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	 Cette année, nous célébrons les 
dix ans de la coopération décentralisée 
entre la Région Basse-Normvandie et la 
République de Macédoine. Dix ans que 
nous travaillons ensemble, tissons des 
collaborations, nourrissons des échanges 
dans l’unique but de développer nos 
territoires et leur dessiner des perspectives 
à l’échelle européenne. Tout comme 
l’intégration européenne, le tourisme de 
mémoire et la mobilité des jeunes, la culture 
est au cœur de cette coopération.
 
L’exposition ‘Observations: Light’ est l’un des 
nombreux exemples de la réussite de cette 
coopération. Initialement, ce projet s’appuie 
sur une résidence de la jeune artiste bas-
normande Fleur Helluin soutenue dans le 
cadre de la convention de partenariat de 
développement des échanges artistiques et 
culturels internationaux Institut français / 
Région Basse-Normandie. Ainsi, en octobre 
2013, Fleur Helluin s’intéresse au site de 
Kokino, quatrième plus ancien observatoire 
stellaire du monde et site sacré situé au 
Nord-Est de la République de Macédoine. 
Lors de son séjour, elle observe également 
la scène artistique et culturelle locale et fait 

	 This year we celebrate ten years 
of decentralized cooperation between the 
region of lower Normandy and the Republic 
of Macedonia. For ten years we have been 
working together, forging collaborations 
and feeding exchanges to develop our 
territories on a European scale. Together 
with European integration, memorial 
tourism and youth mobility, culture is at 
the heart of this cooperation.

The exhibition “Observations: Light” is one 
of the many examples of the success of this 
cooperation. This project is initially based 
on a residency of the young lower-Norman 
artist Fleur Helluin, and supported by the 
partnership convention for artistic and 
international cultural exchanges between 
the Institut Français and the region of 
Lower-Normandy.
In October 2013 Fleur Helluin took an 
interest in the site of Kokino, the fourth 
most ancient stellar observatory in the 
world, and sacred site situated in the North 
East of the Republic of Macedonia. During 

	 Оваа година се одбележуваат 
десет години на децентрализирана 
соработка помеѓу Регионот Долна 
Нормандија и Република Македонија. 
Десет години откако работиме заедно, 
спроведуваме соработки и поттикнуваме 
размени за развивање на нашите 
региони и претставуваме перспективи 
на европско ниво. Културата е во срцето 
на оваа соработка како алатка за 
европска интеграција, преку програмите 
за меморијален туризам и мобилност на 
младите.
 
Изложбата „Набљудувања: Светлина“ 
е еден од многуте примери за успехот 
на оваа соработка. Овој проект започна 
како резиденција на младата уметница 
Флор Хелуан од Долна Нормандија, 
поддржана во рамките на Конвенцијата 
за партнерство за развој на уметнички и 
културни меѓународни размени помеѓу 
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notamment la rencontre d’Elena Veljanovska, 
commissaire d’exposition indépendante. 
Celle-ci trouve des parallèles forts avec la 
pratique de deux artistes macédoniens: 
Hristina Ivanovska et Yane Calovski. 
Dès lors, un projet de collaboration naît 
avec l’objectif à la fois d’encourager la jeune 
création normande et macédonienne mais 
également de renforcer les liens entre ces 
deux territoires. Une première exposition 
‘About A Stone’ voit le jour à la Galerie Osten 
de Skopje en Macédoine en octobre 2014 
et l’exposition ‘Observations: Light’ est la 
seconde étape de ce projet. 
 
Ce projet est né de la volonté de la Région 
de développer son soutien à la mobilité 
des artistes à l’international, notamment 
dans les territoires avec lesquelles elle a 
noué des partenariats. La consolidation 
des échanges culturels internationaux 
passe nécessairement par la mobilité des 
artistes et des professionnels de la culture 
et par la circulation des œuvres et des 
idées; autant d’enjeux qui favoriseront 
l’attractivité et le rayonnement de notre 
région. Ainsi, nous entendons notamment 
contribuer au développement des échanges 
à l’échelle de l’Europe, notamment à travers 
des résidences d’artistes avec la Province 
du Manitoba au Canada et la région du 
Hordaland en Norvège, ou encore à travers 
la mise en œuvre de projets, dans le cadre 
de nouveaux programme européens. 
 
A l’heure de la fusion normande et du 
rapprochement de la Macédoine avec 

her stay Fleur observed the local artistic 
and cultural scene. She also met with 
independent curator Elena Veljanovska, 
who saw strong parallels between the 
Norman’s works, and those of Macedonian 
artists Hristina Ivanoska and Yane Calovski.
Consequently, a collaboration project was 
born, aiming to stimulate not only the 
creation of new Norman and Macedonian 
works, but also to strengthen the 
connection between the two territories. A 
first exhibition, “About A Stone” was held 
in the OSTEN Gallery in Skopje, Macedonia 
in October 2014, and the exhibition 
“Observations: Light” is the second step of 
this project.

This collaboration is born out of the 
region’s wish to develop support of the 
artists’ international mobility, notably in 
partner territories. This cultural exchange 
also facilitates the circulation of new 
works and ideas of various artists from 
both Normandy and Macedonia. Thus, 
we wish to contribute to the growth of 
exchanges on the European level, in 
particular through the artist residencies in 
the Manitoba Province in Canada and the 
Hordaland region in Norway, or through the 
implementation of projects, in the frame of 
new european programs. The hope is to 
raise the influence of these works on an 
international stage.

With the current Norman fusion and the 
rapprochement between Macedonia and 
European Union, this exhibition fully 

Францускиот Институт и Регионот Долна 
Нормандија. Така, во октомври 2013 
година, Флор Хелуан се заинтересира за 
локацијата Кокино, четврта од најстарите 
ѕвездени опсерватории во светот и свето 
место, којашто се наоѓа во североисточниот 
дел на Република Македонија. За време на 
престојот, таа исто така дознава повеќе за 
уметничката и културната локална сцена, и 
ја запознава Елена Вељановска, независна 
кураторка. Таа наоѓа силни естетски 
паралели меѓу практиката на Флор и на 
двајца македонски уметници, Христина 
Иваноска и Јане Чаловски.
Како резултат на тоа, проектот на соработка 
е роден, со цел да ја стимулира норманската 
и македонска креација, но исто така и да 
ги зајакне врските меѓу двата региони. 
Првата изложба, „За каменот“ се одржа во 
галеријата Остен во Скопје, Македонија, 
во октомври 2014 година, а изложбата 
„Набљудувања: Светлина“ е вториот чекор 
од овој проект.
 
Овој проект се роди од желбата на регионот 
да развие поддршка за меѓународна 
мобилност на уметници, особено во 
партнерските региони. Консолидацијата 
на културната размена неизбежно се 
одвива преку мобилноста на уметниците 
и културните професионалци и преку 
циркулацијата на дела и идеи; влог којшто 
ја промовира атрактивноста и влијанието 
на нашиот регион. На овој начин, ние сакаме 
да придонесеме за растот на размените на 
европско ниво, особено преку резиденците 
во провинцијата Манитоба, Канада и во 
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l’Union Européenne, cette exposition vient 
pleinement confirmer que notre coopération 
demeure un enjeu fort pour nos deux 
territoires. 

Laurent BEAUVAIS
Président de la Région Basse-Normandie

L’exposition ‘Observations: Light’ représente 
l’aboutissement de trois années de travail 
de l’artiste bas-normande Fleur Helluin au 
sein de la Coopération Basse Normandie / 
Macédoine.
Cet évènement est le fruit d’un long travail 
pour développer la mobilité des artistes bas-
normands et macédoniens. Ce projet a permis 
de créer une synergie des acteurs culturels 
des deux territoires, de créer des liens entre 
les scènes normande et macédonienne. C’est 
donc avec un grand plaisir que la coopération 
a vu naitre cette exposition, et aujourd’hui, 
son catalogue de l’exposition ‘Observations: 
Light’.

Pour le Bureau de la coopération Basse-
Normandie / Macédoine à Skopje,
Ivana DIMITROVSKA, directrice.

confirms that the cultural exchange of 
ideas remains an important stake for our 
two territories.

Laurent BEAUVAIS
President of the Lower-Normandy Region

The exhibition ‘Observations: Light’ 
represents the completion of three years of 
Fleur Helluin’s work with the Cooperation 
Lower-Normandy/Macedonia.
This event is the result of a long work 
to develop the mobility of Macedonian 
and Norman artists. This project created 
a collaboration with cultural partners of 
those two territories, and built connections 
between the Norman and Macedonian 
scenes. It is a great pleasure to have see 
this exhibition take place, and today, its 
catalogue ‘Observations: Light’.

For the Cooperation Lower-Normandie/
Macedonia  Bureau in Skopje,
Ivana Dimitrovska, Director.

регионот Хордланд во Норвешка, или преку 
имплементација на проекти, во рамките на 
новите европски програми.

Со сегашната норманска фузија и 
обновувањето на односите меѓу Македонија 
и Европската унија, оваа изложба целосно 
потврдува дека нашата соработка е важен 
удел за нашите два региони.
 
Лоран Бове
Претседател на Регионот на Долна 
Нормандија

The exhibition ‘Observations: Light’ 
represents the completion of three years of 
Fleur Helluin’s work with the Cooperation 
Lower-Normandy/Macedonia.
This event is the result of a long work 
to develop the mobility of Macedonian 
and Norman artists. This project created 
a collaboration with cultural partners of 
those two territories, and built connections 
between the Norman and Macedonian 
scenes. It is a great pleasure to have see this 
exhibition take place, and today, its catalogue 
‘Observations: Light’.

For the Cooperation Lower-Normandie/
Macedonia  Bureau in Skopje,
Ivana Dimitrovska, Director.
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	 L’exposition ‘Observations: Light’ aborde le sujet le plus 
fondamental des arts visuels,la lumière et le rôle qu’elle joue en tant 
que composant actif de la création artistique et de la perception 
visuelle. Les travaux de cette exposition analysent le visible, les 
qualités chromatiques de la lumière et le pouvoir transformatif 
de la lumière naturelle, tout en tentant de représenter l’obscurité, 
soulignant ou altérant les charactéristiques sculpturales des objets. 
Parallèllement, ils observent les significations métaphoriques, 
philosophiques et spirituelles de la lumière. Chaque artiste de 
l’exposition prend un départ différent dans son observation de 
la lumière. Dans sa recherche sur la lumière et l’obscurité, Fleur 
Helluin voyage à travers l’histoire de l’art pour arriver à l’exploration 
des chromatismes lumineux d’un observatoire préhistorique en 
Macédoine. Dans sa poursuite d’une lumière intellectuelle, Hristina 
Ivanoska nous fait entrer dans un dialogue entre la signification 
transcendantale de la lumière et atteint l’illumination par la 
philosophie et l’émancipation; tandis que Yane Calovski explore les 
possibilités de la représentation non-visuelle et la poétique de la 
lumière.
Leurs travaux ici rassemblés doivent bien sûr beaucoup à une 
longue lignée d’enquêtes et de débats sur la question de la lumière 
dans l’art. La conscience aigüe  de l’importance de la lumière  pour 
l’existence humaine lui a donné un rôle central dans l’art et dans 
sa représentation à travers l’histoire. C’est pourquoi la lumière a 
toujours été associée aux plus hautes instances de la création, que ce 

Observations: Light

	 The exhibition ‘Observations: Light’ approaches the 
subject of visual art’s most fundamental element, the light and 
the role it plays as an active component for artistic creation and 
visual perception. The works in this exhibition are analysing the 
visible, chromatic qualities of light and the transformative power of 
natural light and trying to depict the dark, emphasizing or altering 
the sculptural characteristics of objects. On the other hand, they are 
observing the metaphoric, philosophical and spiritual meaning of 
light. Each of the artists in the exhibition is taking a different starting 
point in their observation or working with light. In her search for light 
and dark Fleur Helluin is making a trip throughout art history, to end 
up exploring the luminous chromatics of the prehistoric observatory 
in Macedonia. In the search for the intellectual light Hristina Ivanoska 
is putting us into a dialogue with the transcendental meaning of light 
and reaching enlightenment through philosophy and emancipation, 
whereas Yane Calovski is exploring the possibilities of non-visual 
representation and the poetic meaning of light.  
The works collected here, of course, owe much to a long historical 
line of the enquiry and debate about light through art. The acute 
awareness of the importance of light for human existence, has 
always given it a central role in art and it’s representation throughout 
history. Therefore the light has always been associated with the 
higher instances of creation, whether it was depicted as the Sun in 
the prehistoric religions, or later on, in the definition of the concept 
of God as ‘light’ in Christianity. The use of light in art is inevitably 
connected with both the foundations of visual representation and 
the development of the theories of beauty. In the late Middle ages, 
for example Thomas Aquinas as the foundation of beauty recognizes 
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soit par la représentation du Soleil dans les croyances préhistoriques 
ou, plus tard, par la définition du concept de Dieu comme étant une 
lumière dans la chétienté. L’utilisation de la lumière en art est 
inévitablement connectée avec le fondement de la représentation 
visuelle et le développement des théories sur la Beauté. A la fin du 
Moyen- ge, Thomas d’Aquin pose trois éléments cruciaux comme 
fondation de la beauté: l’intégrité, l’harmonie et le rayonnement 
(integritas, consonantia et claritas), ce dernier se référant 
précisément à la lumière ou à la luminosité. Les interprétations de 
la lumière sont d’une grande importance dans les manuscrits du 
Moyen- ge, transmettant la tendance dominante à l’époque: atteindre 
la lumière par la foi en Dieu, ce qui a donné des œuvres couvertes 
d’un or lumineux, reflétant la lumière de l’intérieur. Le chiaroscuro, 
technique de la Renaissance, et l’usage central de la lumière dans les 
peintures Baroques (Caravage et De la Tour) ont été une révolution 
dans la composition des volumes et des ombres en peinture, ouvrant 
la voie à une expression et des mises en scènes novatrices.
Face à la modernité et les connaissances scientifiques accumulées à 
propos des qualités physiques de la lumière, un nouvelle exploration 
artistique est venue modeler les observations: les Impressionistes 
se sont mis à peindre en plein air, en contact direct avec la lumière 
naturelle. Cette étude trouve son apogée dans la série des cathédrales 
de Rouen par Monet, analyse picturale méticuleuse réalisée entre 
1892 et 1894. Ces recherches sont devenues un point de repère dans 
la perception du pouvoir transformatif de la lumière naturelle sur le 
sujet observé. Les travaux de deux pionniers marquent l’atmosphère 
des explorations artistiques au début du 20eme siècle, et jouent 
un rôle particulièrement important dans l’intérêt émergent de 
l’expérimental Light Art. Le futur kinétique – Light Space Modulator, 
sculpture orientée de László Moholy-Nagy produit des ombres 
jouant avec les lumières colorées et blanches, tandis que le Lumia 
de Thomas Wilfred étend l’utilisation de la lumière au domaine 
sonore. Encore aujourd’hui, leurs travaux trouvent un écho dans les 
œuvres d’Olafur Eliasson, pour qui la lumière est un élément central 
dans la création de ses installations qui changent la perspective 
et la sensation d’espace ou de Ryoji Ikeda, dont les expériences 
audiovisuelles nous offrent une réalité complètement nouvelle 

three crucial elements: proportion, integrity and claritas, the last term 
referring more precisely to light or luminosity. The interpretations 
of light played a great importance in the middle age manuscripts, 
conveying the dominant tendency of the time: reaching light through 
the faith in God, which resulted in luminous golden artworks, 
reflecting the light from within. The chiaroscuro technique of the 
Renaissance, and the use of central light in the Baroque painting 
(Caravaggio, George de La Tour) brought a completely new way of 
painting the volumes and shadows in the painting, thus giving way 
to a new expression and staging of the image composition.  
 
Towards modernity and the growing scientific awareness about 
the physical quality of light, a new way of light explorations in art 
started to shape the observations to this element: the en plein-air 
(open-air) painting technique of the French impressionists breathing 
a shimmering air into the painting and bathing them in light. It 
culminated in one of the most famous studies of light and its influence 
on the painted object, the meticulous Rouen Cathedral paintings 
analysis done by Claude Monet from 1892 to 1894. These studies 
became a landmark in perception of the transformative power of 
natural light over the observed subject and the importance of natural 
light in painting. The work of two technological pioneers, marks the 
atmosphere at the beginning of the 20th century art explorations, 
and they are playing specifically important role for the upcoming 
interest in experimental light-art. The kinetic future – oriented 
sculpture Light space modulator of László Moholy-Nagy produced 
shadow formations played with coloured and white light, whereas 
Thomas Wilfred’s ‘Lumia’ extended the use of light by turning it into 
sound. Today, this so called heritage is still reflected, in the works 
of artists such as Olafur Eliasson, for whom the light is the central 
element for creating his installations that are changing the sense for 
space and perspective, or the digital artist Ryoji Ikeda, whose audio-
visual experiments with light and sound, are visualising a completely 
new reality achieved by complex mathematical calculations.
 
These historical references that follow one research line, are taken 
only to guide us through the direct and indirect inspirations and 
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grâce à des calculs mathématiques complexes.
Ces instantanés historiques ne sont mentionnés que pour illustrer et 
cadrer les inspirations directes et indirectes de la création de cette 
exposition. La sélection générale des œuvres offre par conséquent 
une riche variété d’interprétation de la lumière dans les œuvres de 
trois artistes contemporains, cette exposition devenant un terrain de 
jeu pour recontextualiser des pièces pré-existantes et des œuvres 
nouvelles crées spécialement. L’approche de l’exposition est donc 
plutôt une exploration poétique du sujet, accentuant les aspect 
multi-factoriels de l’histoire de l’art, enquêtant sur l’urgence d’une 
création où la lumière est centrale.
Dans sa série de dessins ‘Après les Pierres’, comprenant des dessins 
réalisés sur l’observatoire préhistorique de Kokino en Macédoine, 
Fleur Helluin aborde le sujet avec une recherche centrée sur 
l’obscurité et la clarté naturelles, son importance pour le dessin, ses 
qualités chromatiques et de saturation. En combinant des matériaux 
variés et leurs différentes valeurs dans ses dessins, ajoutant des 
sons et une volumineuse installation spatiale, l’artiste crée une 
collection de fragments trouvés sur l’observatoire où ses œuvres 
ont été conçues pour la première fois. Ce faisant, elle capture une 
vision, un sens de l’espace qui nous rapproche des anciens humains 
qui étaient basés à Kokino. Dans ses oeuvres, Helluin invoque des 
influences allant des peintres baroques à la lumière digitale issues 
des technologies informatiques.
Les pièces dorées de Hristina Ivanoska attirent tout de suite 
l’attention avec leur attrait et leur brillance, pour mieux appâter le 
public dans un dialogue délicat et complexe sur la relation et la place 
que prennen la foi, la spiritualité et la religion dans nos sociétés 
contemporaines. A la poursuite du moi et de la lumière spirituelle 
et intellectuelle, dans son dernier projet ‘La Mystérique (the path of 
Grace)’, elle convoque la philosophe Simone Weil et la féministe Luce 
Irigay dans ses pièces aux médiums divers. Son intérêt grandissant 
pour le procédé d’emancipation des femmes à travers l’illumination 
intellectuelle amène ces deux voix féminines sur le devant de la 
scène. En les mettant en relation, Ivanoska semble les allier pour 
transmettre un message à propos d’oppression, de la réduction au 
silence, et d’injustice. Ses travaux reflètent l’idée de doute et de but 

influences for creating this exhibition. The pointed influences are just 
a segment of the vast researches on this topic, given its complexity. 
The overall selection of works in this exhibition is thus giving us 
a rich variety of interpretations of light in the artworks of three 
contemporary artists, turning it into a playground for contextualising 
a combination of old existing works and new works created especially 
for this exhibition. Thus, the approach of this exhibition is rather a 
poetic exploration of the topic, accentuated with multi-layered 
aspects from art history, inquiry into the urge for creation and the 
importance of light in the works of these three artists.
 
In the series of drawings ‘About a stone’, comprising of drawings 
made in the Macedonian prehistoric observatory Kokino, Fleur 
Helluin is approaching the topic with a research focus on the natural 
light and the dark, it’s importance for the drawing and it’s chromatic 
quality and saturation. By combining different materials and using 
the variety of their material values in the drawings, adding sounds 
and an additional voluminous spatial installation, the artist creates 
a small material collection of fragments that were found around the 
observatory, in the attempt to capture the same sight, make sense of 
the space, and to see it in the same way as the ancient tribes who 
created it.  In her works there are wide influences ranging from the 
baroque painters and their research on light, to a research of the 
digital light that we are surrounded with today (computers, smart 
phones) and it’s chromatic quality.  
 
The works of Hristina Ivanoska, short texts in reflecting golden color, 
are appealing because of their attractiveness and shine. But, in fact 
their goal is to lure the audience into a very delicate and complex 
dialogue about the relationship and the space that faith, spirituality 
and religion have in society nowadays. In her latest project ‘La 
Mystérique (the path of Grace)’, she features works in diverse medium 
inspired by the written work of the philosopher Simone Weil, and 
the feminist Luce Irigaray. In this way, she is researching the process 
of female emancipation through intellectual enlightenment, by 
reworking important segments of their writings, with which she 
creates minimal textual constructions. With this act she puts these 
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face au moi politique, social et spirituel.
Alors que la visualisation est considérée comme cruciale dans 
la création artistique, Yane Calovski explore dans ses travaux le 
potentiel du vide et de la représentation non-visuelle. A travers 
une sélection d’objets et de formes emplis de significations et vidés 
d’une représentations claire, ses œuvres laissent de la place pour 
une anticipation de l’imagerie, mais permettent aussi à la lumière 
et à l’obscurité de remodeler ces objets. De façon répétée, il tente 
d’adresser le manque d’image et de déchiffrer l’indéscriptible en 
dépouillant les objets et les formes de leur base, leur donnant par 
la même une signification complètement nouvelle et renonçant à la 
mémoire de leur fonction primordiale.
Pour toute l’équipe de l’exposition, ce travail a dégagé un espace de 
discussion et de réflexion, reproduit ici sous la forme d’une courte 
interview dans le présent catalogue.

Elena Veljanovska

two important voices together on stage, creating a new voice, a 
construct, through which she is conveying her thoughts about the 
saintly, decisiveness, radicalism on one, and the love, ecstasy and 
sacrifice on other side. Therefore, in the works of Ivanoska two 
languages are intertwined. On the one hand is the visual language, 
directly inspired by the medieval church painting, which by the use of 
golden color boldly reflects the physical light, but is also a symbol of 
the divine principle. On the other hand, it opens up a discussion about 
the complexity of the light as a spiritual, emancipatory (political) and 
social category today.
 
While visualisation is considered to be crucial for the artistic creation, 
in his works, Yane Calovski is exploring the potential of the emptiness 
and non-visual representation. Over the selection of objects and 
shapes full of meaning and emptied of clear representation, the 
works leave space for anticipation of the imagery, as well as allowing 
to the light and the dark to shape these often-associative objects 
anew. He repeatedly attempts to address the imageless and to 
decipher the indescribable by stripping off the objects and shapes to 
their basis, thus giving them a completely new meaning and revoking 
the memory about their primary function.
 
Additionally, the creation of this exhibition opened up fruitful space 
for discussion and thinking what role light has in the works we are 
creating, and what are the possible ways of interpretations of light 
in the artworks, as well as what is the space for light in the works of 
these three artists. Some of these thoughts will be published in the 
form of a short interview in the following catalogue.

Elena Veljanovska

Observations:::::: Light
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Erasure bed (prototype)
Stirol Butadiene Rubber, zinc oxide, 
chalk, silicon, titan dioxide, sulfur. 
78 cm x 208 cm
2014
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Mixed media installation,  2014/15

Installation de techniques mixtes, 2014/15

Yane     Calovski

‘He read everything that fell 
into his hands in the order in 

which it fell’  

	 L’installation ‘He read everything that fell into his 
hands in the order in which it fell’ (Il lu tout ce qui tombait dans 
ses mains dans l’ordre dans lequel cela tombait) est avant tout 
un essai spatial, ponctué d’entités (dessins, objets, impressions, 
photographies) qui prennent leur origine dans une recherche sur 
la notion de lecture et d’accumulation de leur nature éphèmère 
en tant qu’objets et images. En les mettant en relation avec le 
thème de l’exposition, et entre eux, Calovski crée un rapport 
entre voir et être la lumière, comme une relecture de ces travaux.  
 
L’installation est construite autour de l’oeuvre ‘Erasure bed’. Il 
s’agit d’un simple lit de caoutchouc blanc, conçu pour enregistrer 
la présence physique/ corporelle et son intimité, mais aussi, 
paradoxalement, pour effacer toute mémoire de cette présence. 
Ce caoutchouc est utilisé pour effacer les traces physiques 
sur différentes surfaces. Métaphoriquement, une mémoire 
n’existe pas quand ses traces ont été effacées. Ou plutôt, ce qui 
existe alors est l’action d’effacer, défiant ainsi le processus de 
souvenance. L’artiste mêle le dispositif d’effacement avec le 
dispositif de création lumineuse dans une action physique. C’est 
la raison pour laquelle ‘Erasure Bed’ est la pièce centrale de son 
installation.

	 The installation work ‘He read everything that fell into 
his hands in the order in which it fell’ is ultimately a spatial essay 
punctuated with entities (drawings, objects, prints, photographs) that 
originate from research into the notion of reading and accumulating 
the physical transience of object and images. By placing them into 
relation with the exhibition topic and among themselves, he creates 
the relationship between seeing and being light as a way of reading 
the ideas in the works.
 
The installation is built around the work ‘Erasure Bed’. It is a simple 
bed made of white rubber designated to register a physical (body) 
presence and intimacy while paradoxically erasing all memory of 
such presence. The rubber used in the work is also used to make 
erasures that physically remove traces from its own (and other) 
surfaces. Metaphorically speaking, memory does not exist when 
traces are erased, or rather, what exists is an action of erasure, 
essentially, challenging the process of remembering or seeing. The 
artist identifies the process of removal with the process of creating 
light with a physical action. This makes ‘Erasure Bed’ central to the 
installation. This inherent process of change, of physical erasure and 
transformation is embedded in the piece. That particular transience is 
crucial in this process – the manifestation of duration and alteration 
of the inner identity of the object. The ‘Erased Icons’ are wooden 
panels primed for icon painting and as objects they contain a very 
potent historical symbolism embedded in our cultural consciousness. 

Observations:::::: Light
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Ce processus intrinsèque de changement, d’effacement physique, et 
de transformation est intégré dans l’oeuvre.
Ce caractère éphémère est déterminant dans le processus de l’œuvre 
en tant que manifestation de la durée et de l’altération de l’identité 
propre de l’objet. Les ‘Erased Icons’ (Icônes Effacées) – panneaux de 
bois préparés pour être des icônes orthodoxes peintes – sont des 
objets emplis d’un symbolisme historique fort, incrusté dans notre 
conscience culturelle. Ici, ils restent vides et ‘nus’, dépouillés du 
contenu qui leur avait été promis, de leur but et de leur raison d’être, 
en attente d’un procédé qui a été suspendu.
Les dessins ‘Untitled (Walter Benjamin’s death)’ (Sans Titre (La mort 
de Walter Benjamin)) sont également des évènements sans image. 
Ils enregistrent un procédé d’annotations de pensée qui retarde, 
voire même trahi, l’image qu’ils essaient de représenter. ‘Untitled 
(Magic Bound)’ (Sans Titre (Lien Magique)) est un dessin montrant la 
traduction d’un poème représentant une lutte du déchiffrement de la 
signification et de l’articulation de l’émotion investie dans les mots, 
s’affaiblissant progressivement dans le chaos et l’abstraction.

Ce dessin entre en conversation avec l’œuvre en trois parties ‘Untitled 
(not everything can be said, not saying everything, to say everything)’ 
(Sans Titre (tout ne peut pas être dit, ne disant pas tout, tout dire))  
qui complète les précédents travaux textuels dans une approche 
encore plus abstraite, et une incapacité à tout exprimer à travers 
des mots ou des images. Le photo-essai ‘Museum’ est une analyse 
spatiale de la lumière du jour dans l’espace d’exposition du Musée 
d’Art Contemporain de Skopje. Dans cette étude, l’artiste s’est attaché 
à la recherche du pouvoir de la lumière à sculpter l’objet physique et 
architectural.
 A travers cette sélection d’objets et de formes pleines de sens 
mais vides d’une représentation claire, l’artiste laisse de l’espace 
pour anticiper l’imagerie, et dans le même temps, laisse la lumière 
et l’ombre sculpter ces objets de façon nouvelle. La sélection des 
objets suit une logique fondamentale à travers l’examen des archives 
de l’artiste, où la luminosité et l’obscurité deviennent les grilles de 
lecture primordiales.

Here they remain empty and ‘naked’, stripped off the promised content, 
purpose and awaiting a new, unassuming process.  
 
The drawings ‘Untitled (Walter Benjamins’s Death)’ also address 
imageless occurrences annotating thoughts that delay, or even betray, 
the image one tries to depict. ‘Untitled (Magic Bound)’ is a drawing 
showing the translation process of a poem by the artists’ father. The 
work depicts the struggle to decipher the meaning and articulate the 
emotion invested in words, slowly fading into a chaos and abstraction. 
This drawing is in conversation with a three-part drawing series 
‘Untitled (not everything can be said, not saying everything, to say 
everything)’ an even more abstract approach and the inability of 
expressing everything with words or image for that matter. The photo-
essay ‘Museum’ is a spatial analysis of the Museum of Contemporary 
Art in Skopje less known exhibition space under daylight. In this study, 
the artist is particularly researching the power of light in shaping the 
physical / architectural object.
 
Over the selection of objects and shapes full of meaning and emptied 
of clear representation through visualisation, the artist leaves space 
for anticipation of the imagery, as well as allowing to the light and 
the dark to shape these often-associative objects anew. The selection 
of objects follows an inner logic of reviewing the artist’s own archives 
where the lightness and darkness become the subsidiary states of 
reading a document. There is a developmental line in Calovski’s oeuvre 
that appears repeatedly and attempts to address the imageless, to 
decipher the indescribable by stripping off the objects and shapes to 
their basis, thus giving them a completely new meaning and revoking 
the memory about their primary function. This essay is just a snapshot 
of these processes interpreted through the important role that the 
light and the dark play in his works.  
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Erased Icons 
Eggshell tempera, organic glue on linden wood
35,5 x 25,5 cm 
2014
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Qu’est ce qui est fondamental dans votre pratique artistique, qui 
vous motive à créer des œuvres et est un élément central dans votre 
recherche en tant qu’artiste ?

Les idées empiriques découlant d’une spécificité de localisation d’une 
nouvelle géographie culturelle et politique sont centrales dans ma 
pratique. Cependant, ce qui est central, ce qui est périphérique, ou 
la façon de formuler mes raisons personnelles pour entretenir et 
conduire non seulement ma pratique d’atelier, mais aussi mon identité, 
en tant que professionnel des concepts culturels décousus, devient 
un procédé en cours, en redéfinition. Le besoin de communiquer des 
opinions sur des sujets très variés reste la seule raison qui maintient 
activement ma pratique artistique, qui n’est pas nécessairement une 
pratique classique en atelier. Je dessine, je documente, je lis, construis 
et parle de problèmes comme l’investigation sociétale des notions 
d’existence au sein des complexités inhérentes à l’arène socio-
politique locale et globale.
L’engagement et la collaboration, aussi bien que l’évasion ou la 
dérobade parfois, se heurtent dans ma façon d’exister en tant 
qu’auteur. Je regarde et tente de déchiffrer des récits historiques, 
urbains, politiques ou autres à travers les procédés intuitifs que 
sont le dessin, la lecture, la construction. La plupart du temps, je me 
retrouve à impliquer la notion incomplète de modernité dans des 
politiques socio-culturelles. 

Comment la lumière est-elle devenue un facteur important dans 
votre travail ?

La lumière est une manifestation conceptuelle dans mon travail. 
Il ne s’agit pas seulement de la sensation de lumière en tant que 
phénomène naturel-; pour moi, il s’agit des connotations sémiotiques, 
des multiples lectures de ce qu’est la lumière et ce que cela peut 
représenter. Par exemple, je peux formuler une idée de la ‘lumière’,  
‘à propos de la lumière’,  ‘venant de la lumière’, et finalement avoir à 
faire avec une idée indépendante qui se réfère ou non avec le concept 
de lumière. 
Conceptuellement, la lumière est une manifestation riche de 
métaphores. Cela m’interesse quand la lumière devient un substitut 
de l’intimité. 

What is central to your artistic practice, moving you to create 
your artworks and a central element of your study as an artist? 
Experiential ideas often situated in the site-specificity of a 
new cultural and political geography is central to my practice. 
However, what is central, what is peripheral, or how to formulate 

Untitled (Walther Benjamin’s death)
Acrylic on paper
42,5 x 27,5 cm 
2014
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Quel rôle joue la lumière dans votre travail ?

Dans tous mes travaux (dessins, objets, vidéos), j’ai tenté d’user de la 
qualité formelle de la lumière en tant qu’expérience spectrale, comme 
une sensation d’apesanteur.

my personal reasons to maintain and conduct not only my studio 
practice but also my identity, as a practitioner of discursive cultural 
concepts, becomes an ongoing redefining process. The need to 
communicate opinion on wide range of issues remains the only 
reason that I actively maintain an artistic practice, not necessarily 
a classic studio practice. I draw, document, write, read, build and 
speak of issues that range from investigating societal notions of 
existence within the complexities of local and the global socio-
political arena.
Engagement and collaboration, as well as escapism and withdrawal 
at times, collide in the way I exist as an author. I look and try 
to decipher historical, urban, political and other narratives via 
intuitive processes of reading, drawing, building. More often than 
not, I find myself implicating the unfinished notion of modernism 
into current socio-cultural politics.

How did light enter your work/ research as an important factor 
for your work? 
Light is a conceptual manifestation in my work. It is not only 
the sensation of light as a natural phenomenon; for me it is the 
semiotic connotations, the multiple readings of what light is and 
may represent. For example, I may address and idea as ‘light’ or 
‘about light’, ‘from light’ or ‘with light’, and ultimately deal with an 
independent idea that either relates of it does in an obvious way 
to the notion of light. Conceptually, light has a rich metaphorical 
manifestation. It becomes interesting when light becomes 
substitute for intimacy.
 
What is the role that the light plays in your works?   
In any of my works (drawings, objects, videos) I have tried to 
formally use the quality of light as an aural experience, as well as 
a sensation of weightlessness. 
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View of the exhibition/ He read everything that fell into his hands in the order in which it fell
Drawings, objects, prints
2015
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Kokino 2 
Charcoal and Mica on Paper
140 x 200 cm
2013
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La sensibilité picturale de Fleur Helluin, l’étrangeté lumineuse qui se 
dégage de ses œuvres, la subtile alchimie qu’elle propose entre sons 
et lumières donnent une vibration toute particulière à ses tableaux. 
Le public macédonien, surpris et intéressé, a ainsi découvert lors de 
l’exposition qui s’est tenue en novembre dernier à Skopje, une approche 
artistique nouvelle, intrigante, et extrêmement talentueuse.

Isabelle MARCHI-BARBAUX
Conseillère de coopération et d’action culturelle, directrice de l’Institut 

français de Skopje

	 Fleur Helluin mène sa recherche sur la lumière dans un 
voyage à contre-courant en partant d’intérêts purement contemporains 
‘new media’ et de leurs éléments constitutifs. Dans ces oeuvres, elle 
poursuit un examen sur la lumière naturelle - sa nécéssité pour le dessin, 
ses qualités chromatiques et de saturation - en combinaison avec des 
expérimentations sonores qui transfèrent le spectateur sur le site où les 
dessins ont été réalisés. Sa série de dessins au fusain ‘Après les Pierres’ 
a été créée sur l’observatoire de Kokino, site archéoastronomique 
de l’ ge de Bronze près de Skopje en Macédoine. Ces dessins sont le 
fruit de sa résidence à Skopje, et de sa focalisation sur l’observation 
de l’environnement du site, essayant d’appréhender le marqueur, point 

Fleur     Helluin

Serie de 5 dessins (fusain et mica sur papier), 
installation sonore, installation 

Series of 5 drawings (charcoal and mica on paper), 
sound installation, installation, 2013/14/15

“Après les Pierres”

Fleur Helluin’s pictural sensitivity, the eerie lightning that wafts 
from her works, the subtle alchemy that she proposes between 
sounds and lights give a characteristic vibration to her images. The 
macedonian audience, surprised and interested, discovered, during 
the exhibition ‘About a Stone’ that took place in Skopje in november 
2014, an artistic approach that is new, surprising and extremely 
talented.  

Isabelle MARCHI-BARBAUX
Cultural and cooperation adviser, director of Institut Français Skopje.

	 Fleur Helluin is starting her research on light by travelling 
backwards from a purely contemporary and new media interests to 
the basics of painting and it’s consisting elements. In this works 
she is researching the natural light, it’s importance for the drawing 
and it’s chromatic quality and saturation combining it with a sound 
experiment that transfers the audience into the site where the 
drawings are taken. Her series of charcoal drawings ‘About a Stone’ 
was created in the Bronze-age archaeo- astronomical observatory 
Kokino, near Skopje. These drawings are a result of her residential 
stay in Skopje, and her focus to observe the observatory ambient by 
trying to understand the marker, the point of reference in space and 
try to connect it with the stone markers in Kokino. By doing so, she 
tries to capture the same sight and make sense of the space, and to 
see it in the same way as the predecessors who created it.  
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spatial de référence, et le connectant avec les marqueurs de pierre 
de Kokino. Dans cette démarche, elle a tenté de s’emparer de cette 
vision, de reformuler cet espace, et d’imaginer comment les premiers 
occupants de Kokino le voyaient.

Dans ses œuvres précédentes, Helluin s’est intéressée aux qualités 
esthétiques de la lumière et de l’obscurité, et leur utilisation dans 
l’illumination de la société contemporaine new media. Dans cette série, 
son intérêt se déporte de l’exploration de la lumière pour se concentrer 
sur l’ambiance nocturne de l’environnement de l’observatoire. Dans 
ses dessins, nous distinguons parfois à peine les contours des objets, 
entr’aperçus grâce au clair de lune brillant entre les fissures des 
montagnes alentours. Les lourdes couches de fusain absorbent la lumière 
dans le dessin, créant une obscurité presque totale. Un contraste fort est 
amené par un mélange de poussière de pierre de mica collectée sur le 
site. L’effet crée une plasticité dans les images. Dans ce cycle, l’artiste 
combine à nouveau différentes approches historiques avec différentes 
références de l’histoire de l’art, comme l’esthétique d’Anselm Kiefer, 
les photographies et les peintures nocturnes d’Edward Steichen et les 
relations d’obscurité dans les oeuvres de Rembrandt ou de Giotto. Le 
second élément du travail est la bande sonore composée de battements 
binauraux. Les battements binauraux se produisent lorsque deux sons 
de fréquences différentes sont présentés dans chaque oreille à travers 
un casque audio. Le cerveau les intègre en un signal, un battement.  Ces 
sonorités, combinées à des prises de sons réalisées à Kokino et à une 
composition musicale, aident l’auditeur à atteindre un état de conscience 
propice à l’observation des œuvres. L’installation spacio-temporelle est 
le troisième élément du travail présenté. Cette pièce a été initialement 
inspirée par le Sténopé, sorte de camera obscura primitive. Le Sténopé 
est un dispositif qui laisse rentrer la lumière et qui, plus il est grand, plus 
il peut traiter de lumière. Le tunnel formant l’installation est un volume, 
conçu pour être le sujet de la lumière, contrairement aux dessins qui 
représentent une ‘image’ de la lumière. L’installation agit comme un 
filtre, à travers lequel la lumière est transformée.

En combinant ces différents éléments, et en usant de leurs différentes 
valeurs matérielles dans les dessins et les sons, l’artiste crée une petite 

In her previous art works, Helluin is researching the aesthetic 
qualities of light and darkness, and their use in illuminating the 
contemporary - new media- society. In these series she shifts 
her interest from the exploration of light to focus on the night 
ambience surrounding the observatory. In her drawings one can 

exhibition photo (work)
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collection de fragments provenant de l’observatoire de Kokino où les 
œuvres ont été créées, et par l’installation spatiale, elle permet au 
public d’entrevoir l’atmosphère sensible de l’observatoire. Grâce à l’ajout 
de cette dernière pièce, elle affirme son intérêt dans l’interprétation des 
différentes sources et significations de la lumière.

thinly make out the outlines of the observatory, made visible by 
glimpses of moonlight shining through cracks in the surrounding 
mountains. The heavy charcoal layers absorb the light inside the 
drawing, creating an almost total darkness. This is contrasted by 
light reflected by a mixture of crushed varied Mica stone-dust 
coming from the surroundings of the observatory. The effect 
creates plasticity in the images. In this cycle the artist is again 
combining different historical approaches in painting with 
different historical art references, such as Anselm Kiefer’s painting 
aesthetics, the night photographs and paintings of Edward 
Steichen, and the relation of darkness in Rembrandt or Giotto’s 
oeuvre. The second component of the work is the accompanying 
sound created with binaural beats. Binaural beats occur when two 
sounds of different frequencies are presented one to each ear 
either through stereo headphones. The brain then integrates them 
into one signal, or Binaural beat. These tones are then combined 
with sounds taken from Kokino and a musical composition, and 
will help the audience reach a sensitive state of mind to enjoy 
the work. The spacio-temporal installation is the third component 
of the work. This work is initially inspired by the Sténopé or the 
pinhole camera- a primitive camera obscura. The Sténopé is a tool 
that lets the light in, and the bigger it is, the more light it can 
process. The tunnel itself is a volume, designed to be the subject 
of the light, as opposed to the previous works, which represent the 
‘image’ of the light. It is a sort of a filter, through which the light 
is transformed.

By combining these several different materials and using the 
variety of their material values in the drawings, and the additional 
sounds, the artist creates a small material collection of fragments 
that surround the observatory where the works are being created, 
and through a subtle spatial installation she enables the audience 
to glimpse the observatory’s sensible ambience. By adding the last 
work into the composition, she is affirming again her interests in 
interpreting different sources and meanings of light.

exhibition photo (work)

Detail / Kokino 1 
Charcoal and Mica on Paper

140 x 200 cm
2013
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Qu’est ce qui est fondamental dans votre pratique artistique, qui 
vous motive à créer des œuvres et est un élément central dans votre 
recherche en tant qu’artiste ?

L’élément central de ma pratique est le concept d’ontophanie 
numérique. Il s’agit de l’apparition de l’être à l’écran. Comme c’est un 
phénomène récent pour cette humanité, je souhaite l’explorer avec 
mes outils propres que sont la peinture, le dessin, faire de l’art. A partir 
de là, je dérive librement vers différentes branches raccordées. Ma vie 
personnelle contribue aussi grandement à mes recherches plastiques. 
De cette façon, je cultive des excroissances comme par exemple la 
contemplation de situations archéologiques, l’utilisation d’éléments 
de la culture camp, les paillettes, etc.

Comment la lumière est-elle devenue un facteur important dans 
votre travail ?

La lumière est une condition de la vie visuelle, c’est grâce à la lumière 
que nous apparaissons visuellement. Dans la Nature, le ciel est la 
source de lumière et gouverne tout (Constable). Cela devient très 
clair à Kokino, où le Soleil, la Lune et les Etoiles gouvernent la vie 
des occupants, et observer leur lumière est le but même de ce site 
archéologique. Dans le monde digital contemporai, la lumière provient 
de plus en plus d’un écran. La lumière et notre source d’informations 
sont de plus en plus entremêlés ; cela devient de facto une seule et 
même chose. C’est une description intéressante, et qui est porteuse 
d’une charge théorique et émotionnelle très forte.
En utilisant la compassion ou décentration à Kokino, j’ai essayé de 
comprendre la charge poétique de ces lumières mouvantes sur les 
premiers occupants. Est-ce que cette lumière était déjà une source 
d’information il y a 4000 ans ? Probablement pas dans le sens où 
nous l’entendons aujourd’hui où regarder un écran lumineux nous 
apporte la météo ou un message d’un proche. Mais cette lumière 
était déjà porteuse d’informations et l’environnement s’y ajustait. 
Toutes les pièces qui sont montrées dans l’exposition sont un essai 
de production d’un point de référence poétique, qui conduit notre 
attention et notre esprit vers ces réflexions.

What is central to your artistic practice, moving you to create your 
artworks and a central element of your study as an artist? 

The central element of my practice is the concept of digital ontophany. 
That is the apparition of the being in the screen. As this is a new 
phenomenon to this humanity, I want to explore this with my tools 
that are painting, drawing, making some art. From there, I freely drift 
into different connected branches. My personal life is also bringing 
a lot of input in this research. This leads me to grow excrescences, 
for example, considering archaeological situations, using campy 
elements, the glitters, etc.

How did light enter your work/ research as an important factor for 
your work? 

Light is a condition of visual life, it is how we appear visually. In Nature, 
the sky is the source of light and governs everything (Constable). This 
becomes very clear in Kokino, where the Sun, Moon and the Stars 
govern the life of the people, and observing their Light is the purpose 
of this archaeological site. In the contemporary digital world, the light 
comes more and more from a screen. The light and our information 
source are becoming intertwined; it is becoming de facto one thing. 
That is a very interesting description and is something that has a very 
deep theoretical and emotional charge. 
By using compassion or decentration in Kokino, I tried to understand 
the poetic charge of the moving lights on its previous users. Was this 
light already an information source 4000 years ago? Probably not in 
the same meaning as now when looking at a bright screen which tells 
us everything from the weather forecast, to a message from a loved 
one. But this light was already carrying different information, and the 
environment was adjusting to it. All the pieces that are shown in this 
exhibition are an attempt to produce a poetic referent point, driving 
our attention and spirit to those thoughts.

What is the role that the light plays in your works?   

The light isn’t something you can reproduce. It is either you use it 
from a light source, as the Light Artists like Morellet, Turrell and such 
do, or you make a representation of it. But you can’t reproduce it. In my 
works, I am creating an “image” of the light when for example I paint 
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Quel rôle joue la lumière dans votre travail ?

La lumière n’est pas quelque chose de reproductible. Soit vous 
l’utilisez à partir de sa source, à l’instar des Light Artists comme 
Morellet, Turrell, etc, soit vous en faites une représentation. Mais vous 
ne pouvez pas la reproduire. Dans mon travail, je crée une ‘image’ de 
la lumière, par exemple lorsque je peins des gens devant leur écran 
d’ordinateur. C’est différent avec les formes. Une forme ou un volume 
est quelque chose qui peut être reproduit. De cette façon, la lumière 
est quelque chose de complètement unique.
Comme il est impossible de la saisir, je l’utilise de la façon suivante 
dans mon travail : je donne des directions concernant la place de l’ 
»image » de cette lumière, et la façon dont elle est sensée frapper 
les objets, mais en fin de compte, le contrôle même là dessus est très 
limité.
 
Dans la série de dessins, j’ai tenté de faire part de l’atmosphère générale 
de Kokino sous différents éclairages. Dans l’espace d’exposition, j’ai 
créé un volume, un tunnel, comme un tunnel spacio-temporel. Ces 
objets sont conçus pour être frappés par différentes qualités de 
lumière, ce qui en change l’expérience. Ce sont des filtres, et la lumière 
les touche, puis nous revient, transformée. C’est le principe même de 
la peinture à l’huile d’ailleurs, et la raison pour laquelle j’aime utiliser 
plusieurs couches de peinture. La peinture traverse chaque couche et 
rebondit. Dans les dessins, j’ai utilisé plusieurs couches de fusain, de 
mica ou d’encre. De cette façon, la lumière est parfois emprisonnée, et 
parfois elle ricoche.

people in front of their computer screens. With shapes it is different. 
A shape or a volume is something that can be reproduced. In this 
respect, the light is not reproducible, and it’s absolutely unique.
As it’s not possible to grasp it, I use it in my practice in the following 
way: I try to give directions to what the “image” of the light should be, 
and how it’s hitting objects; but in the end, the control on it is very 
limited. 

In the drawing series, I tried to convey the general atmosphere of 
Kokino in different lights. In the space installation, I created a volume, 
a tunnel, as a spacio-temporal tunnel. Those objects are designed 
to be hit by different light qualities, changing the experience of it. 
They are filters, and the light will hit them and come back to our 
eyes, transformed. That is the very principle of oil painting too, and 
why I like to use different layers in oil. The light goes through each 
layer and bounces back. In the drawings, I also used several layers 
of charcoal, of mica stone powder, of ink, etc. In this way the light is 
trapped, and some of it ricochets.
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View of the Exhibition / Cyberspace Tunnel 
Jeans Fabric, String, Glass Fiber
480 x 280 cm
2014
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La Mystérique 
(the path of Grace)

Untitled (We possess just 
the power to say I. 

This is what we should 
yield up to God and 

destroy), 
acrylic on handmade 

paper
69 x 50 cm

2014
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	 Le projet ‘La Mystérique (the path of Grace)’ de Hristina 
Ivanovska comprenant des pièces de différentes techniques„ est 
inspiré par l’oeuvre écrite de Simone Weil, philosophe française 
d’origine juive, mystique chrétienne, et activiste politique, et de Luce 
Irigaray, féministe française, philosophe et théoricienne culturelle. Les 
travaux interrogent le doute et le but en regard du moi politique, 
social et spirituel. Interconnectées, leurs voix sont réduites à un 
signe, un symbole d’une lutte intérieure. Weil, chrétienne dévouée, 
questionne sa foi lorsqu’elle ne croit plus que le baptême confirmera 
sa raison. Luce Irigaray, dans son texte ‘La Mystérique’ issu du livre 
Speculum de l’autre femme (1974), explique la relation émotionnelle 
et inexpliquable envers Dieu. Elle examine la dévotion de ces femmes 
en demandant:  ‘Mais comment s’attaquer à ces choses, même lorsqu’on 
en est passionnée, quand il n’y a pas de sentiment de vocation?’
 
“Dans la phase finale de ce projet, je me suis intéressée à l’absence 
d’image. En termes religieux, quand l’image ne peut être présente, 
l’abstraction ou la géométrie prend la place. Les motifs géométriques 
représentent les liens entre la spiritualité et le cosmos, avec la 
science et l’art. Il est commun de penser que même les pensées les 
plus abstraites peuvent être représentées et développées en termes 
géométriques. Dans mes récents travaux en papiers découpés, les 

Hristina     Ivanoska

Installation de techniques mixtes

Mixed media installation, 2014/15

‘La Mystérique 
(the path of Grace)’

	 The project ‘La Mystérique (the path of Grace)’ by Hristina 
Ivanoska features works in diverse medium inspired by the written 
work of Simone Weil, a Jewish-born French philosopher, Christian 
mystic, and a political activist, and Luce Irigaray, Belgian-born, 
French feminist, philosopher and cultural theorist. The works reflect 
on the idea of doubt and purpose when faced with one’s political, 
social and spiritual self. Interconnected and purified, their voices 
are reduced to a sign, a symbol of an inner struggle. Weil, a devoted 
Christian, questions her faith in God as she no longer believes 
that baptizing will confirm her sanity. Luce Irigaray in her text 
‘La Mystérique’ from the book Speculum de l’autre femme (1974), 
explains the emotional and inexplicable (love) relation toward God. 
She questions the devotion of the women by asking: But how does 
one tackle these things, even if one felt passionately about them, if 
there is no sense of vocation?   
 
“In the last phase of this project I became interested in the 
absence of image. In religious terms when the image should not 
be present, abstraction or geometry takes place. Geometric patterns 
are used to represent the connection between the spirituality and 
cosmos, with the science and art. It is believed that even the most 
abstract thoughts and images might be represented and developed 
in geometric terms. In my recent paper-cut works, the textual 
constructions are dissolving in the geometric patterns and are 
becoming unreadable or barely readable. In this way, the images 
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constructions textuelles se dissolvent dans des motifs géométriques 
et deviennent presqu’illisibles. De nouvelles sensations visuelles sont 
ainsi créées par des combinaisons de textes et de motifs, de papiers 
et de tissus, qui se chevauchent et se touchent.” (Hristina Ivanoska)

created with combinations of patterns and texts, paper and fabric, 
that are overlapping or touching each other, generate new visual 
sensations.” (Hristina Ivanoska) 

Observations:::::: Light

La Mystérique (the path of Grace)
Detail of installation
Dimensions variable

2015
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Qu’est ce qui est fondamental dans votre pratique artistique, qui 
vous motive à créer des œuvres et est un élément central dans votre 
recherche en tant qu’artiste ?

Il s’agit de sublimer ce qui est intéressant pour moi et pour mon 
identité. Les questions telles que: qui suis-je?... Ce que j’ai découvert 
au quotidien de mon environnement (en accumulant des informations 
variées), en questionnant où est ma place à un moment donné et en 
un espace défini, et comment je me sens dans certaines situations. 
C’est le terrain sur lequel je peux m’exprimer au meilleur de mes 
capacités. Je veux que chaque nouvelle pièce soit un défi. Et je veux 
mettre à l’épreuve l’idéal et le conceptuel grâce à des éléments 
visuels et esthétiques.

Y-a-t-il un forme d’obsession, quelque chose de récurrent dans votre 
travail et vers lequel vous retournez toujours?

J’ai remarqué que mes préoccupations personnelles s’invitaient 
toujours dans ma pratique artistique: la question de l’androgynisme, 
envisagée dans un sens intellectuel et créatif plus que physiquement 
par exemple. Une autre question qui m’intéresse est le procéssus 
d’émancipation de la femme et des voix féminines à travers l’histoire, 
ou quand ces voix sont encore en attente d’être découvertes. J’ai 
remarqué que je peux facilement trouver des alliées à leurs côtés. 
Mais l’oppression, la réduction au silence, l’exclusion et l’injustice 
m’ont toujours pertubé en général.

Quel rôle joue la lumière dans votre travail ?

Dans le contexte de mon travail, je me suis surtout intéressée à 
l’illumination, à la sainteté, pour la voie personnelle que quelqu’un peut 
prendre dans sa recherche de foi, dans la croyance qu’il y a quelque 
chose (ou quelqu’un) derrière le visible. Ce voyage, je crois, affecte le 
corps aussi bien que  l’esprit. Le voyage vers l’illumination ne peut pas 
être uniquement spirituel. Le corps suit le désir ou le besoin de l’esprit 
en expérimentant ses propres transformations dans ce processus. 
Il essaie de s’adapter et de s’ajuster en ayant conscience des limites 
physiques. Pourquoi faire face à la lumière signifie-t-il la mort pour 
le corps? Peut-être est-ce en fin de compte le moment où le corps et 
l’esprit sont séparés pour toujours, chacun retournant là où il appartient.

What is central to your artistic practice, moving you to create your 
artworks and a central element of your study as an artist? 

It is a sublimate of the things that are interesting for my identity and 
for me. The questions like, who am I? ...of the things I am discovering 
on a daily basis (through accumulating various information) from my 
surroundings, through questioning where is my place in a given time 
and space and how I feel and react on certain states and situations. 
That is the field in which I can express myself the best. I want to make 
every new work, a new challenge. I want to challenge the ideal and 
the conceptual with the visual and the aesthetical.  

Is there some obsession/something obsessive that reappears in 
your works and you are constantly returning to? 

I noticed that some of my personal preoccupations are always 
wriggling in my practice: The issue of the androgynous, thought 
more in terms of the intellectual and the creative than the bodily/ 
physical. Another interesting issue for me is the process of female 
emancipation and the female voices throughout the history, or those 
voices that are still waiting to be discovered. I notice that I can easily 
find allies among them. But in general the oppression, the silencing, 
the exclusion, the injustice is what precisely has always troubled me.d

What is the role that the light plays in your works?   

In the context of this work, I am mostly interested in enlightenment, 
in holiness, for the personal road one takes in search of faith, in the 
belief that there is (someone) something beyond the visible. This 
journey, I believe, affects the body and the mind. It can’t be only a 
spiritual journey towards the light or enlightenment. The body follows 
the desire/ need of the spirit experiencing it’s own transformations 
through this process. It is trying to adapt and to adjust aware of the 
physical limitations. Why facing light means death for the body? Or 
is that finally the moment when the spirit and body are separated 
forever, each of them returning where it belongs.

Observations:::::: Light
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View of the exhibition/ La Mystérique (the path of Grace)
Installation, dimensions variable
2014/2015
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Yane Calovski (1973, Skopje, Macédoine). 
Sa pratique artistique se préoccupe de 
phénomènes empiriques contextualisés 
dans la spécificité situationnelle d’une 
nouvelle géographie culturelle et politique. 
Ses objets, dessins, vidéos et installations 
émergent souvent de son expérience et de 
son identité changeante en fonction des 
différents contextes internationaux. Son 
travail a été montré notamment aux: Tate 
Britain (London), Museum of Contemporary 
Art (Skopje), The European Kunsthalle 
(Cologne), Contemporary Art Center 
(Vilnius), Kunsthallen Brandts (Odense), 
Kronika (Bytom), Philadelphia Museum 
of Art, The Drawing Center (New York). Il 
a également été exposé à la Manifesta 3 
(Ljubljana, 2000) et la Manifesta 7 (Bolzano, 
2008). Il a reçu entre autres le prix Pew 
Fellowship in the Arts (2001). Calovski 
a étudié à l’Académie des Beaux-Arts de 
Pennsylvanie et au Bennington College, 
participant aux programmes post-diplôme 
au CCA Kitakyushu et à la Jan Van Eyck 
Academy. En 2004, il co-fonde le lieu “press 

Biographies

Biographies

Биографии

Yane Calovski (b.1973, Skopje, Macedonia). 
His artistic practice is concerned with 
experiential ideas often situated in the 
site-specificity of a new cultural and 
political geography. His objects, drawings, 
videos and installations often emerge from 
his evolving experience and identity within 
disparate international contexts.
His works have been shown internationally 
at venues such as Tate Britain (London), 
Museum of Contemporary Art (Skopje), 
The European Kunsthalle (Cologne), 
Contemporary Art Center (Vilnius), 
Kunsthallen Brandts (Odense), Kronika 
(Bytom), Philadelphia Museum of Art, The 
Drawing Center (New York) and others. He 
has also exhibited at Manifesta 3 (Ljubljana, 
2000) and Manifesta 7 (Bolzano, 2008). For 
his practice, he has been awarded a Pew 
Fellowship in the Arts (2001) among other 
awards, grants and fellowships. Calovski has 
studied at the Pennsylvania Academy of the 
Fine Arts and Bennington College and has 
participated in the post-graduate studio 
programs at both, the CCA Kitakyushu and 
the Jan van Eyck Academy. In 2004 he co-
founded “press to exit project space”, an 
art and curatorial research platform, in 

Јане Чаловски (1973, Скопје). Уметничкото 
творештво на Чаловски е насоченo кон 
искуствени идеи често ситуирани во 
конкретна специфичност на нова културна 
и политичка географија. Неговите објекти, 
цртежи, видеа и инсталации произлегуваат 
од интуитивни процеси на интегрирање на 
модернистички архиви во современи социо-
културни политики.
Изложувaл во Kunsthaus Bregenz (2013), Tate 
Britain (Лондон), European Kunsthalle (Келн), 
Open Systems - Zentrum für Kunstprojekte 
(Виена), Contemporary Art Center (Вилнус), 
Kunsthallen Brandts (Оденсe), Kronika (Битом), 
Philadelphia Museum of Art, The Drawing 
Center (Њујорк) и други места. Изложувал и 
на меѓународни биенални манифестации 
како 2nd Project Biennial D-0 ARK Un
derground (Коњиц), Манифеста 7 (Болзано, 
2008), PR 04, Puerto Rico (Сан Хуан) и 
Манифеста 3 (Љубљана, 2000). Бил награден 
со бројни признанија меѓу кои ORTung (2012), 
Allianz Kulturstiftung, Berlin (2004) и The Pew 
Fellowship in the Arts (2001). Дипломирал на 
Пенсилваниската академија на уметности 
(Pennsylvania Academy of the Fine Arts, 1992-
1996) и Бенингтон колеџ (Bennington College, 
1996-97), a бил поканет како резидентен 
уметник во студиско-истражувачки програми 
на Center for Contemporary Art CCA Kitakyushu 
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to exist”, plateforme dédiée à la recherche 
artistique et curatoriale à Skopje avec 
Hristina Ivanovska. Calovski est représenté 
par la Galerie Zak Branicka à Berlin. 
Hristina Ivanoska et Yane Calovski ont été 
selectionnés pour être les représentants 
dans le Pavilion Macédonien à la 56ème 
exposition internationale La Biennale di 
Venezia en 2015.

Link: www.yanecalovski.com
Contact: yanecalo@gmail.com

Fleur Helluin (1983, Fr) a étudié sous la 
direction de Gilian Gelzer et Joël Hubaut à 
Caen, France, et Norbert Bisky à Salzburg, 
Autriche. Après un DNSEP en 2005, elle 
participe au programme Art et Technologie 
de l’Image à l’université Paris 8 en 2006. 
Depuis 2006, elle vit entre Berlin et 
la Normandie. Fleur Helluin a fondé le 
groupe de dance-punk alternatif Plateau 
Repas en 2005 avec Marianne Jacquet et 
Valentin Plessy. Sa pratique est centrée 
sur la peinture, et explore également les 
champs de la performance, installation, 
expérimentations sonores, etc. Son axe 
thématique principal est la représentation 
picturale à l’heure de l’ontophanie 
numérique, avec des incursions entre 
autres dans les territoires cartographiques 
et archéologiques, et la culture club.
Le travail de Fleur Helluin a été montré 
entre autres à la Preview Art Fair de Berlin 
(Allemagne), OSTEN Gallery de Skopje 
(Macédoine), Biennale Supermarket of 
Love à Varsovie (Pologne), à la Blackwood 

Skopje, with artist Hristina Ivanoska with 
whom he often collaborates. Zorlu Center 
Art Collection, Istanbul, published OBJE’CT, 
a first comprehensive publication on his 
practice, edited by Basak Senova, in 2012. 
Calovski is represented by Zak Branicka 
Gallery in Berlin. Hristina Ivanoska and 
Yane Calovski were selected to be the 
representatives of the Macedonian Pavilion 
at the upcoming 56th International Art 
Exhibition – La Biennale di Venezia  2015.

Link: www.yanecalovski.com
Contact: yanecalo@gmail.com

Fleur Helluin (1983, Fr) is a French visual 
artist living and working between Berlin, 
Germany and Normandy, France. She 
studied under the direction of Gilian 
Gelzer and Joel Hubaut in Caen, France, and 
Norbert Bisky in Salzburg, Austria. She was 
also part of the academic program Art & 
Technology of the Image in University Paris 
8. She’s a musician and performer with the 
band Plateau Repas. Her practice is focused 
on painting, and incorporates performance, 
installation and sound experiments. The 
main themes of her work include depiction 
of screen oriented culture with traditional 
oil painting, the light, and camp / trash 
culture.
Her work has been exhibited most notably 
at the Preview Art Fair in Berlin (Germany), 
OSTEN Gallery in Skopje (Macedonia), 
Biennale Supermarket of Love in Warsaw 
(Poland), Blackwood Gallery in Toronto 
(Canada), Galerie La Vitrine in Paris (France), 

(1999-00) и Jan van Eyck Academy (2002/04).
Во 2004 заедно со Христина Иваноска 
го основал Проектниот простор Прес ту 
егзит (press to exit project space), уметничка 
иницијатива за истражување и продукција 
на полето на современата уметност и 
кураторските практики. Тој е еден од 
основачите на мобилната лабораторија 
OuUnPo (2009). Чаловски магистрирал 
на Универзитетот Линкопинг во Шведска 
(Linkoping University) во 2010. Во 2012 
Zorlu Center Art Collection ја публикува 
неговата монографија OBJE’CT уредена 
од кураторка Башак Шенова. Делата 
на Чаловски се претставени во повеќе 
јавни и приватни колекции меѓу кои Van 
Abbemuseum, Philadelphia Museum of 
Art, Zorlu Art Collection, Deutsche Bank 
Collection, Art Collection Telecom и други. Тој 
е застапуван од Żak | Branicka Gallery, Berlin. 
Христина Иваноска и Јане Чаловски се 
избрани да го претставуваат Павилјонот на 
Република Македонија на овогодинешната 
56. Интернационална ликовна изложба - 
Биенале на Венеција, 2015 година.

Линк: www.yanecalovski.com
Контакт: yanecalo@gmail.com

Флор Хелуан (1983, Франција) е француска 
уметница којашто живее на релација Берлин, 
Германија и Нормандија, Франција. Таа 
студирала во класата на Џилиан Гелцер (Gilian 
Gelzer) и Џоел Хубау (Joel Hubaut) во Каен, 
Франција и Норберт Биски (Norbert Bisky), во 
Салзбург, Австрија. Таа истотака била и дел од 
академската програма при Универзитетот 8 
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Gallery de Toronto (Canada), à la Galerie La 
Vitrine à Paris (France), au Radar de Bayeux 
(France) ou encore à la galerie AKA de 
Berlin (Allemagne).

Link: fleurhelluin.tumblr.com
Contact: fleurhelluin@hotmail.com

Hristina Ivanovska (née en 1974) construit 
sa pratique artistique en trouvant des voies 
d’action individuelle contre les rôles et 
normes établis, définies par les conventions 
sociales et les systèmes politiques. Elle est 
titulaire d’un B.F.A. et M.F.A. de la Faculté 
d’Art de Skopje. Elle travaille actuellement 
à son PhD pratique à l’Académie des Beaux-
Arts de Vienne. Ivanovska a exposé entre 
autres aux Künstlerhaus, Halle für Kunst 
& Medien, Graz, National Museum of 
Contemporary Art (MNAC), Bucharest, State 
Museum of Contemporary Art, Thessaloniki, 
Museum of Contemporary Art, Skopje, 
Slovak National Gallery, Bratislava, Neue 
Gesellschaft für Bildende Kunst, Berlin, 
Open Space – Zentrum für Kunstprojekte, 
Vienna, Museum of Contemporary Art, 
Belgrade, Foundation for Women’s Art, 
London, Spaces Gallery, Cleveland, Ohio, 
and other venues. Elle était artiste en 
résidence au Flutgraben e.V. de Berlin 
(2014), à la Cité Internationale des Arts 
de Paris (2011), au IASPIS de Stockholm 
(2008), au ArtsLink Residency Program de 
New York (2004). Depuis 2000, Ivanovska 
collabore régulièrement avec l’artiste Yane 
Calovski. Leurs projets ont été présentés 
entre autres aux Staatliche Kunsthalle 

the Radar art center in Bayeux (France), and 
at the gallery AKA in Berlin (Germany).

Link: fleurhelluin.tumblr.com
Contact: fleurhelluin@hotmail.com

Hristina Ivanoska (b. 1974) is building 
her artistic practice by finding ways of 
individual action against the established 
roles and norms, defined by the 
conventional social and political systems. 
She did B.F.A.  and M.F.A.  at the Faculty 
of Fine Arts in Skopje. Currently Ivanoska is 
PhD-in-practice candidate at the Academy 
of Fine Arts Vienna. She has exhibited at 
Künstlerhaus, Halle für Kunst & Medien, 
Graz, National Museum of Contemporary 
Art (MNAC), Bucharest, State Museum of 
Contemporary Art, Thessaloniki, Museum of 
Contemporary Art, Skopje , Slovak National 
Gallery, Bratislava, Neue Gesellschaft 
für Bildende Kunst, Berlin, Open Space 
– Zentrum für Kunstprojekte, Vienna, 
<rotor> Association for Contemporary Art, 
Graz, Konsthall C, Stockholm, Magazin4 
- Bregenzer Kunstverein, Museum of 
Contemporary Art, Belgrade, Foundation for 
Women’s Art, London, and other venues.
Ivanoska has been artist-in-residence at 
Flutgraben e.V. Watchtower Schlesischer 
Busch, Berlin (2014), Cité Internationale 
des Arts, Paris (2011), IASPIS, Stockholm 
(2008), ArtsLink Residency Program, New 
York (2004), The Corporation of Yaddo, 
Saratoga Springs, New York (2001), and 
Stiftung Künstlerhaus Boswil, Switzerland 
(1998).

во Париз, катедрата за Уметност и технологија 
на сликата. Таа е музичар и перформер во 
бендот Plateau Repas. Нејзината практична 
работа се фокусира на сликарство коешто 
инкорпорира перформанс, инсталација и 
звучни експерименти. Главните теми во 
нејзината работа вклучуваат сликање на 
‘културата на екранот’, новите медиуми во 
комбинација со традиционално сликарство, 
осветлување и кемп култура.  
Таа има изложувано на Preview Art Fair, 
Берлин (Германија), ОСТЕН Галерија, Скопје 
(Македонија), Biennale Supermarket of Love, 
Варшава (Полска), Blackwood Gallery, Торонто 
(Канада), Galerie La Vitrine, Парис (Франција), 
Le Radar art center, Бају (Франција), и во 
галеријата AKA, Берлин (Германија).

Линк: fleurhelluin.tumblr.com
Контакт: fleurhelluin@hotmail.com

Христина Иваноска (p. 1974) ја гради својата 
уметничка практика преку изнаоѓање на 
начини за индивидуално делување против 
моделите и нормите воспоставени од 
страна на конвенционалните општествени 
и политички системи. Диплoмирaлa и 
мaгистрирaлa на Факултeтoт за ликовнa 
уметност во Скопје, a од 2014 e дoктoрски 
кaндидaт на Aкaдeмиjaтa за ликовнa уметност 
во Виена. Таа досега има изложувано во 
Künstlerhaus, Halle für Kunst & Medien, Грац, 
Национален музеј за современа уметност, 
Букурешт, Државниот музеј за современа 
уметност, Солун, Музеј на современа 
уметност, Скопје, Словачка национална 
галерија, Братислава, Neue Gesellschaft 

Observations:::::: Light
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Baden-Baden, HDLU - Croatian Association 
of Artists, Zagreb, Zak/Branicka Gallery, 
Berlin, Kronika Gallery, Bytom, Poland. Yane 
Calovski et Hristina Ivanovska ont été 
selectionnés pour être les représentants 
dans le Pavilion Macédonien à la 56ème 
exposition internationale La Biennale di 
Venezia en 2015.

Contact: hristinai@yahoo.com

Elena Veljanovska (1979, Skopje). 
Diplômée de la Faculté d’Histoire de 
l’Art et d’Archéologie de Skopje en 2006. 
Travaille activement depuis 2003 en tant 
qu’organisatrice et instigatrice de projets 
culturels et d’expositions. Elle utilise sa 
pratique curatoriale comme un instrument 
pour une approche critique, créant un 
discours nécessaire au questionnement de 
problématiques du vaste champ artistique. 
Ses points d’intérêts particuliers sont 
le mariage de l’art et de la technologie, 
les pratiques engagées socialement et 
l’art public. Sa première expérience a 
été au Centre Culturel de Tocka à Skopje 
(2003-2006), puis en 2006, elle fonde la 
plateforme I+M, pour les nouveaux médias 
et la technologie qu’elle dirige jusqu’en 
2010. En 2009, elle est commissaire 
invitée à la galerie Stedefreund à Berlin 
et effectue le co-commissariat du Pavillion 
Macédonien lors de la 53eme Biennale de 
Venise. En 2010-2011, elle intègre l’équipe 
de SEAFAIR- Electronic Art Festival pour 
les 10eme et 11eme éditions à Skopje. De 
2012 à 2014, elle est impliquée activement 

Since 2000 Ivanoska is collaborating 
with Yane Calovski. Their projects were 
presented at Staatliche Kunsthalle Baden-
Baden, HDLU - Croatian Association of 
Artists, Zagreb, Zak/Branicka Gallery, Berlin, 
Kronika Gallery, Bytom, Poland, and other 
venues. Hristina Ivanoska and Yane Calovski 
were selected to be the representatives of 
the Macedonian Pavilion at the upcoming 
56th International Art Exhibition – La 
Biennale di Venezia  2015.

Contact: hristinai@yahoo.com

Elena Veljanovska (b. 1979, Skopje) is a 
freelance curator and cultural manager. 
In 2006 graduates at the Art History and 
archaeology Faculty in Skopje, Macedonia. 
Enrolled in the Cultural Studies M.A. 
program at the ISSHS, Skopje. Works 
actively since 2003 on initiatinг and 
realising cultural projects and exhibitions. 
She is using the curatorial practice as a 
tool for critical approach, for creating a 
discourse necessary for problematizing 
issues in the wide artistic field. Her specific 
interests and inspirations come from the 
marriage of art and technology, public art 
and socially engaged practices, as well as 
the cultural theory and her lately growing 
interest in the cultural memory, politics of 
memory and public space. Her first working 
experience is in the Cultural Center Tocka, 
Skopje (2003- 2006), then in 2006 she has 
founded Line I+M, platform for new media 
art and technology which she directs until 
2010. In 2009 she was a guest-curator in 

für Bildende Kunst, Берлин, Open Space – 
Zentrum für Kunstprojekte, Виена, <rotor> 
Асоцијација за современа уметност, Грац, 
Konsthall C, Стокхолм, Magazin4 - Bregenzer 
Kunstverein, Музеј на современа уметност, 
Белград, Фондација за женска уметност, 
Лондон, и др. Иваноска била на студиски 
престој во Flutgraben e.V. watchtower 
Schlesischer Busch, Берлин (2014), Cite 
International des Arts, Париз (2011), IASPIS, 
Стокхолм (2008), ArtsLink Residency Program, 
Њујорк (2004), The Corporation of Yaddo, 
Држава Њујорк, САД (2001), и Stiftung 
Künstlerhaus Boswil, Швајцарија (1998). 
Од 2000 година соработува со уметникот 
Јане Чаловски, а нивните проекти биле 
претставени во Staatliche Kunsthalle Baden-
Baden, ХДЛУ-Хрватско друштво на ликовни 
уметници, Загреб, Жак/Браницка галерија, 
Берлин, Галерија „Кроника“, Битом, Полска и 
др. Христина Иваноска и Јане Чаловски се 
избрани да го претставуваат Павилјонот на 
Република Македонија на овогодинешната 
56. Интернационална ликовна изложба - 
Биенале на Венеција, 2015 година.

Контакт: hristinai@yahoo.com

Елена Вељановска (р. 1979, Скопје) е 
независна кураторка и културна менаџерка. 
Во 2006 дипломира на факултетот за 
Историја на уметност и археологија во 
Скопје, Македонија. Во моментов е запишана 
на пост-дипломски културни студии при 
ИССХС, Скопје. Активно работи од 2003 
година на иницирање и реализација на 
културни проекти и изложби. Таа ја 
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dans deux organisations: la création 
de l’Association de la scène culturelle 
indépendant JADRO, et l’organisation 
culturelle de Kontrapunkt à Skopje. En 
2014, elle était Directrice Artistique de 
la première édition de Paratissima, la 
première foire d’art de Skopje. Elle réside 
actuellement à Berlin, Allemagne.

Link: veljanovskaelena.weebly.com
Contact: elenavel@gmail.com

Stedefreund gallery in Berlin and a co-
curator of the Macedonian Pavilion at the 
53 International Art exhibition in Venice. 
In 2010-11 works as part of the team 
behind SEAFAIR – Electronic arts festival 
’10th and ‘11th edition, in Skopje. Starting 
in 2012 – 2014 she is actively involved 
in two organisations: In the creation 
of the Association of the Independent 
cultural scene JADRO, and the cultural 
organization Kontrapunkt, Skopje. In 2014, 
she was the Art director of the first edition 
of Paratissima, the first art fair in Skopje. 
Currently she works and lives in Berlin, 
Germany.

Link: veljanovskaelena.weebly.com
Contact: elenavel@gmail.com

користи кураторската пракса како алатка 
за критички пристап, за создавање на 
дискурсот неопходен за проблематизирање 
прашања од широкото уметничко поле. 
Нејзините специфични интереси и 
инспирации доаѓаат од сплотувањето на 
уметноста и технологијата, јавната уметност 
и општествено ангажираните практики, 
како и културната теорија и во последно 
време зголемен интерес за културна теорија, 
политиката на меморијата и јавниот простор. 
Нејзиното прво работно искуство е во 
Културниот центар Точка, Скопје (2003- 2006), 
а потоа во 2006 година ја основа Line I + M, 
платформа за уметност на новите медиуми 
и технологија со која таа раководи до 2010. 
Во 2009 година таа беше гостин-куратор 
во Stedefreund галерија во Берлин и ко-
куратор на македонскиот павилјон на 53-та 
Меѓународна ликовна изложба во Венеција. 
Во 2010-11 работи како дел од тимот зад 
SEAFair - електронски уметнички фестивал 
“10 и” 11-то издание, во Скопје. Почнувајќи 
од 2012 - 2014, таа е активно вклучена во 
работата на две организации: Во креирањето 
на Асоцијацијата на независната културна 
сцена Јадро, и културната организација 
Контрапункт, Скопје. Во 2014 година, таа 
беше уметнички директор на првото издание 
на Paratissima, првиот саем на уметност во 
Скопје. Во моментов таа живее и работи во 
Берлин, Германија.

Линк: veljanovskaelena.weebly.com
Контакт: elenavel@gmail.com
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	 L’exposition est le fruit d’une collaboration entre la 
Macédoine et la Région Basse-Normandie, soutenue par la Convention 
Institut Français/Basse-Normandie et la Coopération Basse-
Normandie/Macédoine. Ce projet a été inité par Fleur Helluin après 
sa résidence de recherche à Skopje, Macédoine, en 2013, et porté 
par la Régie des Deniers du Plus. L’exposition fait partie du festival 
Printemps Balkanique.

	 The exhibition is a collaboration between Macedonia and 
the region of Lower Normandy, supported by Région Basse Normandie, 
Institut Français and Coopération décentralisée Basse-Normandie/ 
Macédoine. It was initiated by Fleur Helluin after her research 
residency in Skopje, Macedonia in 2013 and supported by the Régie 
des Deniers du Plus. The exhibition is also part of the Printemps 
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	 Изложбата е соработка помеѓу Македонија и регионот 
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Францускиот институт и Децентрализирана соработка Долна 
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Printemps Balkanique. Изложбата беше иницирана од страна 
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