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Mira M. Yang développe une pratique qui explore les proces­
sus de transferts culturels, la mémoire et l’appartenance 
depuis une perspective diasporique. Son travail prend 
pour point de départ une dimension performative ou scé­
nique, qui recouvre également l’idée de transmission. 
Donner corps à une œuvre signifie, en ce sens, propager 
des signaux, des énergies et des affects. C’est souvent  
le corps en action qui fait office d’intermédiaire, bien que, 
plus récemment, M. Yang utilise des sculptures animées 
composées d’éléments industriels ou mécaniques, en tant 
que corps de substitution palliant l’absence physique de 
corps humains. 

Pour l’exposition Ensemble, déployée en deux chapitres  
à la Kunsthalle Friart Fribourg et à la Fondation Pernod 
Ricard à Paris, M. Yang conçoit de nouveaux assemblages 
sonores d’envergure ainsi qu’un film, le tout présenté dans 
des configurations distinctes dans chacun des deux lieux. 

La notion de transmission implique le risque d’une pertur­
bation, d’une interruption ou d’un bruit de fond dans lequel 
le signal se dilue jusqu’à l’inaudible. Le travail de M. Yang 
rend visibles les moments d’absence et d’amnésie histori­
ques pour leur prêter une forme qui, sans pouvoir restaurer 
ce qui a été perdu, y met autre chose à la place. Dans 
Ensemble émergent ainsi différents corps de substitution 
au sein desquels l’héritage culturel résonne sous forme 
d’échos, de traces et de sédiments. Les codifications et les 
images latentes qui continuent d’y opérer, parfois non 
résolues, imposent ainsi un regard nouveau et nuancé. 

Le cœur de l’exposition s’articule autour d’une exploration 
de l’héritage artistique de la danseuse et chanteuse Choi 
Seung-Hee (1911–1969), première interprète de la Corée 
coloniale à se produire en Europe. Ses chorégraphies entre­
mêlaient les influences des traditions coréennes, chinoises, 
indiennes et modernistes européennes, propageant ainsi 
une forme de mouvement hybride et non-conformiste.  
Son héritage est non seulement documenté de manière 
très lacunaire, mais se trouve également déformé par les 
traces violentes du colonialisme, de l’impérialisme et du 
socialisme. M. Yang ne prétend pas aborder cette histoire 
complexe sous l’angle d’une objectivité : iel choisit plutôt 
de le soumettre à une ré-imagination et à une transforma­
tion. Cette démarche prend acte du fait que ce qui est 
perdu ne peut pas simplement être reconstruit, mais doit 
être réinventé depuis le présent. Dans Ensemble, cela se 
traduit par différentes modalités d’enregistrement, de tra­
duction et de mise en partition du mouvement. 

Le film Transmissions, par exemple, propose une traduction 
fictionnalisée et une réactivation des chorégraphies de 
Choi Seung-Hee à partir de transmissions parcellaires — 
les parties manquantes ou inconnues étant comblées par 
de nouvelles interprétations. En toile de fond, M. Yang 
investit des lieux parisiens historiquement liés aux repré­
sentations de Choi Seung-Hee dans les années 1930, tels 

que le Jardin d’agronomie tropicale René-Dumont, le Musée 
Guimet, le Théâtre national de Chaillot et un restaurant-
karaoké du 13e arrondissement. Presque un siècle plus tard, 
Choi Seung-Hee réapparaît transfigurée dans le corps de 
la danseuse Paula Pau. Par la manière dont la caméra 
révèle, dissimule ou rend ce corps (il)lisible, l’œuvre explore 
avec sensibilité les mécanismes de l’objectivation. Le corps 
n’est ici pas un simple support s’effaçant derrière la parti­
tion : il s’impose avec sa propre logique, son opacité et  
son irréductibilité. De là se dégage l’interrogation éthique 
récurrente qui sert de fil rouge à toute l’exposition : 
jusqu’où peuvent aller le contrôle et l’autodétermination ? 
Quels vecteurs dictent le mouvement : une structure exté­
rieure ou une dynamique interne ?

L’exploration des partitions et des protocoles d’action se 
prolonge dans un assemblage sonore qui remplit l’espace. 
Elle réunit différents composants générateurs de bruits  
et de sons qui forment, dans leur ensemble, un corps 
sonore fragmenté et atomisé. L’absence donne à nouveau 
l’impulsion de l’œuvre : ni la voix de Choi Seung-Hee, ni  
les accompagnements musicaux de ses performances 
n’ont été documentés intégralement. À travers la notation 
Laban, un système moderniste de notation graphique du 
mouvement développé par Rudolf von Laban, les choré­
graphies de Choi Seung-Hee sont traduites en signaux 
codés numériquement, puis activés par les machines pour 
faire résonner des sons qui respirent, vibrent, frémissent, 
résonnent et grondent.

Par ses réflexions sur le contrôle et l’agentivité, l’exposition 
prend une dimension supplémentaire à travers la présen­
tation d’une série de marionnettes historiques. Issues de 
la collection du Musée suisse de la marionnette à Fribourg 
et de provenances diverses, elles sont disposées dans 
des vitrines et des caisses capitonnées avec leurs acces­
soires, comme si elles attendaient d’être activées. Leur 
passivité contraste avec l’animation fébrile des machines, 
qui interprètent la partition sans relâche jusqu’à ce que 
celle-ci leur impose un temps d’arrêt. 

L’exposition est accompagnée d’un riche programme 
d’événements, dont une conversation entre l’artiste Mira 
M. Yang et la curatrice Filipa Ramos (10 octobre 2026), 
ainsi qu’un concert de l’artiste et producteur·rice·x sonore 
sud-coréen·ne·x bela (7 novembre 2026).

En co-production avec la Fondation Pernod Ricard, Paris, 
où un deuxième chapitre de l’exposition sera présentée  
du 24 novembre 2026 au 6 février 2027.

Curation : Kathrin Bentele
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Mira M. Yang entwickelt Arbeiten, die sich mit kultureller 
Übertragung, Erinnerung und Zugehörigkeit aus einer dia­
sporischen Perspektive beschäftigen. Sie gehen von etwas 
Performativem oder Inszeniertem aus, was die Vorstellung 
einer Übertragung bzw. Transmission beherbergt. Etwas 
zur Aufführung zu bringen, bedeutet in diesem Sinn, Signale, 
Energien und Affekte zu übermitteln. Oft ist es ein perfor­
mender Körper, der als Überbringer fungiert, jüngst setzt 
M. Yang aber auch animierte, aus Maschinenteilen beste­
hende Skulpturen als Surrogate für abwesende menschli­
che Körper ein.

Für die Ausstellung Ensemble, die in zwei Kapiteln in der 
Kunsthalle Friart Fribourg und in der Fondation Pernod 
Ricard in Paris gezeigt wird, konzipiert M. Yang umfassende 
neue Soundassemblagen und einen Film, die in abwei­
chenden Konfigurationen gezeigt werden.

Bleibt man zunächst bei dem Bild der Übertragung, so 
beherbergt dies auch die Gefahr einer Störung, eines Unter­
bruchs oder eines Rauschens, in dem sich das Signal 
verliert und unhörbar wird. M. Yangs Werk markiert Momen­
te von historischer Amnesie und Absenz und gibt ihnen 
eine Form, die das Verlorene zwar nicht wiederherstellen 
kann, aber an ihre Stelle etwas Anderes setzt. Unter­
schiedliche Ersatzkörper und Substitute tauchen in der 
Ausstellung auf, in denen kulturelles Erbe als ein Echo, 
eine Spur oder ein Sediment nachhallt. Die ungelösten 
Codierungen und Bilder, die darin fortwirken, fordern eine 
nuancierte Neubetrachtung ein.

Im Zentrum von Ensemble steht eine Auseinandersetzung 
mit dem künstlerischen Erbe der Tänzerin und Sängerin 
Choi-Seung Hee (1911–1969), die als erste Performerin des 
kolonialen Koreas in Europa auftrat. Ihre Choreografien 
verbanden Einflüsse von koreanischen, chinesischen, indi­
schen und europäisch-modernistischen Traditionen, eine 
non-konformistische und hybride Form von Bewegung 
propagierend. Ihr Erbe ist nicht nur lückenhaft dokumen­
tiert, sondern wird auch von gewaltvollen Markierungen  
in den Kontexten von Kolonialismus, Imperialismus und 
Sozialismus verstellt. M. Yang nähert sich diesem kompli­
zierten Erbe nicht mit der Behauptung, Objektivität her­
stellen zu wollen, sondern in eigenen Worten, um es zu 
reimaginieren und einer Transformation zu unterziehen. 
Dies berücksichtigt, dass Verlorenes nicht einfach rekons­
truiert werden kann, sondern aus der Gegenwart heraus 
imaginiert werden muss. In Ensemble übersetzt sich dies 
in unterschiedliche Formen des Aufzeichnens, Überset­
zens und Scorings von Bewegung.

Der Film Transmissions zeigt eine fiktionalisierte Überset­
zung und Wiederaufführung von Choi-Seung Hees Choreo­
grafien auf der Basis von lückenhaften Überlieferungen, 
wobei das, was fehlt und unbekannt bleibt, durch eigene 
Interpretationen ersetzt wird. M. Yang nutzt historische 
Schauplätze aus der Zeit von Choi-Seung Hees Auftritten 

in Paris in den 1930er Jahren als Kulissen für den Film, 
darunter den Jardin d’agronomie tropicale René-Dumont,  
das Musée Guimet, das Théâtre national de Chaillot und 
ein Karaoke-Restaurant im 13. Arrondissement. Choi-Seung 
Hee erscheint darin fast ein Jahrhundert später in verän­
derter Form durch den Körper der Tänzerin Paula Pau. 
Durch die Art und Weise, wie die Kamera den Blick auf den 
Körper freigibt, verdeckt und ihn (un-)lesbar macht, reflek­
tiert die Arbeit auf sensible Weise die Mechanismen von 
Objektifizierung. Der Körper ist hier kein neutraler Träger, 
der hinter dem Score verschwindet, sondern kommt mit 
seiner eigenen Logik, Opazität und Widerständigkeit. Dies 
berührt eine ethische Frage, die die Ausstellung immer 
wieder aufwirft: Wie weit gehen Fremd- und Selbstbestim­
mung? Wodurch wird Bewegung gesteuert; durch eine 
äussere Struktur oder eine innere Dynamik?

Die Auseinandersetzung mit Scores und Handlungsan­
weisungen setzt sich in einer raumfüllenden Soundas­
semblage fort. Sie ist aus unterschiedlichen klang- und 
geräuscherzeugenden Elementen zusammengesetzt,  
die als Ganzes einen zergliederten, atomisierten Sound­
körper bilden. Erneut ist es eine Abwesenheit, die die 
Arbeit veranlasst: Weder Choi-Seung Hees Stimme noch 
die Musik, die ihre Auftritte begleiteten, wurden jemals 
hinreichend überliefert. Mithilfe von Labannotationen, 
einem modernistischen System nach Rudolf von Laban, 
mit dem menschliche Bewegungen analysiert und 
dokumentiert werden können, werden die Choreografien 
von Choi-Seung Hee in maschinencodierte Signale über­
setzt, die von den Skulpturen als atmende, wummernde, 
vibrierende und dröhnende Sounds zur Aufführung 
gebracht werden.

In ihrer Reflexion über Kontrolle und Handlungsmacht 
gewinnt die Ausstellung in einer Reihe von ausgestellten 
historischen Marionetten ein zusätzliches Gewicht. Es 
sind Leihgaben aus der Sammlung des Schweizer Figuren- 
theatermuseums in Freiburg mit unterschiedlicher Pro­
venienz, die in sorgsam ausgekleideten Vitrinen und Kisten 
neben ihren Requisiten ruhen, als würden sie darauf warten, 
aktiviert zu werden. Ihre Passivität steht im Kontrast zur 
ruhelosen Animiertheit der Maschinen, die den Score end­
los weiter aufführen, bis er ein Innehalten fordert.

Im Rahmen der Ausstellung findet ein umfassendes 
Rahmenprogramm statt, darunter ein Künstler:innenge­
spräch mit der Kuratorin und Dozentin Filipa Ramos  
und Mira M. Yang (10. Oktober 2026), sowie ein Konzert  
der südkoreanischen Künstler:in und Soundproduzent:in  
bela (7. November 2026).

In Ko-Produktion mit der Fondation Pernod Ricard, Paris, 
wo ein zweites Kapitel der Ausstellung vom 24. November 
2026 bis 6. Februar 2027 präsentiert wird.

Kuratiert von Kathrin Bentele
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Mira M. Yang develops work that engages with cultural 
transfer, memory, and belonging from a diasporic perspec­
tive. It emanates from something performative or staged, 
which holds the image of a transmission. To perform, in this 
sense, means to transmit signals, energies, and affects.  
It is often a performing body that acts as the transceiver, 
although more recently M. Yang has also used animated 
sculptures made from machine parts as surrogates for 
absent human bodies.

For the exhibition Ensemble, which will be presented in  
two chapters at the Kunsthalle Friart Fribourg and the 
Fondation Pernod Ricard in Paris, M. Yang has developed 
new sound assemblages and a film, which are being 
shown in varying configurations.

To stay with the image of transmission, this also harbors 
the danger of a disturbance, interruption, or noise in which 
the signal is lost and becomes inaudible. M. Yang’s work 
marks moments of historical amnesia and absence, giving 
them a form that, although unable to restore what is lost, 
puts something else in its place. Various surrogate bodies 
and substitutes emerge in the exhibition, in which cultural 
heritage reverberates as an echo, a trace, or a sediment. 
The unresolved codings and images they contain demand 
a nuanced reconsideration.

At the center of Ensemble lies an exploration of the artistic 
legacy of the dancer and singer Choi-Seung Hee (1911–
1969), the first performer from colonial Korea to appear on 
stage in Europe. Her choreographies fused influences 
from Korean, Chinese, Indian, and European modernist tra­
ditions, propagating a non-conformist and hybrid form of 
movement. Her legacy is not only sparsely documented 
but also distorted by violent marks inflicted in the contexts 
of colonialism, imperialism, and socialism. M. Yang does 
not approach this complicated heritage by claiming objec­
tivity, but rather by reimagining it and by submitting it to  
a transformation. This considers that what is lost cannot 
simply be reconstructed, but needs to be imagined from 
the present. In Ensemble, this translates into different 
forms of recording, translation, and scoring movement.

The film Transmissions presents a fictionalized translation 
and restaging of Choi-Seung Hee’s choreographies based 
on incomplete documentation, with the parts that are 
missing and remain unknown replaced by new interpreta­
tions. M. Yang uses historical settings from the time of 
Choi-Seung Hee’s performances in Paris in the 1930s as 
backdrops for the film, including the Jardin d’agronomie 
tropicale René-Dumont, the Musée Guimet, the Théâtre 
national de Chaillot, and a karaoke restaurant in the 13th 
arrondissement. Almost a century later, Choi-Seung Hee 
appears here in altered form through the body of the dancer 
Paula Pau. Through the ways in which the camera reveals, 
conceals, and renders the body (il)legible, the work sensi­
tively reflects on mechanisms of objectification. Here, the 

body is not a neutral carrier that disappears behind the 
score, but rather comes with its own logic, opacity, and re­
sistance. This touches on an ethical question that the 
exhibition repeatedly raises: Where does external control 
begin and self-control end? How is movement guided, 
through an external structure or an inner dynamic?

The engagement with scores and instructions is continued 
in a sound assemblage that fills the space. It is composed 
of different sound- and noise-producing elements, which,  
as a whole, form a dismembered, atomized body of sound. 
Again, it is an absence that prompts the work: Neither Choi-
Seung Hee’s voice nor the music that accompanied her 
performances was ever sufficiently documented. Using 
Labanotation, a modernist system devised by Rudolf von 
Laban that allows the movements of the human body to be 
analyzed and recorded, Choi-Seung Hee’s choreographies 
are translated into machine-coded signals that the 
sculptures perform as breathing, humming, vibrating, and 
droning sounds.

In its reflection on control and agency, the exhibition gains 
additional weight through a series of historical marionettes 
on display. On loan from the collection of the Swiss Puppet 
Museum in Fribourg and of different provenance, they rest 
in carefully lined vitrines and cases alongside their props, 
as if waiting to be activated. Their passivity stands in con­
trast to the restless animation of the machines, which end­
lessly continue to perform the score until instructed to stop.

The exhibition is accompanied by a comprehensive program 
of events, including an artist talk with Mira M. Yang and 
curator and lecturer Filipa Ramos (October 10, 2026), and  
a concert by the South Korean artist and sound producer 
bela (November 7, 2026).

In co-production with the Fondation Pernod Ricard, Paris, 
where a second chapter of the exhibition will be presented 
from November 24, 2026 to February 6, 2027.

Curated by Kathrin Bentele

English
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Sai Shōki était la version japonaise du nom de Choi Seung-Hee, qu’elle utilisait pendant la colonisation japonaise.
Sai Shōki war die japanische Version von Choi-Seung Hees Name, den sie während der japanischen Kolonialzeit benutzte. 
Sai Shōki was the Japanese version of Choi Seung-Hee’s name, which she used during the Japanese colonial time.

4	� “La célèbre danseuse coréenne Sai Shoki” (eng: “The famous korean dancer Sai Shoki”), booklet, Théâtre de Chaillot, 15 June 1939.  
Fonds Gilberte Cournand, Centre national de la danse.

6	� “崔承喜 新作舞踊公演” (eng: “Sai Shoki’s New Dance Performance”), booklet, Tokyo Takarazuka Theater, 28–30 November 1941.
8–9	� “À Paris, avec la plus belle fille de Corée – Saï-Shoki”, in: Vu, edited by Irène Lidova, no. 567, 25 January 1939, pp. 104–105.  

Bibliothèque nationale de France/Gallica.
10	� Top: “그들은 태양을 찾는다” (eng: “They seek the sun”) in: Chosun Ilbo (조선일보), 22 October 1930, p. 5. Chosun Ilbo Newspaper Archive. 

Bottom: “La célèbre danseuse coréenne Sai Shoki” (eng: “The famous korean dancer Sai Shoki”), in: Le Matin, 4 February 1939, p. 4.  
Bibliothèque nationale de France/Gallica.

11	� “半島の舞姫 崔承喜” (eng: “The Dancing Princess of the Korean Peninsula: Choi Seung-hee”), in: 臺灣藝術新報 Taiwan Geijutsu Shinpō, 1 June 1936.
12–13	� “La célèbre danseuse d’Extrême-Orient Sai Shoki dans ses danses coréennes” (eng: “The famous far eastern dancer Sai Shoki in her korean dances”), 

booklet, Salle Pleyel, 31 January 1939. Fonds Gilberte Cournand, Centre national de la danse.
14	 “世界の舞姫 崔承喜” (eng: “The World’s Dancing Princess: Sai Shoki”), pamphlet, Tokyo Takarazuka Theater, 28–30 November 1941.
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