissement rapide 
de cette expression « l’inertie du réel » en parallèle avec la notion d’idéologie devient alors nécessaire. 

Concernant l’inertie. En physique, l’inertie d’un corps, référence galiléenne (également formulée par Descartes) est sa tendance à conserver 
sa vitesse ; c’est-à-dire qu’en l’absence d’influence extérieure, tout corps ponctuel perdure dans un mouvement rectiligne uniforme. L’inertie 
est aussi appelée principe d’inertie, ou loi d’inertie, et, depuis Newton, première loi de Newton. L’inertie, en physique, consiste donc en 
ce qu’« un point libre de toute liaison mécanique et ne subissant aucune action conserve indéfiniment la même vitesse en grandeur et en 
direction (y compris le cas où cette vitesse est nulle, c’est-à-dire, où le corps est au repos) » 2.

En psychanalyse maintenant. Selon Freud le principe d’inertie fait partie des éléments fondamentaux du fonctionnement psychique qui 
est régi par trois principes « qui pourraient s’appeler : “originaire”, ou “basal” ; processus primaire et processus secondaire ; à l’intérieur 
desquels exerceraient leur conflictualité deux principes antagonistes, respectivement : le principe d’inertie et le principe de constance (pour 
le processus “originaire”), le principe de plaisir et le principe de Nirvâna (pour le processus primaire), et le principe de réalité et la pulsion 
de mort (pour le processus secondaire) » 3. Ceci dit, le principe d’inertie (formulé pour la première fois en 1985) se comprend mieux dans 
la pensée de Freud lorsque le psychanalyste souligne le caractère conservateur des pulsions : « Une pulsion serait une pensée inhérente 
à l’organisme vivant vers le rétablissement d’un état antérieur que cet être vivant a dû abandonner sous l’influence perturbatrice de forces 
extérieures ; elle serait une sorte d’élasticité organique ou, si l’on veut, l’expression de l’inertie dans la vie organique » 4. Le principe 
d’inertie – qui vise un fonctionnement paisible, qui demande à se tenir au repos et à l’abri des stimuli – serait-il donc lié à la pulsion de 
mort – qui rend compte d’une violence, « d’une compulsion de répétition annihilante car visant le désinvestissement jusqu’à la destruction 
de telle ou telle représentation ou de tel ou de tel éprouvé » 5 – en tant que tendance à décharger toute excitation au niveau zéro ? Quoi qu’il 
en soit c’est en raison de l’influence « perturbatrice » du monde extérieur que la pulsionnalité finit par prendre en compte ce qui est autre 

1  Extrait de The pervert’s guide to ideology. Consumerism and Waste, un film de Sophie Fiennes, avec Slavoj Žižek – P Guide Productions/
Zeitgeist Films, 2012, DVD. Ce que dit ici Žižek est basé sur un texte de Walter Benjamin qui dit que « Nous sommes des êtres historiques ». Séquence 
filmée dans le désert Mohave dans un cimetière d’avions.
2  André Lalande, Vocabulaire technique et critique de la philosophie, Paris, P.U.F., 1951.
3  Lina Balestrière, Freud et la question des origines, Bruxelles, Éditions de Boeck Université (3ème édition), 2008, p. 86.
4  Sigmund Freud, « Au-delà du principe de plaisir », in Essais de psychanalyse, Paris, Payot, 1981, p. 67.
5  Lina Balestrière, Freud et la question des origines, op. cit., p. 91.
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(apport maternel, monde extérieur, différence sexuelle, etc.) ; car sans influence extérieure elle s’exprimerait en un éternel retour du même 
(voire même de l’état anorganique). Le principe d’inertie chez Freud, si proche soit-il de la pulsion de mort, est, pourrait-on donc dire, une 
aimantation exercée par l’angoisse de l’Autre.

Cette angoisse de l’Autre, cette douleur du réel, l’être humain a naturellement tendance à l’éviter. Or, le propos de Serge Ecker dans Inertia 
of the Real ne consiste ni à éviter les douleurs du monde, ni à les interpréter pour leur donner un sens autre. Au contraire : il s’agit ici de 
mettre en évidence (dans d’autres contextes que celui de la physique ou de la psychanalyse) les effets, sources (financières, politiques et 
sociales) de cet état d’inertie, de choc, de violence puis de latence. Son travail, éminemment politique et engagé pour les droits de l’Homme, 
consiste notamment a capturer le réel à travers la photographie et à ensuite à retravailler la photographie, à la traduire en d’autres termes 
matériaux (impressions 3D, tissages, impressions sur soies). 

Le mot traduction est ici fondamental car il s’agit précisément de cela : du passage d’un langage à l’autre et d’une dimension à une 
multidimensionnalité. C’est une manière de garder certains éléments, de doter un fait observé d’une certaine abstraction, d’aplatir une 
image, pour ensuite lui rendre une matérialité nouvelle – autre.

Dans le rapport au réel intervient ensuite le rôle de l’idéologie. L’évocation humoristique, cynique et toujours critique des caractéristiques 
fondamentales de l’idéologie 6 traverse en effet constamment le travail de Serge Ecker :

- L’idéologie tout d’abord comme polémique qui s’oppose à d’autres idéologies ; le discours offensif – politique, philosophique, esthétique, 
religieux, financier, journalistique, etc. – contre des conceptions divergentes du monde, de la société, de l’homme.

- L’idéologie ensuite comme fausse conscience qui travestit ou occulte le réel par de fausses associations (par exemple entre la 
perfection de l’image du corps et la consommation marchande) ou de fausses dissociations (par exemple entre les conditions de vie 
harassantes et la « cité idéale » construite pour les travailleurs).

- L’idéologie ensuite comme illusion, comme fuite en avant utopique. Les cas de figure sont nombreux et vont de la « cité parfaite » 
(EPCOT par exemple 7) à l’homme parfait recréé en technologies 3D et qui ne tomberait pas malade, serait immortel et n’aurait plus 
de problèmes de mémoire ou d’affects. Dans le travail de Serge Ecker, l’attention portée à l’illusion concerne notamment les œuvres 
architecturales, les visions de la vie en société, des mondes, bâtiments, villes, symboles du pouvoir, construits et ensuite abandonnés 
car …inutiles, inefficaces, vieillis.

Passer par le virtuel pour revenir à l’objet réel

« C’est le langage qui doit s’adapter aux faits et non l’inverse.
 Tenter d’accommoder l’interprétation d’un phénomène avec un langage déjà formé et rempli d’a priori ne peut mener qu’à des 

conclusions fausses sur la nature des choses ». 
Ludwig Wittgenstein 

Serge Ecker mobilise ainsi le langage technologique contemporain pour exprimer à sa manière, critique, parfois humoristique, parfois 
cynique, parfois graphique, les faits – de violence, de souffrance, et d’injustice. En d’autres termes les paradoxes de notre époque : des 
ruines des sociétés contemporaines, au plus grand cimetière d’avions du monde, en passant par la crise des refugiés (à propos de laquelle 
il a eu comme une vision, un an avant son explosion), à la dureté des frontières entre les pays, ou entre les deux sexes. Comme s’il créait 
une archive de situations et de lieux perdus, oubliés, une collection de ruines du contemporain. 

Il y a donc d’abord localisation et capture des lieux ou des faits : cela constitue le point de départ de tout projet – capter la réalité, l’enregistrer 
presque objectivement (à la manière d’un chercheur), la « prendre » et la digitaliser. Le processus choisi par l’artiste consiste ensuite en une 
édition et une recomposition du matériel à travers diverses techniques de passage technologiquement extrêmement pointues (logiciels de 
recomposition d’espaces, images de géolocalisation, imprimantes 3D) : de la photographie – comme preuve en deux dimensions – il transite 
ainsi à l’objet imprimé en 3 dimensions ou tissé à travers des processus très particuliers.

Reconstruire l’objet réel en trois dimensions après l’avoir aplati, redonner une matérialité nouvelle aux images ; ce travail de reproduction 
spatiale en de nouveaux termes mais à partir d’informations et d’éléments « objectifs » (les simulations informatiques ou le traitement de 
données avec des outils aussi bien analogiques que digitaux), peut rappeler le labeur du philosophe qui, à l’aide de concepts (d’outils 
de pensée) essaye de saisir le réel et de le comprendre. C’est pourquoi la position de l’artiste-chercheur, qui sans tabou, ne se dit pas 
exactement artiste mais aussi chercheur – de méthodes pour exprimer le réel – apparaît si juste.

6  Voir à ce sujet Louis-Vincent Thomas, « Les fonctions de l’idéologie », Prétentaine, n ° 27/28 (« Quel penser ? Arguments, inventions, 
transgressions »), sous la direction de Sofia Eliza Bouratsis, printemps 2011.
7  Passionné d’urbanisme et de nouvelles technologies Walt Disney avait imaginé à la fin des années 1950 la cité du futur : EPCOT (Experimental 
Prototype Community of Tomorrow). EPCOT, cité inspirée de l’urbanisme utopique et futuriste, était notamment supposée contrôler son climat grâce à un dôme 
gigantesque. Lire aussi à ce sujet l’article de Robert Misrahi, « La ville et la pensée utopique », Prétentaine, n° 16/17 (« Villes »), hiver 2003-2004.
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Les œuvres

B52 - F4 (2015).
Il s’agit d’un photomontage digital converti en papier peint et d’une série de modèles d’avions digitalement recréés. Ce que l’on voit ce sont 
surtout les avions Nuclear Bombers qui ont été utilisés par les États-Unis pendant la guerre du Vietnam, il s’agit du plus grand cimetière 
d’avions du monde. Serge Ecker a d’abord capturé l’espace (300 screen shots sur Google Maps), capture à travers le monde virtuel du 
monde réel, qu’il a ensuite retravaillé. Paysage infini de « déchets » qui ont couté, tué et contribué à écrire l’histoire de l’humanité. 

LPD, 2014, impression 3D.
C’est une vidéo et à ses côtés des impressions 3D : le tout réalisé à partir de captures Google Street View. Ce que l’on voit ce sont les 
bateaux qui s’entassent à Lampedusa en Italie. L’artiste a en effet virtuellement visité le site encore très difficile d’accès (dans le monde réel), 
car là, dans ce paysage dévasté et qui a l’air abandonné, gît un autre cimetière, celui des bateaux des boat people, refugiés et migrants, 
qui arrivent par milliers depuis l’Afrique en Europe et qui meurent (par milliers également) dans la méditerranée. Résultat particulièrement 
dérangeant et intéressant : la « pixellisation tridimensionnelle » de l’impression (le rendu de la poudre de plâtre artificielle et colorée qui est 
imprimée) rappelle également qu’il s’agit ici de zones cachées, dissimulées même (notamment par Google).

Forget the Names, Let’s Talk About Numbers II 8, 2015. 
Cette œuvre est également un hommage aux dizaines de milliers de disparitions et de morts anonymes, des destins oubliées des refugiés 
et migrants sur leur chemin vers l’Union européenne. Une tente faite d’une couverture de survie (l’abri d’urgence) est suspendue au plafond 
et un sac de perfusion qui contient de l’eau salée (celle de la mer méditerranée) pend  en son sein. Le sac goutte sur une pierre brûlante 
(rouge, luxembourgeoise). En raison de la chaleur extrême de la pierre, chaque goutte qui tombe s’évapore immédiatement, et l’on entend 
cette évaporation ardente dans tout l’espace d’exposition. Or, la pierre sur laquelle brûlent les gouttes « anonymes » est issue de « notre 
terre » luxembourgeoise. 

Cynisme et engagement : cette goutte qui brûle et disparaît n’est qu’un chiffre, ce n’est qu’une « goutte d’eau dans l’océan », son l’existence 
est sans conséquence. Or, sans les milliards de gouttes insignifiantes, il n’y aurait pas d’océan. Ce témoignage, qui invite à la contemplation – 
accompagné par ce qui ressemble à des minutes de silence non-demandées qui ici deviennent son et voix – laisse des marques d’eau salée 
sur la pierre : c’est une trace artistique de ce qui a lieu et que l’on ne peut ni nier, ni oublier.

Soft Borders, 2015 (Photomontages d’orthophotos reportés sur tissus jacquard) 
Il s’agit d’une série qui représente les cinq frontières du monde les « mieux gardées » et dont le franchissement est le plus désiré. Frontières 
controversées, fantasmées, surchargées de passages, de morts, de violences de disparitions : ce sont les frontières qu’essayent de 
traverser les êtres humains en quête d’une vie meilleure :

- Mexique/États-Unis
- Turquie/Syrie
- Maroc/Espagne
- Israël/Égypte
- Hongrie/Bosnie-Herzégovine. 

Les photographies sont des images satellite converties ensuite en tissages à travers un processus hautement technologique : par une 
machine à tricoter qui a été hackée par Victoria Pawlik (Electronic & Textile Institute, Berlin) et qui reproduit les images en quelques couleurs 
seulement. 

Série Inertia of the Real, 2015 (photographies reportées sur tissus jacquard ou sur pure soie).
L’architecture, œuvre et création humaine est toujours vecteur d’une vision du monde et de la vie. Serge Ecker, pour cette série, choisit les 
ratés, les échecs, les abandons de constructions humaines – comme restes précieux d’une vision échouée. Exemples :

- une piscine abandonnée à Esch-sur-Alzette au Luxembourg
- la tour Hadir Tower à Differdange au Luxembourg : « Den Tuerm » datait des années 60 et appartenait à Arcelor Mittal qui l’a démolie en 

Février 2015. Elle constituait un « landmark » dans le paysage de Differdange, un témoin de son histoire récente (la ville a environ une 
centaine d’années et la tour a fêté en 2014 ses 50 ans). Vidée pendant les années 1990 de son activité par Arbed (qui avait fusionné 
avec Hadir en 1967), elle était occupée depuis plusieurs années par le Ceps/Instead, désormais installé à Belval, puis laissée à l’état 
d’abandon. Une mobilisation sans succès a eu lieu pour son « sauvetage ».

- Gunkanjima, l’île désormais déserte de Hashima au Japon. Construite par la compagnie minière Mitsubishi pour ses travailleurs, elle 
était le lieu le plus densément peuplé de la Terre jusqu’en 1974, lorsqu’elle a été abandonnée seulement trente-cinq ans après sa 
construction. L’artiste considère cette île comme un exemple parfait de « non-lieu » contemporain : elle a été construite et habitée 
uniquement pour des raisons fonctionnelles. Celles-ci une fois accomplies, le lieu de vie a tout simplement et brutalement été abandonné. 
Des familles y ont vécu (5259 personnes en 1959) mais pour des raisons financières, politiques et de gestion de ressources elle a « tout 
simplement » été dépeuplée.

Burkho, 2015. Burkha afghane adaptée pour homme.
Ici Serge Ecker joue : il a commandé la Burkha afghane sur un site spécialisé (kabylon.shop.de) et est intervenu sur le design de la robe en 
lui ajoutant une braguette provocatrice.

8  L’œuvre a également été créée et exposée du 03 juillet au 22novembre 2015 lors de l’exposition Where the grass is greener au Kunstmuseum 
Liechtenstein, à Vaduz.
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In_Between ìå æäó, 130 x 130 x 130 cm, Mirror finish Inox, 2014
Cette sculpture « polémique » est aussi un acte d’humour critique : une version bling-bling des antichars de guerre, une transposition d’un 
matériel de guerre en matériel d’art, en boule de discothèque, éclatante de brillance. Objet à l’esthétique design qui, comme le dit l’artiste 
« pourrait servir à protéger les luxembourgeois. Mais de… quoi ? ».

Roppongi Hills Mori Tower 六本木ヒルズ森タワー 35°39’38”N 139°43’45”E
Puis il y a cette photographie, partie d’une série. Cette photographie n’est pas retouchée, elle a tout simplement été prise du haut d’une tour 
au Japon, un jour pluvieux. Et la pluie qui coule sur la fenêtre de la grande tour donne sa texture à l’image. Ici, de manière particulièrement 
équilibrée, le passage d’une matérialité à l’autre, caractéristique du travail de Serge Ecker, se fait naturellement – ou presque, car la 
pollution qui joue aussi son rôle, disons « esthétique », et gris. Il y a en effet juste la réaction de la nature (les gouttes encore) sur les 
œuvres humaines (la ville). Or, le jeu de lumière, de dégradations et de dégoulinement de l’image qui se met en place est particulièrement 
inquiétant et poétique. Peut-être parce qu’ici l’abstraction est spontanée, naturellement précise. Les couleurs fluorescentes éclatent dans le 
gris profond alors que la menaçante pollution vient couvrir la ville. C’est beau.

Inertie créatrice et critique : ouverture

Il y a souvent dans l’art contemporain un écart entre ce que l’artiste veut dire et ce que dit son œuvre. Or ici, tel n’est pas le cas : les 
passages, traductions, transitions d’une technique à l’autre, d’une méthode de capture du réel à l’autre et d’une technique de reproduction 
extrêmement technologique au tissage – autrement-dit la matérialité que l’artiste donne à ses questionnements et à ses œuvres constitue 
le discours même de la critique qu’il porte à la société contemporaine. Il y a des entre-deux, entre-deux frontières, entre-deux états (le tout 
et le rien), entre deux conceptions du monde (l’être humain comme chiffre ou comme singularité, ipséité et subjectivité) : et ils apparaissent 
spontanément. Ces intervalles entre le vide et le plein, sont ce qui perce du travail de Serge Ecker : l’espace négatif, dévoilé, réinterprété, re-
matérialisé. Et ce que l’artiste nous donne à voir est un espace multiple et multidimensionnel fait de réalités virtuelles, artificielles et réelles. 
On peut aussi évoquer une hyper-réalité.

Les dévoilements 

L’inertie du réel telle qu’elle est développée par l’artiste-chercheur dans ce projet consiste en effet à dévoiler.

Ce que l’on jette. 
L’absurdité de la production, les déchets du monde, sont ainsi à leur tour convertis en production : en décorum – le papier peint, les carrés 
de soie et tapisseries – toujours ambigus, et éminemment subversifs.

Les ruines contemporaines.

Il s’agit de plonger dans des non-lieux inversés : non pas surpeuplés, comme dans la théorie de Marc Augé 9, mais au contraire, dépeuplés, 
abandonnés. Serge Ecker pointe ainsi ces détails provenant de ce qu’il appelle des « non-lieux parfaits ». En effet, ils n’ont pas été détruits 
par une guerre ou un tsunami, ou encore par l’éruption d’un volcan, ils ont juste été abandonnés par la société contemporaine.

Cette attention portée à des environnements humains détruits et dévastés pourrait être décrite comme un regard qui cherche une 
« architecture de la vérité » : car ce qui suit ce regard c’est la (re)création artistique d’un moment précis (et habituellement dissimulé) juste 
avant que ces lieux ne disparaissent (ou pas). Faits par et pour des humains, une fois non-habités ces bâtiments en ruines deviennent 
brutaux, hostiles et durs. Or selon le regard de l’artiste, avec le temps, ils gagnent en texture. Paradoxalement, les tissages qui en découlent 
produisent ensuite des soft buildings. Or, la démarche et le questionnement qui se trouvent à l’origine de ces créations sont tout sauf soft. 
Cette attention portée sur la présence silencieuse de ces lieux, sur ces histoires désormais anonymes et non-répertoriées, ce travail qui 
érige les ruines en monuments de la contemporanéité déjà abandonnés, pointe – à travers l’inerte – la trivialité de nos sociétés, ses déchets 
et ses restes, ce gaspillage de visions du monde, d’argent, d’espace et d’histoires. 

Or, à travers la réinterprétation artistique, critique et technologique de l’espace, Serge Ecker, en choisissant cette sorte de fidélité à l’image 
d’« origine », à la matière première qui est non-pas travestie mais traduite, propose une sorte d’archive de l’abandon, du dissimulé, du 
dérangeant, il s’agit en effet d’archives d’espaces fantasmés – parfois historiquement fondamentaux, parfois « insignifiants » ; mais quoi 
qu’il en soit : toujours honteux pour la nature humaine.

9  La théorie des « non-lieux » élaborée par l’anthropologue Marc Augé est ici approfondie. L’anthropologue s’intéresse notamment au fait que 
contrairement aux villages (le premier objet d’étude de l’anthropologie) nous avons aujourd’hui à faire à des lieux en lesquels il est impossible de lire 
des rapports sociaux et les hiérarchies, des lieux que nous ne pouvons nous approprier car le rapport que nous entretenons à eux est froid et stricte : 
il se limite à l’expérience de consommation ou de transit. Plus précisément, l’anthropologue s’intéresse à des lieux anonymes et solitaires (tels que les 
moyens de transport de masse, les grandes complexes hôteliers, les centres commerciaux, les aéroports, ainsi que les lieux d’accueil des refugiés). Ce 
qui nous intéresse ici est le fait qu’il précise que ce qui pour quelqu’un est un « non-lieu » peut évidemment être le lieu de travail de quelqu’un d’autre, 
donc un « lieu », psychiquement et socialement investi. Ce qui dans cette théorie est le plus enrichissant concernant le travail de Serge Ecker c’est bien 
cette dimensionnalité multiple dont peut revêtir un lieu en fonction du rapport que nous entretenons à celui-ci, en fonction du vécu. Marc Augé, Non-Lieux. 
Introduction à une anthropologie de la surmodernité, Paris, Éditions du Seuil, « La librairie du XXe siècle », 1992.
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Les dialectiques de la catastrophe.

Dans le travail de Serge Ecker, l’architecture comme œuvre humaine est en effet toujours opposée à la catastrophe (humanitaire) comme 
œuvre humaine (également) ; ou encore à la catastrophe naturelle de l’œuvre architecturale ; ou encore à la reprise des droits de la nature 
sur l’œuvre humaine abandonnée. Cela se fait à travers l’attention portée à la matérialité qu’acquiert un lieu avec les traces que dépose 
en lui l’écoulement du temps – la verdure qui recommence à pousser, les plafonds qui s’effondrent, le bâtiment qui s’écroule. Et ce pouvoir 
paradoxal de cette destruction de revêtir ensuite de quelque chose de beau, comme un spectacle sans mot aucun, sans présence aucune, 
sans histoire et qui pourtant réussit a transmettre le sentiment de la nostalgie et celui de la trivialité caractéristiques du vécu dans leur 
absolue totalité.

D’où surgit le pouvoir de créer de l’inertie.

Il est notamment exprimé à travers la création des tapisseries : historiquement vecteurs de pouvoir politique et symbolique, aussi bien 
dans l’histoire de l’art que dans celle de l’humanité. À travers sa présence, cet ornement impose traditionnellement son langage et un 
certain silence. Or, quand Serge Ecker choisit de mettre en œuvre cette esthétique minimaliste (ses tapisseries sont faites sur base de 
codes d’uniquement six couleurs) il laisse l’espace nécessaire au spectateur pour saisir la complexité (le sens historique, les enjeux 
économiques, politiques et sociaux) des réalités qu’il donne à voir. Réalités idéologiquement et violement chargées, notamment lorsqu’il 
s’agit des précieuses frontières les plus « protégées » de la planète, autrement-dit celles autour desquelles sont morts le plus de personnes. 

Ce travail sur des environnements hostiles (l’abandon rend hostile) ou sur des lieux de violence (la frontière impénétrable) à travers des 
matières douces (la soie, la laine) ; la reproduction de ces réalités dans des matières avec lesquelles les humains peuvent – et désirent – 
interagir (toucher, acheter, porter) suggèrent une appropriation possible, douce du moins, de l’histoire, de l’existence d’un non-lieu, d’un 
non-passage et d’un non-évènement.

Peur et inertie. 

« Si je fais la connaissance d’une nation étrangère ce que je vois me semble tout d’abord nouveau, inhabituel. À lui seul le type physique 
des étrangers est souvent différent de celui de mes co-nationaux ; leurs mœurs, leur mode de vie, leur culture intellectuelle me sont 
étrangers, et je dois très souvent m’y habituer très lentement ; si je fréquente les étrangers de plus près, je m’aperçois que dans les 

mêmes circonstances, ils font d’autres choix. La conscience humaine est dominée par la loi de l’inertie. Au cours de notre développement, 
nous avons acquis un système de représentations. Si une nouvelle donnée cognitive vient ébranler cet édifice, l’inertie de notre 

conscience s’en défend ; ce n’est qu’avec une grande répugnance que le savant qui, depuis des années, a tenu pour vraie une certaine 
assertion scientifique, admet qu’un fait nouveau rend cette assertion caduque. Ce sentiment de répugnance accompagne très souvent 

aussi l’observation des particularités d’une nation étrangère » 10.

Ces photos retravaillées, ces installation, ces impressions 3D de Lampedusa ou cette tente du souvenir (Forget the Names, Let’s Talk 
About Numbers II) posent en effet encore une autre question importante : Est-il vraiment nécessaire de dire que les réfugiés sont des 
êtres « comme nous » pour ressentir des émotions ou, encore, pour s’engager dans leur accueil ? Est-ce que l’inertie actuelle est due à 
la peur que provoque l’altérité, tout « simplement » ? Et quelle altérité peut-il y avoir entre une personne née en Syrie et une autre née au 
Luxembourg le même jour – sinon celle du hasard et de la chance.

La preuve des horreurs que fournit le travail de Serge Ecker est celle de drames qui pour « nous » sont des réalités « autres », éloignées. 
Or, que se passe-t-il lorsque notre voisin n’est pas « comme nous » mais qu’il subit tout de même une injustice terrible ? Comment 
sympathiser avec l’étranger ? Avec le différent (sexe par exemple) ? Cette immersion dans l’espace cybernétique, dans le post-digital, dans 
un univers complétement autre, finit-elle par poser les mêmes questions, juste à travers un nouveau média ; ou nous permet-elle peut-être 
de comprendre, de saisir, de ressentir l’universalité d’une autre manière ?

La question de l’authenticité. 
C’est cette question que pose en dernière instance le travail de Serge Ecker : De l’espace au non espace puis à l’objet, de la photographie à 
la non-photographie ou à la matière… Que reste-t-il du réel après une entrée dans le virtuel ? Que reste-t-il de réel, de vivant, de mémorisé 
(ou de commémoré) d’un lieu ou d’une histoire abandonnées et ensuite virtualisés ? Quel est le statut du réel ? Et comment le réel peut-il 
tant changer de sens, en « fonction » de l’attention que nous lui accordons, de l’interprétation dont nous le dotons, des traces dont nous en 
gardons ?
 
Le charme des objets créés par Serge Ecker ne se situe donc pas seulement dans leur état présent ; il est aussi dans le voyage qu’il a 
fallu à l’artiste-chercheur jusqu’aux objets, lieux, images, histoires ; puis dans le chemin réalisé entre le passé remémoré, l’état présent et 
la donation autre, artistique, de l’œuvre dans le présent. Ce qui confirme la phrase de Walter Benjamin et dont s’inspire Slavoj Žižek pour 
parler d’inertie : « Nous sommes des êtres historiques ».

En période d’apathie et de relativisme historique, ce moment de passivité, d’observation, de non-compréhension, l’inertie semble alors plus 
importante que l’action irréfléchie et rapide. Ce travail artistique invite à cela : il ne s’agit pas de créer un événement ou un récit, mais de 
porter son attention à l’existence de ces réalités (altérées juste en leur matière). Comme une demande de respect et un acte de réflexion, 
formulés par l’artiste.

Texte par Sofia Eliza Bouratsis

10  Otto Bauer, La Question des nationalités et la social démocratie, EDI, Arcantière Editions Paris 1987, Tome II, p. 165. Je souligne.
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λάθως & βασανίζομαι …

Apprendre de la crise « grecque » ?
 
À propos des graffitis et des néon homonymes de Serge Ecker par Sofia Eliza Bouratsis

Un mot a recouvert les murs d’abord d’Athènes, puis de toute la Grèce : βασανίζομαι… (prononcer vassanízomé). Ce mot est un verbe et il 
veut dire que « je souffre ». Jamais signé, dessiné de manière calligraphique – et toujours identique – ce mot n’est pas un graffiti comme les 
autres, il est devenu une expression à la fois cynique et poétique de la situation du pays depuis 2008. Les premiers βασανίζομαι… seraient 
donc apparus vers 2009, lorsque la crise a commencé à s’installer de manière de plus en plus stable en Grèce, lorsque l’« il y a de l’argent » 
de Giorgos Papandreou a été démenti et que le peuple grec a compris que quelque chose de grave était en train de se passer. 

Malgré le fait qu’aujourd’hui ce mot soit connu et reconnu par tous, personne ne sait réellement d’où il vient. Ce « je souffre » est apparu en 
même temps qu’un foisonnement du graffiti en Grèce. Depuis quelques années Athènes est en effet considérée comme la nouvelle capitale 
mondiale du graffiti, et du Street Art, aussi bien pour l’ampleur que pour la quantité des slogans et dessins qui recouvrent ses murs. Les 
murs de la capitale grecque sont en effet recouverts de messages porteurs d’espoir, de fureur, d’angoisse, de critiques sociopolitiques, de 
rage et d’humour. Comme si les artistes étaient devenus plus citoyens, ou les citoyens plus artistes ; comme si l’expression dans l’espace 
public, éphémère, libre, le plus souvent (mais pas toujours) hors marché (de l’art) et hors la loi était devenue ce que l’on pourrait qualifier 
d’une esthétique de la crise grecque – du moins pour ce qui concerne l’expression du vécu au quotidien. Projet et tendance – d’écrire ce que 
l’on pense sur les murs – qui selon les cas se situent entre l’art, la mode et l’activisme, et qui ne s’expliquent pas seulement par la marge 
laissée à la spontanéité dans l’espace public grec. Ces messages sont poignants car ils sont directs : comme si les murs grecs étaient 
devenus des carnets de notes à la fois publics et intimes de la crise, comme si les murs prenaient la parole.

βασανίζομαι… est différent des autres mots qui chaque jour apparaissent et disparaissent des murs du pays – et pas seulement parce qu’il 
est l’un des seuls à avoir dépassé les frontières d’Athènes. Ce mot est en effet devenu un mythe, une légende et même une inspiration : 
cela veut dire que « je souffre », mais peut également signifier que « je me fais souffrir ». Verbe passif et actif à la fois, il a réussi à 
cristalliser à lui seul le psychisme collectif – s’il en est un – des grecs, qui depuis neuf ans sombrent dans un désespoir profond. Tous les 
grands journaux grecs ont consacré à ce mot des articles (Kathimerini, To Vima, etc.) ; en cherchant βασανίζομαι… sur Google l’on trouve 
un nombre impressionnant de photographies de cette calligraphie murale qui peut aller jusqu’à recouvrir de très grandes surfaces un peu 
partout dans le pays ; sept blogs et deux pages Facebook empruntent juste l’expression (et la plus « populaire » des deux jouit de quelques 
338.260 likes). Au-delà d’internet, une pièce de théâtre présentée en 2012 à Athènes a été titrée βασανίζομαι… : elle relatait les difficultés 
de la vie quotidienne d’un jeune grec pendant la crise. C’est un fait : ce « je souffre », poétique et subversif, est devenu un succès. Il réussit 
en effet en un clin d’œil, discret et indiscret à la fois, à dire à chacun de ses lecteurs qu’ils ne sont pas seuls à souffrir. Avec humour et 
cynisme, toutes les souffrances – qu’elles soient personnelles ou collectives, traumatiques ou dérisoires – y sont contenues. Parfois le mot 

est interprété comme étant le résultat d’une histoire d’amour douloureuse, d’autres fois il devient le geste d’une personne qui aurait perdu 
son travail ; d’autres encore, il est considéré comme le projet d’une seule personne – un artiste – réalisé ensuite par un crew de writers. 
Personne ne sait exactement d’où vient ce mot et en réalité cela importe peu : son mystère fait partie de sa poéticité et son message 
ouvert – à la fois actuel et inactuel – contribue à son succès.

C’est en cela que le geste de Serge Ecker de transformer ce « je souffre » si grec, en néon pour une pièce de théâtre titrée Grexit produite 
au Luxembourg en janvier 2016, est important. C’est une manière de dire que βασανίζομαι… n’est peut-être pas que grec. Ce geste – à la 
fois tranchant, émouvant, poétique et engagé – est un geste d’artiste car il crée un lien effectif : d’une œuvre à une autre, d’un mot à une 
image ; et d’une situation vécue à un message qui est peut-être le plus caractéristique et aussi le plus résistant de la Grèce actuelle. Cette 
Grèce qui est menacée à tour de rôle de Grexit, de sortie de l’espace Schengen ou même, parfois, de l’Union Européenne.



113

Cette transformation artistique du graffiti – éphémère, vandale, immatériel et « underground » – en néon – fragile, lumineux, élégant et 
inséré dans le monde de l’art – est ainsi à la fois un signe de respect et une prise de position dotée d’un certain humour… Ce passage 
est aussi l’un des traits caractéristiques du travail de Serge Ecker : conversion d’un médium à l’autre, traduction esthétique d’un langage à 
l’autre, passage du message de la peinture à celui de la lumière – et mise en lumière d’un instantané – celui du présent grec et européen. 

L’on ne sait pas si λάθως est peint par la même bande d’ « écrivains invisibles », et en réalité cela importe peu. Lors de son premier voyage 
en Grèce, l’artiste luxembourgeois passe une après-midi face à ce graffiti. λάθως est le mot erreur écrit avec une faute d’orthographe (« ω » 
au lieu de « o »). L’artiste décide de répéter son geste de traduction symbolique – car les erreurs politiques, économiques et sociales, se 
perpétuent et font souffrir les peuples partout sur la planète. Pour l’artiste « Apprendre d’Athènes », pour reprendre le titre de la Documenta, 
c’est donc cela : transmettre sans préjugés le message de ceux qui vivent l’austérité chaque jour depuis neuf ans. Ramener les néons en 
leur lieu d’origine pendant la Documenta serait ainsi comme opérer une inauguration : celle du projet de résister à travers l’art – parfois de 
manière anonyme et parfois en signant, parfois dans le monde de l’art et d’autrefois dans les rues des villes que nous habitons. Les néons 
de Serge Ecker deviennent ainsi à la fois œuvres et hommages actifs. Un clin d’œil critique aux « erreurs » et un « je souffre » encore plus 
puissant car fondamentalement européen…

Sofia Eliza Bouratsis
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Experimentierraum

journal.lu - 22.07.2020

Foto: Editpress/Julien Garroy
LUXEMBURG
SIMONE MOLITOR

Neue Installation in der „CeCiL’s Box“: „meanwhile“ von Serge
Ecker

Wenn man gestresst ist oder in Gedanken versunken, läuft man vielleicht einfach vorbei, ohne zu merken,
dass es hier etwas zu sehen gibt. Wir reden von der „CeCiL’s Box“, in gewisser Weise der kleinsten
Kunstgalerie der Stadt. Eigentlich ist es nur ein Schaufenster. Alle drei Monate stellt das Cercle Cité diese
Vitrine einem anderen Künstler für ein originelles Projekt zur Verfügung. Kunst wird in den öffentlichen
Raum gebracht, direkt vor die Nase der Passanten. Serge Ecker ist bereits der 19. Künstler, der den Auftrag
erhielt, die „CeCiL’s Box“ kreativ und originell zu „füllen“. Sein Werk heißt
„meanwhile“. Einfach daran vorbeilaufen, sollte man nicht. Wir haben uns mit dem luxemburgischen Künstler
über seine Arbeit unterhalten. Dem breiten Publikum dürfte er vor allem als Schöpfer der lilafarbenen
Melusina-Statue im Stadtgrund und möglicherweise auch als Mitglied des DKollektiv bekannt sein.   

Was war für Sie die Motivation, die „CeCiL’s Box“ zu gestalten?

Serge Ecker Ich wurde bereits letztes Jahr gefragt, ob ich Interesse hätte. Da hat es aber zeitlich nicht für
mich gepasst, jetzt aber schon. Der öffentliche Raum hat für mich einen besonderen Reiz. Das ist nicht mit
einer Galerie zu vergleichen. Hier bietet sich tatsächlich die Möglichkeit, mit der Öffentlichkeit zu spielen
und etwas Interaktiveres auszuprobieren. Das habe ich noch nicht so oft gemacht.

Lëtzebuerger Journal: Experimentierraum https://www.journal.lu/top-navigation/article/experimentierraum-1/

1 of 3 23/07/2020, 09:38
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Ausstellung

Boris Loder

In der Woche vom 25. Juni bis zum 6. Juli fand in der Galerie d’art Armand Gaasch in 
Düdelingen die Ausstellung Heavens, Earth and People statt. Gezeigt wurden Werke 
der Japanerin Horiren First, der in England lebenden, japanischstämmigen Mayumi 
Hirata und des Luxemburgers Serge Ecker. Die drei Künstler, die sich in Japan ken-
nenlernten, widmeten sich in ihren Arbeiten einem gemeinsamen Thema, dem 2011 
vom Erdbeben und dem anschließenden Tsunami stark betroffenen Region Tohoku 
im Norden Japans, die inzwischen aus dem Blickfeld der internationalen Medien ge-
rückt ist. Ziel sei es laut Ecker gewesen, ein aktuelles Bild dieser Region und ihrer 
Einwohner zu liefern, die auch nach drei Jahren massiv unter den Folgen der Katas-
trophe leiden.

Die Künstler, die über drei Jahre die Region besuchten, wählten unterschiedliche He-
rangehensweisen, um sich mit einzelnen Aspekten der Thematik auseinanderzuset-
zen, was durch die Dreiteilung des Ausstellungstitels verdeutlicht wird. So widmet 
sich die Fotografin Myumi Hirata dem Porträtieren der Menschen und der Doku-
mentation des Soziallebens. Zu sehen sind, unter anderem, großformatige Portraits 

von Fischern aus der Region. Als Symbol zieht sich dabei die Figur des Tigers durch 
ihre Werke, der in der japanischen Mythologie für Kampfgeist steht. Serge Ecker er-
klärt, dass sich die von Hirata porträtierten Fischer ebenfalls mit dieser Figur identi-
fizieren; wie der Tiger auf eine lange und gefahrenreiche Jagd geht, begeben sie sich 
auf das Meer, um der Familie einen Fang nach Hause zu bringen. Auch der traditi-
onelle Tigertanz ist in Hiratas Fotografien festgehalten. Dabei wird die Willenskraft 
der Menschen hervorgehoben, die in dieser Region geblieben sind, um auf dem 
Trümmerfeld der Katastrophe Neues aufzubauen und gleichzeitig bestrebt sind, an 
alte Traditionen anzuknüpfen. 

Während Hirata einen dokumentarischen Ansatz verfolgt, setzt sich die Tattoo-
Künstlerin Horiren First auf schöpferische Art mit dem Thema auseinander. Ihre 
dem Spirituellen zugewandten Malereien, die vor und nach dem Tsunami entstan-
den, beschäftigen sich mit Themen des Buddhismus und des Schintoismus. Hierbei 
verarbeitet Horiren First diese Kultur nicht einfach, sondern übernimmt einen Bei-
trag an ihrer Rekonstruktion und Erneuerung. Die Spende ihres gesamten Privatver-
mögens sowie die Schenkung einer Vielzahl ihrer Werke an neu zu weihende Tempel 
und Schreine in der Region um Tohoku verdeutlichen ihr großes Engagement und 
ihre Verbundenheit mit den Leuten in diesem Gebiet. Horiren First  füllt somit das 
vom Tsunami ausgespülte kulturelle Erbe mit neuem Gut auf. 

Serge Ecker beschäftigt sich mit den ausgeräumten Landschaften und den ehemali-
gen Siedlungen, die von der Katastrophe gezeichnet sind. Als Medien der Darstellung 
dieser non-lieus wählt Ecker dabei sowohl die Fotografie als auch die Möglichkeiten 
digitaler Scans und 3D-Drucke. Seine Fotografien bilden die teilweise skurril anmu-
tenden Hinterlassenschaften des Tsunamis ab. Was nach dem Rückzug des Wassers 
in den ausgespülten und leeren Landschaften stehen bleibt, sind Dinge wie Briefkäs-
ten, Treppenstufen oder die Überreste ebenerdig gebauter Badezimmer. Auch Ge-
tränkeautomaten sind zu sehen, die im Zuge der Wiederaufbaumaßnahmen nach 
dem Tsunami abgestellt wurden und mit buntem Inhalt in den leeren Landschaften 
stehen, wo sie tatsächlich auch intensiv genutzt werden, wie Ecker erzählt. Neue Häu-
ser wurden hingegen keine errichtet; die Bewohner der zerstörten Städte bekamen 
improvisierte und marode Pappbehausungen gestellt. Eine der Fotografien zeigt das 
Innere eines Schutzzentrums, in dem über 200 Menschen den Tod fanden. Eine Linie 
direkt unterhalb der Decke des zweiten Stockwerks, die den damaligen Wasserstand 
kennzeichnet, zeugt vom monströsen Ausmaß der Flutwelle. 

Neben den Fotografien sind es insbesondere die aufwändig aufbereiteten 3D-Drucke 
einzelner Fragmente und Geländeausschnitte, die einen räumlichen Eindruck der 
Szenerien vermitteln. Ecker erstellte die Drucke mithilfe eines Scanners, aber auch 
auf Basis von Fotografien oder Geländeaufnahmen von Google Earth und Google 
Maps. Diese Skulpturen umfassen Häuserruinen und deren einzelne Fragmente so-
wie eine ganze Bucht, in der sich zwei von den Wassermassen verschobene Häuser 
befinden. Die meisten der Gebäude seien wenige Tage später vollständig abgerissen 
worden, somit bot sich eine letzte Chance, das Gelände in diesem Übergangszustand 
zu dokumentieren. Am liebsten hätte er Teile der Häuserruinen mitgenommen, um 
sie auszustellen, sagt Ecker. Als Alternative griff er auf 3D-Technik zurück um das 
Vorgefundene aufzunehmen, in digitalisierter Form mitzubringen und hier in klei-
nerem Maßstab wieder aufzubauen. Ziel dieser Reproduktionen sei es, laut Ecker, 
den Betrachter in Kontakt mit Räumen zu bringen, die in der medialen Welt nur 

kurzzeitig im Zentrum des Interesses stehen. Auch wenn es sich um technisch exakte 
Nachbildungen handelt, sei es aufgrund der selektiven Auswahl und der Aufberei-
tung der digitalen Daten doch eine Interpretation des Raumes, die geliefert wird. 

War die Vernissage gut besucht, so fanden in der darauffolgenden Woche relativ we-
nige Besucher den Weg in die Ausstellung, was schade ist in Anbetracht der Mü-
hen und Widrigkeiten, die die Künstler bei der Organisation der Recherche dieses 
politisch durchaus brisanten Themas auf sich nahmen. Die aufwändig übermittelte 
kulturelle, soziale und räumliche Lebenswelt erzählt eine  facettenreiche Geschichte 
von Tohoku, es muss nur zugehört werden.

Boris Loder

Ziel der Ausstellung Heavens, Earth and 
People in Düdelingen war es, ein 
aktuelles Bild der Region Tohoku im 
Norden Japans und ihrer Einwohner zu 
liefern, die auch nach drei Jahren massiv 
unter den Folgen des Tsunami leiden

Eindruck der Szenerien vermitteln

Joaillerie

Le poids des mots et la taille des bijoux
Marianne Brausch

Le Claude Schmitz nouveau est arrivé. Et comme 
tout bon vin, pour le déguster à maturité, il se fait 
attendre, car notre créateur de bijoux contem-
porains favori n’expose que tous les quatre ans 
à Luxembourg. Aussi a-t-on encore un peu de 
temps mais pas trop – l’exposition dure jusqu’au 
26 juillet à la galerie Orfèo – pour se laisser ravir 
de plaisir esthétique et qui sait, franchir le pas et 
mettre la main à la poche pour un bijou à por-
ter ou à admirer chez soi comme un trésor caché. 
Un secret que l’on partagera alors entre initiés, car 
Claude Schmitz a ses inconditionnels.

Ce sont des modestes au bon sens du terme, de 
ceux qui n’aiment pas les fioritures et qui néan-
moins osent, qui s’offrent une bague, le plus sou-
vent façon anneaux entrelacés à la manière d’un 
bijoutier bien connu mais traitée sur le mode 
irrévérencieux et surdimensionnée qu’affectionne 
Claude Schmitz. Lui prétend qu’il ne faut pas plus 
de courage ou d’extravagance pour porter une des 
ses chaînes – grands sautoirs aux anneaux en cas-
cade en argent surfin ou au contraire façon chaîne 
à vélo – et nouveauté cette année, segments de 
bonne épaisseur, articulés. 

Tous ces bijoux pèsent littéralement leur poids 
d’argent et il faut donc du coffre pour les porter, 
tout comme les broches, qu’elles soient simple an-

neau épuré mais big size ou assemblage de feuilles 
d’argent, laqué bleu ou rouge et or. La technique 
est chez Claude Schmitz aussi importante que 
l’effet que fera le bijou. Quand alors les pierres (se-
mi-précieuse) viennent s’ajouter à la virtuosité de 
l’assemblage, cela donne le Claude Schmitz nou-
veau que l’on attendait et on adore.

Si Marilyn fredonnait « diamonds are a girl’s best 
friends  », on se révélerait volontiers pour notre 
part à soi-même avec la bague Lilac oval où une 
améthyste est enchâssée par un anneau de la 
même forme, en or. Un plus audacieux craquera 
lui pour la Prince ring – nous dirions plutôt de 
cardinale, en or avec améthyste centrale et quatre 
tourmalines excentrées en croix. Le bijou de rêve 

– vénéneux – étant ce quartz de couleur fumée 
de vingt carats monté en solitaire (sur le mode 
traditionnel avec griffes) intitulé Donna. Tout un 
programme.

Esprit caustique, tendresse et humour sont éga-
lement les maîtres mots des Sweeties du peintre 
et graphiste luxembourgeois Yvon Reinard que 
l’on découvrira par la même occasion au premier 
étage de la galerie. 

L’art et la technique  
de révéler l’or,  
l’argent et les pierres 
précieuses à la façon  
de Claude Schmitz

Disclosure, disclosure de Claude Schmitz ainsi que 
les dessins et peintures d’Yvon Reinard sont 

du mardi au samedi de 10.30 à 12.30 heures et de 
www.galerie-orfeo.com.

Patrick M
uller 

La technique est chez Claude Schmitz aussi 
 

Hanging Trees, 2014

La broche Hideaways, 20145 Blue Leaves, broche en argent laqué, 2012
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War die Vernissage gut besucht, so fanden in der darauffolgenden Woche relativ we-
nige Besucher den Weg in die Ausstellung, was schade ist in Anbetracht der Mü-
hen und Widrigkeiten, die die Künstler bei der Organisation der Recherche dieses 
politisch durchaus brisanten Themas auf sich nahmen. Die aufwändig übermittelte 
kulturelle, soziale und räumliche Lebenswelt erzählt eine  facettenreiche Geschichte 
von Tohoku, es muss nur zugehört werden.

Boris Loder

Ziel der Ausstellung Heavens, Earth and 
People in Düdelingen war es, ein 
aktuelles Bild der Region Tohoku im 
Norden Japans und ihrer Einwohner zu 
liefern, die auch nach drei Jahren massiv 
unter den Folgen des Tsunami leiden

Eindruck der Szenerien vermitteln

Joaillerie

Le poids des mots et la taille des bijoux
Marianne Brausch

Le Claude Schmitz nouveau est arrivé. Et comme 
tout bon vin, pour le déguster à maturité, il se fait 
attendre, car notre créateur de bijoux contem-
porains favori n’expose que tous les quatre ans 
à Luxembourg. Aussi a-t-on encore un peu de 
temps mais pas trop – l’exposition dure jusqu’au 
26 juillet à la galerie Orfèo – pour se laisser ravir 
de plaisir esthétique et qui sait, franchir le pas et 
mettre la main à la poche pour un bijou à por-
ter ou à admirer chez soi comme un trésor caché. 
Un secret que l’on partagera alors entre initiés, car 
Claude Schmitz a ses inconditionnels.

Ce sont des modestes au bon sens du terme, de 
ceux qui n’aiment pas les fioritures et qui néan-
moins osent, qui s’offrent une bague, le plus sou-
vent façon anneaux entrelacés à la manière d’un 
bijoutier bien connu mais traitée sur le mode 
irrévérencieux et surdimensionnée qu’affectionne 
Claude Schmitz. Lui prétend qu’il ne faut pas plus 
de courage ou d’extravagance pour porter une des 
ses chaînes – grands sautoirs aux anneaux en cas-
cade en argent surfin ou au contraire façon chaîne 
à vélo – et nouveauté cette année, segments de 
bonne épaisseur, articulés. 

Tous ces bijoux pèsent littéralement leur poids 
d’argent et il faut donc du coffre pour les porter, 
tout comme les broches, qu’elles soient simple an-

neau épuré mais big size ou assemblage de feuilles 
d’argent, laqué bleu ou rouge et or. La technique 
est chez Claude Schmitz aussi importante que 
l’effet que fera le bijou. Quand alors les pierres (se-
mi-précieuse) viennent s’ajouter à la virtuosité de 
l’assemblage, cela donne le Claude Schmitz nou-
veau que l’on attendait et on adore.

Si Marilyn fredonnait « diamonds are a girl’s best 
friends  », on se révélerait volontiers pour notre 
part à soi-même avec la bague Lilac oval où une 
améthyste est enchâssée par un anneau de la 
même forme, en or. Un plus audacieux craquera 
lui pour la Prince ring – nous dirions plutôt de 
cardinale, en or avec améthyste centrale et quatre 
tourmalines excentrées en croix. Le bijou de rêve 

– vénéneux – étant ce quartz de couleur fumée 
de vingt carats monté en solitaire (sur le mode 
traditionnel avec griffes) intitulé Donna. Tout un 
programme.

Esprit caustique, tendresse et humour sont éga-
lement les maîtres mots des Sweeties du peintre 
et graphiste luxembourgeois Yvon Reinard que 
l’on découvrira par la même occasion au premier 
étage de la galerie. 

L’art et la technique  
de révéler l’or,  
l’argent et les pierres 
précieuses à la façon  
de Claude Schmitz

Disclosure, disclosure de Claude Schmitz ainsi que 
les dessins et peintures d’Yvon Reinard sont 

du mardi au samedi de 10.30 à 12.30 heures et de 
www.galerie-orfeo.com.

Patrick M
uller 

La technique est chez Claude Schmitz aussi 
 

Hanging Trees, 2014

La broche Hideaways, 20145 Blue Leaves, broche en argent laqué, 2012
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VON DANIEL CONRAD

Diesmal wird es mit ein paar warmen
Worten und einem Crémant danach
wohl nicht abgehen. Am Samstag
reist Xavier Bettel als Kulturminister
zur Eröffnung des Luxemburger Pa-
villons nach Venedig und wird re-
agieren müssen. Denn die Architek-
turbiennale 2016 sucht nach den
Frontlinien – auch in Luxemburg. Im
Brennglas vor internationaler Kulisse
steht unter anderem die Wohnungs-
not im Großherzogtum. Und das
könnte ein Zündfunke werden.

Reine Provokation „géint déi Déck“
soll das nicht sein, was Luxemburg
da in diesem Jahr von sich auf der
Biennale in Venedig preisgibt. Ab
übermorgen wird der Beitrag unter
dem nicht ganz leicht zu entschlüs-
selnden Titel „Tracing Transitions“
bis zum 27. November in der Lagu-
nenstadt zu sehen sein. Aber hinter
der Fassade der Fachsprache ver-
birgt sich im Konzept sozialer
Zündstoff – ganz wie es sich der
künstlerische Direktor der offiziell
als „15. Mostra Internazionale di Ar-
chitettura“ bezeichneten Leistungs-
schau der kreativen Raum- und
Bauplaner gewünscht hat.

Der heißt in diesem Jahr Alejan-
dro Aravena, ein Shootingstar der
Architektenszene – und für den Chi-
lenen ist Architektur immer auch
sozial und politisch zu denken.
Kämpferisch kommt dann auch sein
Leitmotiv daher, das er nicht nur
seiner eigenen Hauptausstellung auf
dem Gelände des „Arsenale“, son-
dern auch den künstlerischenTeams
aus 64 Nationen verordnet hat: „Re-
porting From the Front“ – frei über-
setzt „Neues von der Front“.

Leicht sei es ihnen nicht gefallen,
erst einmal darauf zu reagieren, gibt
Panajota Panotopoulou aus dem
ausgewählten vierköpfigen Luxem-
burger Team zu. Gibt es denn über-
haupt Fronten in dem scheinbar so
friedlichen Luxemburg? Es gibt sie
– aber werden sie zum Teil als
Einzelphänomene wahrgenommen,
scheinbar verharmlost und die
Debatte in größeren Bezügen aus-
gebremst. Sozialgesellschaftliche
Probleme wie das Fehlen genügen-
den Wohnraums mit Lebensquali-
tät, übermäßige Staus, wenig Ak-

zeptanz des öffentlichen Trans-
ports, die Zunahme der Pendler und
Personen, die sich ein Leben in Lu-
xemburg nicht mehr leisten kön-
nen, fallen ins Auge. Dazu noch der
demografische Zustrom und die
verbliebenen Industriebrachen, de-
nen es an Perspektive fehlt. Nicht
zuletzt das krude Bild finanzstarker
Bauinvestoren und -träger, die es
nicht stört, wenn Leerstand ent-
steht. Alles nur Vorwürfe von So-
zialromantikern und Kapitalismus-
kritikern?

Erstmals schaut das interdiszi-
plinäre Team gebündelt von oben
auf die einzelnen Problemlagen,
sammelt Zeugenaussagen für jeden
Kontext und führt sie als Zeichen ei-
ner Spur für einen tiefgreifenden
Wandel Luxemburgs zusammen,
eben „Tracing Transition“, dem Pa-
villontitel.

Eine Lösung liegt in Beggen

Ihr zentraler Befund: Wenn nicht
gute, nachhaltige Lösungen gefun-
den werden, werden sich die Prob-
leme immer weiter verschärfen,
mehr soziale Spaltungen entstehen.
Doch allein bei diesem Befund wol-
len sie es nicht belassen. „Es ging
explizit darum, der Debatte eine

Grundlage zu geben. Die Daten, auf
die wir gestoßen sind, haben uns
selbst die extreme Schärfe dieser
Mischung klargemacht. Wir wollten
aber anhand von Lösungen wie zum
Beispiel dem Mehrgenerationen-
Wohnprojekt der Caritas in Beggen,
was schon möglich ist, wie wir Le-
bensqualität schaffen und Wohn-
raum neu denken können“, sagt Pa-
notopoulou.

In Venedig sieht das im Pavillon
als die Räume durchziehendes Ka-

binett aus. 3D-Installationen, die
symbolhaft und abstrahiert, Daten
3D-Scans, Bilder und Texte verzah-
nen, tauchen intensiv und zum Teil
für Nicht-Fachleute komplex in die-
se Spurensuche nach den Frontli-
nien ein.

Mit Bildern von Staus unter dem
Titel „Welcome in Luxembourg“
wird schon der Besucher im ersten
Flur auf den Stillstand und die ver-
fahrene Lage aufmerksam gemacht.
Dazwischen: die Neuansätze. „Wir

D r e i F r a g e n a n

Alejandro Aravena. Der vielfach ausgezeichnete Architekt steht in die-
sem Jahr der Architekturbiennale als Direktor vor und wurde 1967 in
Chile geboren. Im April 2016 erhielt er den Pritzker-Preis, den „Oscar
der Architektur“. Er sieht Bauen als soziale und politische Aufgabe.

1
„Reporting from the Front“,
das Motto der diesjährigen

Biennale, klingt nach Kriegsbericht-
erstattung. Warum dieser Titel? Hat
Architektur auch etwas mit Konflik-
ten und Kämpfen zu tun?

Die Aufgabe der Architektur ist es,
den Orten, an denen wir leben, ei-
ne Form zu geben. Diese Orte be-
inhalten Häuser, Schulen, Büros,
Geschäfte, Museen, Regierungsge-
bäude, Bushaltestellen, Plätze,
Parks, Straßen, Bürgersteige und
Parkplätze. Die Form dieser Orte
wird aber nicht nur von einem äs-
thetischen Trend oder dem Talent
eines Designers definiert, sondern
es gilt auch, Regulierungen, Inte-
ressen, Wirtschaftlichkeit und po-
litische Linien zu beachten, oder
auch fehlende Koordination und
Gleichgültigkeit. Die Kräfte, die
hier am Werk sind, sind nicht un-
bedingt freundlich gesinnt: Gier
und Ungeduld, Ehrgeiz und Kon-
servatismus tendieren dazu, eine
banale, mittelmäßige und langwei-
lige bauliche Umgebung zu pro-
duzieren. Es müssen viele Kämpfe
gewonnen werden, um deren
Qualität zu verbessern – und somit
auch die Lebensqualität der Men-
schen.

2
Als Sie im April mit dem Pritz-
ker-Preis ausgezeichnet wur-

den, sagten Sie, dass die zuneh-
mende Zahl armer Menschen in den
Städten Ihnen Sorgen bereitet. Wie
kann Architektur diesen Menschen
helfen?

Die größte Herausforderung, vor
der wir heute stehen, ist die Un-
gleichheit. Aber die einzige Lö-
sung, von der wir hören, ist es,
Löhne umzuverteilen. Städte kön-
nen hingegen eine Abkürzung auf
dem Weg zu mehr Gleichheit sein.
Denn wenn Projekte, die sich mit
dem öffentlichen Raum, dem
Transportwesen, der Infrastruktur
oder dem Häuserbau befassen,

strategisch identifiziert werden,
dann können sie die Lebensqualität
jetzt sofort verbessern, ohne war-
ten zu müssen.

3
Das klingt gut. Aber wie könn-
te das praktisch aussehen?

Nehmen wir jemanden, der un-
freiwillig am schlecht angebunde-
nen Stadtrand lebt und jeden Tag
viele Stunden im Verkehr ver-
bringt. Stellen Sie sich den Unter-
schied in seiner Lebensqualität
vor, wenn er die zwei oder drei
Stunden in hochmodernen öffent-
lichen Verkehrsmitteln verbringen
kann, die eine Klimaanlage und ei-
ne Heizung haben und in denen er
sitzen kann. Das kostet Geld? Ja,
natürlich, aber immer noch weni-
ger als jede Alternative, die wir
kennen. Oder nehmen wir arme
Menschen, die sich keinen Urlaub
leisten können. Die schönsten öf-
fentlichen Räume sollten sich ei-
gentlich in der Peripherie befin-
den, so dass die, die kein Geld für
Erholung haben, Parks oder Seen
zur Verfügung haben. Solche ur-
banen Möglichkeiten sind wichtig,
um Lebensqualität umzuverteilen –
und die Wut und die sozialen Rei-
bungen zu verringern, die entste-
hen, wenn Menschen, die zu viel
haben, in der Nähe von Menschen
leben, die nichts haben.

n Interview: Carola Frentzen

Alejandro Aravena (FOTO: A. AVEZZÙ)

Serge Ecker, Panajota Panotopoulou, Daniel Grünkranz und Claude Ballini
(v.l.n.r.) bringen als interdisziplinäres Team Wissen aus der Architektur,
Stadtplanung, Kunst und Philosophie zusammen. (FOTO: SERGE ECKER/LUCA)

Schon lange war die Teilnahme in der
Lagunenstadt nicht mehr so entscheidend
für die Debatte in Luxemburg selbst

Stopp der
Spekulantengier

Wohnungsnot Thema des Luxemburger Pavillons
der Architekturbiennale in Venedig

Der 3D-Scan einer Industriehalle ist
die Grundlage für die Projektion auf
einer aus Dreiecken geformten
Raumskulptur im Luxemburger Pa-
villon. Mehrere dieser Objekte brin-
gen nicht nur ein Stück Luxemburg
nach Venedig, sondern stellen auch
symbolhaft die Herausforderungen
des Landes dar. (FOTO: S. ECKER/LUCA)

Seit Jahren ist der Palazzo „Ca'del
Duca“ am Canale Grande Sitz der
Luxemburger Auftritte im Rah-
men der Kunst- und Architektur-
biennale. SeitMitteMai laufen die
Vorbereitungen in dem histori-
schen Gebäude. Auffällig: das
Lichtkonzept, das 3D-Scans auf
besondere Art in den Fokus rü-
cken. (FOTOS: SERGE ECKER / LUCA)

sind sozusagen ein Sprachrohr für
viele kleine Initiativen, die den
Wechsel suchen. Studien aus ande-
ren Ländern zeigen, dass zum Bei-
spiel Freiräume für Kooperativen
ein Mittel gegen den zu starken
Druck der Spekulanten sein können
und das soziale Miteinander stär-
ken“, betont Panotopoulou.

Mit der Reaktion Xavier Bettels
gleich zu Beginn wird sich abzeich-
nen, wie das Projekt sich später in
Luxemburg behaupten kann. Viel-
leicht ist es sogar eine Fundgrube
für die Opposition, gerade aber auch
für die bisher Stimmlosen, die ihre
Argumente nicht in die Öffentlich-
keit tragen konnten. Das zumindest
ist die große Hoffnung dieses
Biennaleprojekts.

Die Direktorin des „Luxembourg
Center for Architecture“ (LUCA),
Andrea Rumpf, hat schon angekün-
digt, die Ausstellung nochmals in
den eigenen Räumen in Hollerich
zeigen zu wollen. Das Luca, das seit
Jahren auch den nationalen Wett-
bewerb für die Biennaleteilnahme
ausrichtet, will die Debatte mit den
Ergebnissen aus Venedig in die
Breite tragen. Mindestens mit der
Universität wollen sich die Exper-
ten im Nachgang zusammentun.

D E R K O MM E N T A R

Löwenmut
Von Daniel Conrad

Ob der diesjährige Luxemburger
Pavillon endlich einmal von der
internationalen Jury beachtet
wird, gar einen Goldenen Löwen
bekommt, ist eigentlich gar nicht
entscheidend. Gut, das Kultur-
ministerium sieht allein aus sei-
nem Topf 230175 Euro im Bud-
get 2016 für die Teilnahme in
Venedig vor. Aber diesmal be-
deutet das nicht die Finanzierung
einer illustren Party am Canal
Grande unter kulturellem Deck-
mantel. Denn es gelingt einem
jungen Team fundiert und mit
einer Portion Löwenmut in die
Abgründe des Systems Luxem-
burg zu blicken – und dabei nicht
nur zu jammern, sondern gerade
mit Lösungsansätzen aufzu-
warten. Die Jury im Großherzog-
tum und das koordinierende
„Luxembourg Center for Archi-
tecture“ haben damit einen Bei-
trag auf den Weg gebracht, der
gerade über die Halbwertszeit
der Ausstellung in Venedig hi-
nausgehen soll – und als Grund-
lage für die Debatte um die Ef-
fekte vom Feilschen um jeden
Quadratzentimeter Luxemburgs
ein Schlüsselelement werden
könnte. Doch das bedeutet auch,
dass nicht nur die Branche der
Architekten, Bauunternehmer,
Projektentwickler und Urbanisten
Verantwortung übernehmen,
sondern sich auch gerade die
Gemeindeverantwortlichen, ja
jeder Bürger fragen sollten, wie
echte Lebensqualität oder neue
Konzepte von gemeinschaftlich
genutztem Wohnraum aussehen
können. Oder scheitert das etwa
an der Gier des Einzelnen, der
lieber länger auf einen noch zah-
lungskräftigeren Käufer wartet?
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Tageblatt, 10/06/2015
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Ses dates
clés

5 mars 1982 Naissance à
Esch-sur-Alzette. Enfant unique,
il passe son enfance à Kayl.

1997-2001 Il fréquente le ly-
cée technique des Arts et Mé-
tiers (LTAM), à Luxembourg,
avant de revenir à Esch-sur-Al-
zette pour «essayer» une pre-
mière au lycée de garçons
d'Esch-sur-Alzette.

2002-2006 Il se forme aux mé-
tiers du film d'animation 2D-3D
au sein de Sup'Infograph -École
supérieure de réalisation audio-
visuelle (ESRA) de Nice.

2008 Après des expériences
chez Blanx 3D Animation Studio
(2005-2007, Cologne, Allema-
gne), Ballini, Pitt & Partners
(2007/2008), il fonde Grid, une
entreprise qui œuvre dans l'illus-
tration 3D, les animations, les
impressions.

Depuis 2011 À partir de cette
date, il commence à participer à
des expositions. Il expose ses
œuvres à travers le pays, mais
aussi à Paris (novembre 2013)
ou New York (février 2014) dans
le cadre du «3D Printshow
Arts».

25 février 2014 Dans le ca-
dre de son 1 050e anniversaire,
la Ville de Luxembourg lance
en juillet 2013 un concours
pour la création d'une œuvre
plastique représentant Mélu-
sine. Un an et demi plus tard,
le projet de Serge Ecker est dé-
claré lauréat. Il devance ceux
de Florence Hoffmann et de
Mai Thu Van.

eux ordinateurs et trois écrans
sur une longue table : bienve-

nue dans le bureau de Serge Ecker.
Non loin de là, une pièce accueille
un établi et une imprimante 3D Sha-
red Office. Serge Ecker est un artiste
pas comme les autres. Première-
ment, «(il) ne (se) considère pas
comme un artiste». Ni comme un
designer, ni comme un architecte, ni
comme un photographe... Il avoue
tout de même qu'au cours de son
adolescence, il a «toujours voulu
faire quelque chose lié au dessin».
Mais que fait-il? «Je n'ai pas de
définition pour moi, affirme Serge
Ecker. Je fais du postdigital, je sors
des choses de l'ordinateur, qui est
un peu mon marteau.» Formé à
l'image numérique et aux effets spé-
ciaux, l'homme de 33 ans s'inté-
resse à la représentation du réel à
travers le prisme des nouvelles tech-

D

nologies : logiciels de recomposi-
tion d'espaces et images de géoloca-
lisation (Google Maps) sont les ou-
tils de cet artiste à part. «Quand
j'étais enfant, je bidouillais déjà
mon Commodore 64, se souvient
Serge Ecker. J'ai toujours joué avec
les logiciels et les ordinateurs. J'ai
réussi à en planter beaucoup. Il y
a eu beaucoup d'accidents dans
mon parcours. J'improvise et j'ap-
prends tout le temps.» Mais Serge
Ecker trouve (presque) toujours une
solution et les «accidents» aboutis-
sent souvent à de belles réussites.

Il s'inspire de
«l'absurdité du monde»
Après le tsunami au Japon en

2011, Serge Ecker fait des clichés
d'habitations dévastées. Il les com-
plète avec des images trouvées sur
internet, dans les médias, sur Goo-
gle Earth. Il procède ensuite à une
recomposition en 3D pour obtenir
des fragments du réel, reconstruits
grâce à des logiciels de modélisation
spatiale pour aboutir à une hyper-
réalité.
«L'esthétisme n'est pas le plus
important dans mon travail artis-

>

tique, indique Serge Ecker. L'idée
et l'activisme sont essentiels.» Il
s'inspire beaucoup de l'actualité,
«de l'absurdité de notre monde,
de ce qui (le) met en rage». Actuel-
lement, il travaille sur le cimetière
d'avions du désert de Mojave (États-
Unis) : «Certains avions à peine
construits y allaient directement
après la Seconde Guerre mon-
diale, c'est complètement ridi-
cule.» Il a aussi travaillé sur les réfu-
giés avec «Handle with Care», un
conteneur visible place de Bruxelles
à Luxembourg. Mais aujourd'hui, le
sujet des réfugiés, il le laisse de côté.
«Il est trop dans les médias en ce
moment, j'ai besoin de réfléchir.»
Son processus de création est tou-
jours le même. «Je récolte des in-
formations, je prends le temps de
la réflexion, j'ai l'idée, je fais des
recherches, j'entre dans la pro-
duction digitale avant de passer à
celle physique», explique-t-il.
Il a procédé de même pour la créa-
tion de la «Mélusine» qui s'instal-
lera prochainement sur les bords de
l'Alzette dans la capitale. «C'est une
expérience à part, confie Serge
Ecker. C'était mon premier
concours. Le concept m'a inté-

ressé et je suis allé au bout, mais
ce projet n'avait rien à voir avec
mon travail habituel. Je suis fier
d'avoir gagné, mais j'ai peur
d'être réduit à cette Mélusine.»
Aujourd'hui, la sirène, qui fut, selon
la légende, l’épouse du comte Sige-
froid, fondateur de Luxembourg, en
est au stade de la construction. «J'ai
trouvé par hasard l'usine Zsolnay
à Pécs (Hongrie), détaille-t-il. Cela
m'a impressionné tout ce qu'on
peut faire avec de la céramique.
J'ai choisi ce matériau parce qu'il
devient plus beau avec le temps.»
Quant à Serge Ecker, il va conti-
nuer à avancer «par petits pas» et
au gré des «hasards, accidents et
opportunités» qui se présenteront
à lui. Et «sans (se) prendre la tête».

Serge Ecker tout en 3D

L'ordinateur est son «marteau». Serge
Ecker, lauréat du concours «Mélu-
sine», fait «du postdigital» et s'inspire
de l'actualité pour créer des œuvres
d'un autre type.

L'homme qui «sort des choses de son ordinateur» s'intéresse à la représentation
du réel à travers le prisme des nouvelles technologies.

De notre journaliste
Guillaume Chassaing

... Serge Ecker a travaillé avec son «marteau», un ordinateur.Avant de passer à la phase concrète de son cimetière d'avions...

16 jeudi 24 septembre 2015PORTRAITS D'ARTISTES

Chaque jeudi, depuis le début du
mois de septembre, Le Quotidien
vous a fait découvrir le travail de
quatre artistes luxembourgeois :
Nicolas Goetzinger, Jhemp Bastin,
Florence Hoffmann et Serge Ecker,
qui clôt cette série de portraits
d'artistes.

«
VERBATIM

«

L'art ne peut pas
donner
de réponses.
Il doit poser
des questions
auxquelles les
autres doivent
répondre. Il doit
faire des trous
dans la tête pour
faire réfléchir. Il
peut faire mal
aussi

(La définition de l'art
par Serge Ecker.)

Textures, déchets, cimetière
d'avions, les frontières, bâtiments
vides, antichar... Serge Ecker s'ins-
tallera, à partir de samedi, au centre
d'art Dominique-Lang à la gare de
Dudelange (rue Dominique-Lang).
Son exposition, intitulée «Inertia of
the Real», sera visible jusqu'au jeudi
29 octobre (du mercredi au diman-
che, de 15h à 19h). Le grand public
pourra également rencontrer sur
place l'artiste, le 1er octobre, à
18h30.
Par ailleurs, Serge Ecker expose ac-
tuellement, et jusqu'au 22 novem-
bre, une œuvre nommée «Forget the
Names, Let's Talk about Numbers»
dans le cadre de l'exposition
«Where the Grass Is Greener» au
musée d'Art du Liechtenstein, à Va-
duz.

Un mois
à Dudelange
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Des imprimantes 3D, un établi, une perceuse... C'est dans cette pièce que Serge Ecker «sort (véritablement) les choses de son ordinateur».
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Pléthorique

Roland Quetsch est un peintre compul-
sif, monomaniaque, qui produit 
tellement d’œuvres dans sa recherche 
frénétique des limites du tableau que 
ses stocks sont bondés. Qu’à cela ne 
tienne, Bernard Ceysson lui consacre 
une exposition monographique non pas 
au Marché-aux-Poissons comme à son 
habitude, mais cette fois dans son 
gigantesque hall de Windhof (voir  
p. 32 ; vernissage mercredi 25 de 16 à 
20 heures). jh

  

Expérimental I 

Pour la troisième fois, le musicien 
Tomás Telo organise ce soir, vendredi 
20 mai, le festival Ooh Crazy Music 
Festival aux Rotondes. Après une 
après-midi consacrée à un workshop 
avec Supercollider, on pourra assister à 
partir de 19 heures à des concerts de 
musique expérimentale venue de 
Chine, du Pérou, de France, du Japon et 
du Luxembourg – Soleil Noir étant un 
des headliners de la soirée. jh

  

Expérimental II 

Dans la même veine, la danseuse de 
butôh Yuko Kominami organisera, avec 
le Rhysom Tanz Kollektiv, samedi 
prochain, 28 mai, à partir de 20 heures 
à l’open space des Annexes à Bourg-
linster une soirée d’improvisation 
interdisciplinaire, mêlant la danse de 
João Costa Espinho, le dessin en direct 
de Nathalie Noé Adam et la musique de 
Raoúl Gomez. jh

Événement

La Ca‘ del Duca en mai – c’est chaque 

les représentants du Luxembourg y 
prennent quartier, cette année pour 
la biennale d’architecture. Le pavillon 

(Luxembourg center for architecture) à 
l’équipe composée de Claude Ballini, 
Serge Ecker, Daniel Grünkranz et Pana-
jota Panotopoulou, sélectionnés par un 
jury. Leur proposition traite de la crise 
du logement et de l’accès à la propriété 
ou à la location, conséquence de l’ex-
plosion des prix suite à une économie 
et à un marché du travail toujours en 
croissance. Après de longues enquêtes 
sur le sujet, faites d’analyses statis-
tiques, de recherches et d’entretiens, 
ils ont essayé de donner une forme 
originale à leur présentation, par des 
objets en impression 3D. Le pavillon 
Tracing transitions s’ouvrira samedi pro-
chain, 28 mai, à 19 heures, en présence 
du ministre de la Culture, Xavier Bettel 

tracingtransitions.lu). jh

tablo

Serge Ecker / Luca

  

Entre art et non-art

Persuadée que les graffitis sont « des 
traces spontanées du quotidien » et « une 
archéologie précoce de la crise », la 
curatrice et critique d’art Sofia Eliza 
Bouratsis, qui vit et travaille entre le 
Luxembourg et la Grèce, organise, au 
Musée archéologique de Patras, une 
exposition avec des photographies de 
Takis Spyropoulos intitulée Carnets de 
rue et documentant des graffitis dans le 
quartier d’Exarchia à Athènes (p. 43). 
Elle a en plus intégré le néon Vasanizo-
mai (« je souffre »), réalisé par l’artiste 
Serge Ecker pour le spectacle Grexit 
(photo : TPC ; patrasmuseum.gr). jh

  

Gott steckt im Detail

Dans le cadre de la biennale de Venise, 
l’Université du Luxembourg organise une 
suite de son séminaire de 2015, Micro-
Macro, avec l’Université Ca’ Foscari. Le 
thème cette fois : « pratiques du détail » 
(le titre de cette rubrique est une citation 
d’Aby Warburg). Le séminaire aura lieu le 
30 mai au pavillon central des Giardini ; 
pour le Luxembourg y participeront 
Marion Colas-Blaise, Gian Maria Tore et 
Paul di Felice. jh

Export

  

Always the South I 

Lorsqu’on regarde son portfolio 
en-ligne (eziodagostino.com), on se dit 
qu’Ezio d’Agostino était le lauréat tout 
naturel de la cinquième édition des 
Portfolio Days, qui ont eu lieu le 
week-end dernier au CNA à Dude-
lange. Choisi par un jury de sept 
experts internationaux de la photogra-
phie parmi 28 artistes, d’Agostino fait 
un travail intimiste, une sorte d’archéo-
logie du présent en suivant des traces 
visuelles de l’histoire dans l’environne-
ment, qu’il soit bâti ou naturel. Il sera 
invité à developper une recherche 
personnelle à réaliser durant une 
résidence à Dudelange. jh

  

Always the South II

Bien qu’il habite depuis presque 
quarante ans à Basbellain, dans 
l’extrême Nord du pays, le peintre 
Jean-Marie Biwer (photo : pg) est un fils 
du Sud, de Dudelange, où il est né en 
1957. Mercredi prochain, le 25 mai, il s’y 
verra décerner le Prix culturel de la ville, 
au Opderschmelz. La laudatio sera 
adressée par le critique d’art et collabo-
rateur du Land, Lucien Kayser. jh

Arts plastiques

  

La metteure en scène Marion Rothhaar a 
une véritable passion pour l’auteur 
autrichien Arthur Schnitzler. Après avoir 
monté Anatol et Fräulein Else und 
Leutnant Gustl, elle remet le couvert avec 
Liebelei, une tragicomédie de 1894, qui 
raconte les méprises de l’amour : là où l’un 
ne voit qu’un amourette, une autre croit 
vivre l’amour de sa vie. Cette fois, Marion 
Rothhaar travaille avec l’équipe du 
Kaleidoskop Theater de Jean-Paul Maes, 
au château de Bettembourg, avec e.a. 
Katharina Bintz, Rosalie Maes, Konstantin 
Rommelfangen et Timo Wagner (photo : 
R. Jacobi ; première le 25 mai). jh

  

All Ubu

Roger Manderscheid avait fait une belle 
traduction d’Ubu Roi, le classique de 
l’absurde d’Alfred Jarry (1896) au début 
des années 1980, montée plusieurs fois au 
Luxembourg. Trente ans plus tard, Krëscht 
Clement (Traumkapitän) s’y est également 
essayé, avec un texte mêlant luxembour-
geois officiel et langue imaginaire. Sa 
version, qu’il a intitulée Cocó Chanël, est 
tombée entre les mains d’Anne Simon, qui 
la met en scène au Théâtre national, avec 
e.a. Marc Baum, Steve Karier, Anouk 
Wagener, Pitt Simon et Sophie Langevin 
(première le 24 mai, tnl.lu). jh

Théâtre

 

Politique administrative

« La langue luxembourgeoise, en tant 
que langue nationale, est en mesure de 
véhiculer une véritable création 
productive d’œuvres artistiques dans 
des domaines aussi variés que l’expres-
sion parlée ou chantée, la littérature 
mais aussi les arts plastiques, où 
l’intimisation de l’acte créatif s’exprime 
mieux au travers d’un langage sensitif. 
Cet axe créatif doit fédérer au plus vite 
toutes les initiations éparses, variées et 
complémentaires afin de leur donner 
une force d’équilibre et de dialogue avec 
les influences culturelles extérieures 
dont l’assimilation reste une des 
ferments essentiels de l’originalité et de 
la qualité de l’identité luxembour-
geoise. » Cette introduction n’est pas 
issue du programme du CSV ou de 
l’initiative Nee2015, mais il s’agit de 
celle du Livre blanc de l’infrastructure 
culturelle du Luxembourg écrit en 1998 
par un certain Jacques Lhardit, du 
cabinet AGSP Paris pour le compte du 
ministère de la Culture. Lhardit 
recommandait alors déjà de « mettre 
globalement à niveau les moyens 
dévolus au rayonnement culturel du 
Luxembourg » – aujourd’hui, on 
parlerait de nation branding – ; il 
prônait un équilibre « entre le social et 
l’économique » – en version 2016, cela 
s’appelle creative industries ou start-ups. 
Ces quelques remarques en guise de 
rappel avant que la commission 
parlementaire de la Culture ne discute 
mardi prochain, 24 mai, des Assises 
culturelles, devant mener vers le Plan de 
développement culturel. Le livre blanc 
avait été très contesté et peu suivi ; le 
gouvernement DP/LSAP/Verts prône 
une approche plus participative. La 
méthode change, la langue est moder-
nisée, mais l’idéologie semble être 
restée la même. jh

Politique

 

Ungeduldiger Einzelkämpfer

Guy Wagner aus Beidweiler war zuerst 
Primärschullehrer. Mit 30 beschloss er, 
wieder zu studieren, um Studienrat zu 
werden. Gleichzeitig begann er zu 
schreiben, wie andere von Mai ’68 
beeinflusste Autoren seiner Generation 
politisch engagierte Lyrik, Kurzgeschich-
ten, Theaterstücke, Zeitungsartikel. In den 
Achtzigerjahren beschäftigte er sich mit 
dem von ihm grenzenlos bewunderten 
Komponisten Mikis Theodorakis und 
übersetzte Samuel Becketts Stücke ins 
Luxemburgische. Guy Wagner war ein 
ungeduldiger Einzekämpfer. Sieben Jahre 
lang war er Direktor des Escher Theaters, 
dann kündigte er. Er verließ die anschei-
nend in linksradikale Hände gefallene 
Sommerakademie und gründete die Cepa. 
Er war Koordinator des Kulturjahrs 1995 
und trat noch vor der Eröffnung zurück. 
Der LSAP-Stadtrat und Freimaurer war 
auch einer der letzten Kulturkämpfer aus 
den Zeiten der linksliberalen Koalition: 
Das Luxemburger Wort bescheinigte ihm 
am Mittwoch, dass er „sich zeitlebens 
große Anerkennung verdient“ habe. Die 
gleiche Zeitung hatte sein Familiendrame 
Ee wéi deen aneren in einem Leitartikel 
„Fäkalliteratur“ genannt (13.3.1980). 
Diese Woche verstarb Guy Wagner im 
Alter von 78 Jahren (Foto: Wolfgang 
Osterheld / Archiv Land). rh.

Luxemburgensia

Letzebuerger Land, 20 mai 2016
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Installations  : La mécanique  politique

  von Luc Caregari | 2015-10-08 | Expo 

Dans son exposition « Inertia of the Real », Serge Ecker démontre qu’on n’a pas 
besoin de se montrer grossier pour provoquer – et que la subtilité peut être une 
arme efficace.

Les avions de guerre dormant dans le désert de l’Arizona.

Ce n’est pas parce qu’il a gagné le concours pour la statue de Mélusine, qui sera installée près de 
l’Alzette, que Serge Ecker est un artiste convenu, voire patriotique. Dans son exposition « Inertia 
of the Real », il dévoile son côté politique et provocateur, tout en ne forçant pas ses vues sur le 
spectateur. S’intéressant depuis longtemps aux connexions entre création artistique et technologie, 
il fait usage de procédés techniques particuliers pour nombre de ses œuvres.

Comme la première pièce qui ouvre le bal : « Soft Borders » – une série de tissus qui pendent 
sur un mur. Sur eux, Ecker a fait imprimer des images satellite de plusieurs frontières, qui sont 
parmi les mieux gardées et les plus controversées – comme entre l’Égypte et Israël, la Syrie et 
la Turquie, les États-Unis et le Mexique, le Maroc et l’Espagne et la Hongrie et la Serbie, pour 
rester dans l’actualité. De façon générale, les drames récurrents qui se jouent aux frontières euro-
péennes ont une grande répercussion sur la création de Serge Ecker. Ainsi, l’installation « Forget 
the Names, Let’s Talk About Numbers II », où une tente en tissu isotherme pend du plafond, sous 
laquelle une poche de perfusion également pendue se vide petit à petit sur une pierre (rouge, issue 
du Minett) chauffée. Chaque goutte qui tombe s’évapore dès qu’elle touche la pierre. Une façon 
d’évoquer les dizaines de milliers d’anonymes qui sont morts en voulant accéder à l’Union euro-
péenne – tout en transcrivant mot pour mot le dicton de la « goutte d’eau sur une pierre brûlante ». 
Juste que la pierre sur laquelle brûlent les anonymes est issue de notre terre.

Dans le même registre : les travaux sur Lampedusa. Sans s’y rendre, Ecker a pris et a retravaillé 
des photos de barques de migrants dénichées sur Google Street View. Il en a tiré des clichés pa-
noramiques, une vidéo et des impressions en trois dimensions – un procédé que l’artiste semble 
apprécier. Les autres installations apportent une touche plus humoristique. Comme « Burkho », 
version masculine de la burqa afghane, donc pourvue d’une braguette pour que les hommes qui la 
portent puissent toujours pisser comme des vrais mecs. Et puis il est difficile de contourner « In 
Between » – un obstacle antichar en inox. La version glamour, donc, d’un outil qu’on retrouve de 
plus en plus dans les conflits qui encerclent notre continent.

S’y ajoute qu’Ecker montre aussi l’autre partie du conflit, avec ses montages d’images satellite 
de cimetière d’avions de guerre – le célèbre « Boneyard » dans le désert de l’Arizona. Un motif 
qu’il décline aussi au premier étage de la galerie en y ajoutant encore des impressions en trois 
dimensions.

Au premier étage également, on peut retrouver des travaux qui, bien que n’appartenant pas au 
même complexe thématique, font le lien avec un côté plus personnel de l’artiste. Comme cette 
photographie prise derrière une vitre d’un gratte-ciel à Tokyo pendant qu’une pluie diluvienne 
s’abat sur la mégalopole nippone, qui témoigne du grand intérêt de l’artiste pour l’archipel, qu’il 
visite régulièrement. Ou comme les photos de friches industrielles imprimées soit sur du tissu, soit 
sur de la pure soie – qui évoquent le sud du pays, où se trouve notamment la galerie qui accueille 
cette exposition…

C’est avant tout l’intelligence subtile de ses installations qui fait le charme de l’œuvre de Serge 
Ecker. Il construit des assertions, elles-mêmes faites de constructions digitales, et invite ce faisant 
le spectateur à une réflexion sur comment nous construisons notre appréhension et notre vision du 
monde.

À la galerie Dominique Lang à Dudelange, jusqu’au 29 octobre.
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