
1 

 

  
 

 

 

 

Exposition  Leandro ERLICH 

au Grand Palais 

(du 02-06-2026 au 06-09-2026) 

(un rappel en photos personnelles d’une partie importante des œuvres présentées) et 
de quelques photos sur le web en illustratio) 

 

Communiqué de presse :  
 

Après Buenos-Aires, Tokyo, Miami, Milan ou encore Helsinki, la France présente pour la première fois, à 
Paris une rétrospective complète – enrichie de nouvelles productions – consacrée à l’un des artistes les 
plus singuliers et marquants de la scène contemporaine. 
 
Leandro Erlich investit les galeries du Grand Palais avec une série d’installations monumentales où rien 
n’est jamais comme il paraît.  
 
Cette exposition invite le public à franchir le seuil de l’ordinaire pour pénétrer dans un univers où les 
architectures du quotidien – maisons, ascenseurs, escaliers et façades urbaines – deviennent le théâtre 
d’une transformation subtile et puissante, où l’illusion n’est pas tromperie mais outil de connaissance, et 
où le spectateur devient acteur de l’œuvre, appelé non seulement à regarder, mais à remettre en question 
ses sens et ses certitudes.  
 
Né à Buenos Aires en 1973, Erlich est célèbre pour ses installations immersives qui transforment le 
spectateur en acteur actif de l’œuvre. Ses créations ne se regardent pas seulement : elles se vivent, se 
traversent, se questionnent, alliant créativité, vision, émotion et amusement. 
 
Des immeubles que l’on gravit virtuellement, des maisons déracinées et suspendues dans les airs, des 
ascenseurs qui ne mènent nulle part, des escaliers mécaniques emmêlés comme des fils de pelote, des 
sculptures déconcertantes et surréalistes, des vidéos qui bouleversent la normalité. Autant d’éléments qui 
racontent l’ordinaire dans un contexte extra-ordinaire, où tout est différent de ce qu’il paraît, où le sens de 
la réalité et la perception de l’espace se perdent. 
Les œuvres d’Erlich ont déjà enregistré des chiffres record à l’échelle mondiale d’audience en Asie, en 
Amérique latine et en Europe – grâce à des installations spécifiques complexes, spectaculaires et 
rarement réunies en un seul parcours. 
Le travail d’Erlich explore les fondements perceptifs de la réalité : l’architecture du quotidien devient un 
terrain d’expérimentation poétique et conceptuelle. L’artiste crée un dialogue constant entre ce que nous 
croyons connaître et ce que nous voyons, entre l’expérience muséale et la vie quotidienne, entre certitude 
et doute. 
 
Comme le souligne Erlich lui-même : « J’aime me définir comme un artiste conceptuel travaillant à la 
frontière du réel et de la perception. Mon travail explore les mécanismes à travers lesquels nous 
construisons notre compréhension du monde, en interrogeant la relation entre réalité, représentation et 
expérience. »  
 
Chaque installation crée un court-circuit perceptif : d’abord familière, puis inexplicable. Le spectateur en 
vient à douter de ses sens, pris dans une expérience surprenante, ludique et profondément poétique. 
C’est précisément cette participation active qui complète l’œuvre. 
Il est difficile d’expliquer Erlich avec des mots, il faut vivre l’expérience pour la comprendre. 
 

Commissaire 
Fabrice Bousteau 
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Biographie :  
 

 Leandro Erlich est né en Argentine en 1973 et vit et 
travaille entre Paris, Buenos Aires et Montevideo. 
Au cours des deux dernières décennies, son œuvre a été 
exposée à l’international et fait partie des collections 
permanentes de musées prestigieux et de collections 
privées, notamment le Museo de Arte Moderno de 
Buenos Aires; The Museum of Fine Arts à Houston; la 
Tate Modern de Londres; le Musée National d’Art 
Moderne – Centre Georges Pompidou à Paris; le 21st 
Century Museum of Contemporary Art, 
Kanazawa, Japon; le MACRO à Rome; et le Musée 
d’Israël, parmi d’autres institutions culturelles de renom. 
 

En 2025, Leandro a présenté : Concrete Coral, un projet subaquatique développé avec Reefline à Miami; 
Infinite Garden : The Joy of Diversity à l’Expo 2025 et au Tsurumi Hospice d’Osaka, Japon; et Pixel Tree, 
une installation permanente dans la ville de Fukuoka, Japon. Erlich a réalisé des œuvres publiques 
marquantes, telles que La Democracia del Símbolo à l’Obélisque de Buenos Aires et au Musée MALBA; 
Maison Fond, créée pour la Conférence des Nations Unies sur le Changement Climatique à Paris; Bâtiment, 
pour Nuit Blanche à Paris; Ball Game, pour les Jeux Olympiques de la Jeunesse à Buenos Aires; Port of 
Reflections, exposée au MMCA de Séoul; et Palimpsest, pour la Triennale d’Art d’Echigo-Tsumari au Japon. 
Son œuvre monumentale La Carte, À l’ombre de la ville fait désormais partie intégrante du paysage urbain 
de Bordeaux, en France.  
 
En octobre 2025, Leandro a inauguré sa première exposition personnelle en Finlande au Musée Amos Rex 
d’Helsinki. Cela fait suite à son exposition de 2024, Weightless, au Kunstmuseum Wolfsburg en Allemagne, 
où il a dévoilé les nouvelles œuvres Moon et Spaceship. Ces dernières années, il a présenté des 
expositions individuelles dans des institutions renommées telles que le Mori Art Museum de Tokyo, le 
Palazzo Reale de Milan, le Kunstmuseum de Wolfsburg, le CAFA Art Museum de Pékin, le MALBA de 
Buenos Aires, le CCBB dans plusieurs villes du Brésil et le PAMM de Miami, battant des records d’affluence 
dans plusieurs d’entre elles. 
 
Récemment, Leandro a participé à des expositions collectives telles que la biennale Bog25, à Bogota, 
Colombie, au Centre Pompidou-Metz en France, au Forest Festival of the Arts à Okayama, à l’Ennova Art 
Museum et au Nanhai Art Center en Chine. 
En tant qu’artiste conceptuel, son travail interroge les fondements de notre perception de la réalité et explore 
la capacité de l’art à soulever des questions d’un point de vue visuel. Ses créations visent à réduire la 
distance entre l’espace du musée ou de la galerie et les expériences du quotidien, invitant le spectateur à 
participer activement à la construction du sens. 
 

Présentation de l’exposition :  
 
Les installations de Leandro Erlich fonctionnent comme des dispositifs perceptifs qui fissurent ce que nous 
considérons comme stable et objectif. L’exposition parisienne concrétise ce parcours à travers un ensemble 
d’espaces immersifs et destabilisants, conçus pour suspendre l’automatisme du regard et solliciter une 
observation plus attentive et critique. 
 
La force de son travail réside dans la relation directe avec le public. Il ne propose pas simplement des 
images à contempler, mais des situations à vivre : le spectateur est impliqué, mis à l’épreuve, appelé à se 
confronter. C’est cette participation active qui a étendu son champ d’action bien au-delà du cercle spécialisé. 
 
Les quatorze œuvres présentées révèlent comment l’écart par rapport aux habitudes perceptives ouvre à 
une autre dimension. Des objets et des scènes ordinaires, repositionnés dans l’espace muséal, acquièrent 
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une valeur inattendue. L’expérience quotidienne se transforme ainsi en occasion de révélation, où familiarité 
et désorientation coexistent et redéfinissent le sens du réel. 
 
Lorsque le focus se déplace sur les dynamiques collectives, l’intervention devient plus radicale : les normes 
implicites et les comportements sociaux sont remis en question. L’œuvre n’existe pleinement que par l’action 
de ceux qui la traversent ; le doute succède à la rassurance initiale et devient le véritable moteur de 
l’expérience. 
 
Exposées dans de nombreuses institutions internationales, les installations d’Erlich ont montré une 
stratification de significations qui s’amplifie grâce à la dimension interactive et à la circulation sur les réseaux 
sociaux. Ainsi, le travail dépasse les limites du musée et se diffuse dans l’espace public et numérique, 
offrant des images emblématiques des fragilités contemporaines et invitant à réfléchir sur l’instabilité, 
l’exclusion et l’auto-représentation. 
 

 
 
L’exposition se déploie dans les galeries du Grand Palais, où le parcours est conçu comme une expérience 
progressive, presque une traversée à l’intérieur et à l’extérieur de l’imaginaire de l’artiste. 
 
L’entrée est plongée dans l’obscurité, une porte d’entrée vers le monde onirique de Leandro Erlich. Dans 
cette atmosphère suspendue prennent forme les bateaux de Port of Reflections et les nuages de The Cloud, 
ainsi que les vues presque voyeuristes de The View : des œuvres qui modifient la perception et invitent à 
perdre ses repères habituels. Le visiteur est immédiatement appelé à remettre en question ce qu’il voit, dans 
une ambiance de vertige silencieux. 
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Dans Port of Reflections (2014), trois bateaux semblent flotter 
sur l’eau. En réalité, cette installation utilise un système 
mécanique pour reproduire la manière dont un bateau oscille 
sur l’eau et recréer ainsi avec précision le mouvement, afin 
d’en recréer avec précision l’apparence et les mouvements. 
Nous percevons l’œuvre ainsi parce que nous croyons qu’un 
bateau est quelque chose qui flotte sur l’eau. 
De cette manière, l’œuvre nous aide à comprendre combien 
nous voyons les choses à travers le prisme de nos préjugés 
et stéréotypes. La « réflexion » du titre dépasse sa dimension 
sensorielle, stimulant une réflexion sur le rapport entre image 
et réalité : elle nous rappelle que nous sommes en perpétuel 
mouvement, toujours en transit sur un bateau, allégorie du 
parcours de la vie, comme Ulysse lors de son retour à 
Ithaque. 

 

                     
 
The Cloud (2018) : une des tendances de l’humanité est de chercher à ajouter de l’ordre et des formes à ce 
qui n’en a pas, comme dans le cas des étoiles disposées au hasard et organisées en constellations. La 
désorientation et la perte de repères perceptifs sont des caractéristiques constantes de l’œuvre d’Erlich, qui  
’« amuse » à créer des images déclenchant chez le spectateur des sensations illusoires. Comme pour 
capturer l’impalpable, Erlich présente plusieurs nuages flottant dans d’imposantes vitrines, à la manière d’un 
cabinet de curiosités. De même, depuis l’Antiquité, nous avons imaginé diverses formes dans les nuages, 
qui changent constamment, entreprenant à travers leurs mutations un voyage onirique. Une fois dehors, il 
devient naturel de lever les yeux et d’observer le ciel qui, selon l’artiste, par ses lumières, formes et couleurs, 
influence la perception que chacun de nous a de sa propre ville. 
 

                       
Leandro Erlich 
The Cloud - La Flèche 
2018 
199 x 205 x 67 cm 
Encre céramique imprimée numériquement sur du verre ultra-transparent, boîtier en bois et éclairage 
LED 
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Leandro Erlich       The View    1997 
Dimensions variables 
Structure métallique, MDF, projecteurs, lecteur vidéo, store et 
animation vidéo 
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L’un des thèmes récurrents d’Erlich est la persistance de mondes cachés derrière la façade commune et 
parfois insipide de la normalité. Comme souvent, à première vue, The View (1997) ne montre rien de plus 
insolite que deux fenêtres avec les volets entrouverts. En s’approchant et en scrutant à travers les stores 
apparaît la façade de l’immeuble en vis-à-vis. Nous sommes à une heure du soir indéterminée et plus d’une 
douzaine de voisins effectuent tous leurs rituels variés : s’habiller, se laver, cuisiner, manger ou regarder la 
télévision. Un voyeurisme si manifeste qu’il crée l’illusion d’une surveillance continue.  
Cependant, l’illusion est si irrésistible qu’elle suscite l’expérience d’un plaisir interdit à observer ce que font 
ses voisins sans craindre d’être surpris. 
 
En montant à l’étage supérieur s’ouvre la section Documentation Room : de l’imagination à la réalisation, 
conçue comme une promenade à travers l’histoire créative de l’artiste de 1994 à 2026 racontée en 41 
œuvres ! Ici sont revisitées les principales installations urbaines réalisées au fil du temps, ainsi qu’un aperçu 
des projets futurs. C’est une parenthèse qui permet de saisir l’évolution de son langage et la cohérence de 
sa recherche, toujours suspendue entre illusion et réalité.  
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Sans oublier la série des photographies Polaroids, issues de l’installation Turismo (Tourism), en 
collaboration avec Judi Werthein créée en 2000 pour la 7ème Biennale de La Havane. L’installation, aussi 
absurde que révélatrice, transforme un studio photographique en station de ski fictive au cœur des Caraïbes 
cubaines. Neige artificielle, luges et accessoires hivernaux composent un décor où les visiteurs peuvent se 
faire photographier comme lors de vacances alpines imaginaires. À travers cette mise en scène 
volontairement artificielle, l’œuvre démontre une double impossibilité. D’une part, l’impossibilité climatique et 
géographique de la neige à Cuba ; d’autre part, une impossibilité politique et sociale beaucoup plus profonde 
: pendant des années, une grande partie de la population cubaine ne pouvait pas voyager librement hors du 
pays. Elle interroge ainsi les mécanismes du désir touristique, la fabrication des images-souvenirs et les 
inégalités d’accès au voyage. Entre humour, artifice et mélancolie, Turismo révèle la distance entre les 
fantasmes de voyage véhiculés par l’imaginaire globalisé et les réalités politiques et sociales qui limitent les 
possibilités réelles d’y accéder. 
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Le parcours se poursuit avec des espaces qui amplifient le sentiment de désorientation et multiplient les 
perspectives. 
Quiconque a voyagé sur un vol de nuit traversant plusieurs fuseaux horaires connaît probablement la 
sensation de stase et de désorientation associée au réveil. Night Flight (2015) – ainsi que El Avión (2011) – 
induit ce sentiment onirique en reproduisant une vue nocturne de la surface terrestre depuis le hublot d’un 
vol passagers. L’émerveillement et l’inquiétude lasse qui accompagnent les longs vols sont évoqués à 
travers cette simulation convaincante au sein d’un musée, générant un doute momentané sur le fait de voir 
ou non le véritable panorama à des kilomètres au-dessus de la terre. 
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Elevator Pitch (2011) évoque le type de scénarios fantastiques 
auxquels un protagoniste pourrait être confronté dans un récit de 
Jorge Luis Borges. Des portes d’ascenseur anonymes, intégrées 
dans un mur et paraissant insignifiantes, s’ouvrent soudainement 
accompagnées d’un carillon répétitif et caractéristique, véritable 
allégorie de la circularité de la vie. L’ouverture des portes révèle 
une cabine remplie de passagers de toutes sortes, engagés dans 
des situations différentes, indifférents à notre présence et rendant 
notre regard invisible ; personne ne descend, personne ne monte, 
la relation avec la vie des autres n’est qu’apparentement proche. 
A chaque ouverture des portes, révèle des scénarios inattendus et 
toujours différents : de brèves visions qui interrompent la linéarité 
de la visite et renouvellent l’émerveillement. 
 
 
 
 
 

 

 
 

 
Lost Garden (2013), exploitant l’architecture de l’espace, 
consiste en une construction triangulaire avec deux 
fenêtres sur la façade et un jardin à l’intérieur. Selon les 
mots de l’artiste, Lost Garden (2009) aspire à créer de la 
profondeur dans l’expérience banale des espaces 
quotidiens, suggérant un état de nostalgie permanente. 
Comme dans d’autres œuvres d’Erlich, le spectateur est 
piégé dans un jeu de perception sculpturale et de trompe-
l’œil, même lorsque l’aspect extérieur de l’œuvre contredit 
ce que l’on perçoit de son intérieur. 
La référence du titre à « ce qui est perdu » contraste avec 
l’image idyllique et paradisiaque du jardin, transformant 
l’œuvre en métaphore du désir de récupérer et 
d’immortaliser le passé. 
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Le parcours d’exposition se poursuit par la monumentale installation Bâtiment, créée en 2004 pour Nuit 
Blanche à Paris. Depuis, elle a été présentée dans le monde entier, s’adaptant aux caractéristiques de 
l’architecture locale. Le mécanisme d’exposition reste cependant le même : posée horizontalement au sol, 
elle présente la reproduction de la façade d’un bâtiment, avec balcons, niches, frises et auvents. 
Les visiteurs « s’agrippent » virtuellement aux décorations, et un grand miroir incliné à 45 degrés reflète 
l’image au sol sur un plan vertical, donnant l’illusion d’une vraie façade et la sensation que la loi de la gravité 
n’existe plus. En se prenant en photo lors de cette performance « périlleuse » et amusante les « spect-
acteurs » – pour reprendre la définition de Mari Carmen Ramírez – rendent réelle une situation défiant les 
lois de la gravité. Ils font aussi partie d’un dispositif démocratique d’intégration et d’interaction entre divers 
personnes de tout âge et origine ! 
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Autres expositions 
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Staircase (2005) ressemble à un escalier 
grandeur nature, y compris la cage d’escalier, 
puis pivoté de 90 degrés. Bien que le spectateur 
regarde une œuvre d’art en position verticale 
depuis le sol, il est saisi par l’illusion optique de 
scruter une cage d’escalier orientée vers le bas. 

Les autres personnes sur les escaliers peuvent être vues en regardant de côté, et non vers le haut, ce qui 
renforce encore l’expérience au caractère inquiétant. 
Avec cette œuvre, qui supprime la fonction d’un escalier destiné à faire monter et descendre les gens, Erlich 
libère la structure architecturale de sa fonction originale, la transformant par sa subversion perceptive en une 
œuvre d’art autonome. 
  

 
   
 
Leandro Erlich 
Infinite Staircase 
2020 
332 x 380 x 1040 cm 
Structure métallique, MDF, revêtement de sol, main 
  
 
 
 

 
 

 
 

                  



19 

 

  
 
 
 
 
 
 
 
 
 

 
 
Changing Rooms (2008) : lorsque le public 
pénètre dans les cabines d’essayage élégamment 
aménagées, il trouve des miroirs en pied installés 
sur trois côtés. Mais ces miroirs s’étendent à 
l’infini, créant de l’espace plutôt que de montrer 
notre reflet. En entrant dans le vestiaire, on 
découvre qu’il est relié à un autre vestiaire au 
fond, qui peut refléter notre image à travers 
d’autres miroirs. On pourrait même croiser un 
inconnu apparaissant soudain dans le miroir d’un 

vestiaire voisin. À travers ce jeu d’illusions et de vides, les cabines prolifèrent comme un labyrinthe aux 
limites indéfinies. 

La confusion et la peur de se perdre 
s’effacent au profit de l’émerveillement de la 
rencontre. Tout comme Alice qui se perd 
dans le miroir et n’est plus capable de 
distinguer entre ce côté-ci et l’autre côté, 
entre soi et l’autre, nous nous perdons dans 
un labyrinthe entrelacé de non pas un, mais 

bien trente vestiaires.    
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Window and Ladder – Too Late For Help (2008) est une manière 
encore plus audacieuse d’utiliser l’art pour parler d’une vérité 
inconfortable sur nous-mêmes. Cette œuvre a été créée et exposée 
pour la première fois en 2008 à New Orleans pour l’exposition 
Prospect.1, organisée dans le cadre d’un effort social plus large 
visant à contribuer à la reconstruction culturelle de la ville après les 
ravages de l’ouragan Katrina. Bien que de nombreux artistes 
participant à cette édition pilote de ce qui allait devenir plus tard une 
triennale aient souhaité ancrer leurs œuvres dans une vision de ce 
que la ville hôte avait subi, l’intuition d’Erlich fut beaucoup plus 
audacieuse. 
En parcourant les zones du Lower Ninth Ward les plus durement 
touchées par l’inondation due à la rupture des digues, l’artiste a 
repéré un point proche des murs de retenue récemment reconstruits, 
suffisamment proche des structures adjacentes pour faire apparaître 
de manière frappante une évidence douloureuse : ici se trouvait un 
quartier de maisons construites côte à côte – le quartier où 
l’inondation avait provoqué le plus grand nombre de victimes. 
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Shattering Door (2009) est 
racontée par Erlich lui-même : « 

Je m’intéresse à utiliser le langage architectural pour conférer aux objets 
et aux espaces une profondeur symbolique. En 2008, la crise financière 
qui a frappé les États-Unis a également déstabilisé les marchés 
internationaux, ébranlant nos certitudes et notre sécurité économique. La 
porte est  peinte à la main, elle est aérographiée. Bien qu’elle semble 
réelle et massive, ce n’est en réalité qu’un panneau en stratifié. En 
réfléchissant à la manière de réaliser cette œuvre, j’ai cherché à 
reproduire, dans un élément solide et robuste, le mode de fracture d’un 
cristal. J’ai ainsi aligné quinze plaques de verre contre un mur et les ai 
brisées avec des pierres en filmant le processus au ralenti. Mais 
l’expérience n’a pas réussi, car en brisant le verre ainsi je n’ai trouvé 
aucun « schéma de rupture » qui me convainque, et j’ai alors fini par le 
dessiner. Parfois, la meilleure expression de ce qui existe dans la réalité 
ne peut être réalisée que par l’imagination. » 
 
       
  

                
Elevator Maze (2011) confronte le visiteur à plusieurs ascenseurs 
aux portes ouvertes mais, à l’intérieur des cabines, on découvre 
que certains des miroirs qui les revêtent ne sont en réalité que 
des cadres vides. Comme souvent dans les œuvres d’Erlich, on 
s’attendrait à voir sa propre image reflétée et, à la place, on y 
retrouve d’autres personnes. Parallèlement, les miroirs 
reproduisent à volonté le reflet des cabines, projetant celui qui 
expérimente l’œuvre dans un voyage sans fin. Bien que la 
fonction des ascenseurs soit de faire monter et descendre les 
personnes, leurs intérieurs deviennent des expériences de 
suspension dans le quotidien, des espaces « sartriens » qui 
rendent continuellement conscients de notre propre existence, 
nous faisant errer dans un territoire « borgésien » où le soi est 
l’autre. 
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Lost Garden (2009), deux fenêtres qui donnent sur un petit jardin de plantes dans une cour. Lorsque l’on 
s’approche de l’une d’elles, on découvre soudain son reflet sur la fenêtre d’en face ainsi que celui de la 
personne faisant face à la fenêtre adjacente, qui nous regarde à son tour. 
On devient à la fois narcisse, voyeur et espionné ! 
Avec Erlich, le réel n’est jamais défini, il est mouvant, ni solide ni liquide, à l’image de son installation. 

 
       Lost Garden (2013), exploitant l’architecture de 

l’espace, consiste en une 
construction triangulaire 
avec deux fenêtres sur la façade et 
un jardin à 
l’intérieur. Selon les mots de l’artiste, 
Lost Garden 
(2009) aspire à créer de la 
profondeur dans 
l’expérience banale des espaces 
quotidiens, 
suggérant un état de nostalgie 
permanente. 
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En renversant le réel de la sorte, Blind Window (2016), bouscule le regard et nos habitudes. Une œuvre née 
de la réflexion de l’artiste sur les deux aspects, technique et conceptuel, liés à la précision de la création. 
Imagination et réalisation s’articulent autant grâce à des mesures, des calculs et des chiffres, pour atteindre 
précision. 
 

          
 
 
 
 

 
 

    


