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« Je suis... » :la phrase s’ouvre, mais ne s’achéve pas.

Ces deux mots traversent pres de cinquante années de pratique artistique de Li Shuang. lis
ne constituent pas laffirmation d’'une identité déterminée, mais le mouvement par lequel
toute identité figée est progressivement dépouillée.

LHistoire I'a successivement définie comme enfant issue d’une famille appartenant aux «
cing catégories noires » pendant la Révolution culturelle, comme artiste du groupe des
Etoiles, protagoniste politique, détenue puis exilée. La société Iui a ensuite attribué d’autres
identités : femme, épouse, mére, artiste reconnue ou encore « artiste orientale ». Pourtant,
aucune de ces définitions n’a jamais pu contenir pleinement son véritable soi.

Toute sa recherche s’est articulée autour de trois questions : comment préserver son
authenticité sous le poids de I'histoire et de la société ? Qu'est-ce que la véritable liberté
lorsque désir, relations et réussite faconnent notre existence ? Et, lorsque le corps et
lidentité changent avec le temps, existe-t-il encore une essence de la vie qui demeure ?

Pour Li Shuang, la peinture n'est ni simple création dimages ni témoignage
autobiographique. Elle est une pratique de la vie, une exploration du corps, des relations, du
silence et de la conscience. Ce gu’elle appelle parfois le divin, la vie, la conscience ou le
naturel désigne un lien plus vaste entre I'étre humain et le vivant. Si « Je suis... » reste
inacheve, c’est que I'existence véritable ne peut étre enfermée dans aucune identite.

1. Entre le soi, le désir et les regles

Li Shuang nait a Pékin en 1957. Son enfance se déroule dans une période de
bouleversements politiques qui frappent I'histoire de sa famille. A treize ans, lorsque son
pere est détenu et que leur maison est fouillée par les Gardes rouges, elle reste assise
devant son bureau vide et éprouve soudain le besoin de le peindre comme s'il était encore
a.

C’est ainsi que nait sa peinture : non comme choix professionnel, mais comme espace
intérieur capable de préserver ce que le monde extérieur cherche a effacer.

Li Shuang, Autoportrait de jeunesse, 1976, Crayon sur Li Shuang, Le reflet raconté, 1984, Papiers découpés collés sur papier
papier, 36 x 26 cm (sans cadre), 58 x 46 cm (avec 50 x 70 cm(sans cadre) 51 x 71 cm (sans cadre), piéce unique
cadre), collection privée. Photo : Laurent Edeline © Li Photo : Laurent Edeline © Li Shuang/ Le Clézio Gallery

Shuang / Le Clézio Gallery
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Envoyée a la campagne en 1976, elle découvre le rythme de la nature. Elle observe les
fleurs, les montagnes et les animaux, qui ne cherchent ni a s’expliquer ni & devenir autre
chose. Elle comprend que la vie posséde une force qui n’obéit ni a la politique ni a la volonté
humaine : méme blessée ou réprimée, elle continue de chercher son chemin.

A dix-neuf ans, elle réalise Autoportrait de jeunesse (1976). Face & son propre reflet, elle
refuse de mesurer son identité selon les critéres des autres et cherche, derriere son visage,
une Vérité qui ne puisse étre réduite a une apparence.

En 1979, elle cofonde le groupe des Etoiles, collectif pionnier de I'art contemporain chinois,
pour qui 'enjeu dépasse les formes artistiques : il s'agit de réaffirmer le droit de regarder, de
s’exprimer et de choisir sa propre voie. Lart devient indissociable de la liberté.

En 1981, sa relation avec le diplomate frangcais Emmanuel Bellefroid conduit a son
arrestation. Elle refuse de nier ses sentiments et de dénoncer les membres des Etoiles.
Condamnée a deux années de « rééducation par le travail », elle découvre que les regles
extérieures finissent aussi par pénétrer le corps, le désir et le jugement que 'on porte sur soi.
Arrivée en France en 1983, elle découvre une autre forme d’exil : celle d’'une image
construite par le regard des autres. Dans Le reflet raconté (1984), elle découpe et
recompose des papiers d’emballage de cadeaux de mariage, comme pour se recomposer
elle-méme. Désir et hésitation (1985) poursuit cette réflexion : le désir féminin y apparait
partageé entre liberté, pudeur, dépendance, amour et peur.

2. Dans le silence, le doute et le refus

Des années 1980 au début des années 2000, Li Shuang développe un langage pictural
profondément personnel. Ses femmes aux visages silencieux ne sont pas de simples
autoportraits : elles incarnent différentes expériences de la conscience — solitude, désir,
attente, maternité, protection ou force intérieure. Sa création se développe au cceur de la vie
familiale, de la maternité, des responsabilités économiques et des relations.

Li Shuang, Vent doux, soleil chaleureux, 2004 Li Shuang, La Grace d’Eden, 2007-2010,
Huile sur toile, 100 x 81 cm, piéce unique. Huile sur toile, 130 x 130 cm, piéce unique
Photo : Laurent Edeline © Li Shuang / Le Clézio Gallery Photo : Laurent Edeline © Li Shuang / Le Clézio Gallery
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La Questionneuse silencieuse (1996) fut créée a l'instant ou Li Shuang assume son réle
de mere auprés de ses deux enfants, Edmond et Armand. La famille, les responsabilités
maternelles et un quotidien relativement répétitif I'entouraient, mais des fenétres
commencerent a apparaitre de maniere récurrente dans ses tableaux. La famille et la
création ne sont plus des réalités opposees, mais des expériences qui s’interpénétrent.

Avec Vent doux, soleil chaleureux (2004), la femme représentée semble avoir acquis une
capacité de retrait et d’observation. Le désir n’a pas disparu, mais elle n’a plus besoin de se
prouver a travers le regard des autres. Sa peinture se rapproche peu a peu de la liberté.

La Grace d’Eden (2007) et Le Royaume aux cinq tiges (2009) approfondissent cette
évolution spirituelle. Corps, plantes, fleurs et halos se connectent dans un espace intérieur
ou 'art devient un domaine de conscience et de force vitale.

Cependant, la reconnaissance du monde de l'art et du marché fait naitre un nouveau
danger : celui de remplacer la spontanéité de la création par limage déja reconnue de
lartiste. Une expérience de mort imminente vécue en 2002 Famene a réexaminer
profondément la vie, la mort et I'existence. Elle se retire progressivement du monde
artistique parisien, non pour abandonner I'art, mais pour préserver sa liberté créatrice.

3. Vers I'éveil : lorsque la peinture devient un canal de la conscience

Dans les années 2000, Li Shuang quitte Paris pour se retirer dans le village d'Acheres-la-
Forét, en bordure de la forét de Fontainebleau. Elle transcrit phonétiquement ce nom en
chinois par « Ashe », entrant en résonance avec le caractére chinois she (« & ») :
abandonner, lacher prise. Sa prononciation évoque également le mot frangais jachére —
une terre laissée en repos. La nature, la solitude et le silence lui permettent de déplacer la
question « qui devrais-je devenir ? » vers une interrogation plus vaste : lorsque le récit du «
petit moi » s’interrompt, comment la vie continue-t-elle a advenir ?

Les figures qu’elle peint deviennent progressivement plus abstraites. Les frontieres entre
corps, plantes, lumiére et espace s’effacent. Létre humain ne disparait pas, mais cesse
d’étre considéré comme une unité close : le corps devient réceptacle, médium, lieu de
rencontre entre mémoire, forces vitales et conscience.

Li Shuang, Le baiser du dragon céleste, 2026 Li Shuang, L’aube de la fleur éveillée, 2026
huile et acrylique sur toile, 195 x 230 cm (dyptique), pieéce unique huile et acrylique sur toile, 72,8 x 53,7 cm, piéce unique
Photo : Laurent Edeline © Li Shuang/ Le Clézio Gallery Photo : Laurent Edeline © Li Shuang / Le Clézio Gallery
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Léveil ne signifie ni fuir la réalité ni éliminer le désir ou la souffrance. Il consiste a entrer dans
un espace de conscience plus vaste, capable de les accueillir sans les opposer. Avec
Léclat du juste milieu et Laube de la fleur cueillie, cette dimension spirituelle devient
manifeste. Pourtant, Li Shuang ne cherche plus a quitter la réalité : elle revient pleinement
dans la vie. Lumiéere et obscurité, bien et mal, vie et mort deviennent des distinctions
produites par la conscience humaine, incapables d’épuiser ce qu’est la vie.

Ses trés récentes ceuvres de 2026, notamment Le baiser du dragon céleste, Léclat du juste
milieu et Laube de la fleur cueillie, prolongent cette vision. Orient et Occident, terre et enfers,
vie et mort, amour, désir et conscience s’y rencontrent. La lumiére ne nait plus du refus des
ténébres, mais de leur traversée.

Li Shuang affirme aujourd’hui gu’elle « ne considére plus la création comme l'invention d’une
image, mais comme le fait pour 'dme d’entrer dans un état de connexion, dans la joie
fusionnelle de faire l'amour avec le Ciel. Lorsque lartiste entre dans cet état de connexion,
l'ceuvre nest plus quelque chose ayant éteé fabriquée artificiellement ; elle devient le
processus par lequel une réalité qui existait déja se révéle peu a peu ».

Dans un tel état de conscience, l'artiste ne devient plus 'unique créatrice de I'ceuvre. Elle
prend davantage le role d’auditrice et de témoin. Cette conception rejoint le concept du
WuWei, le « non-agir » : non pas renoncer a créer, mais laisser la création advenir. Elle aime
a penser que « tout le monde est artiste ». Il ne s’agit pas de devenir artiste professionnel,
mais de retrouver la capacité de ressentir la vie, d’assumer sa conscience et de renouer
avec sa vérité intérieure. Lart se manifeste dans la maniéere de vivre, d’affronter la peur, de
traverser les relations et d’apprendre a aimer.

Aujourd’hui, les ceuvres de Li Shuang ne cherchent plus a prouver une identité. Elles
accueillent simultanément lumiére et ombre, désir et peur, histoire et silence, vie et mort.
Elles demeurent ouvertes, inachevées, disponibles a l'infini.

« Je suis... » reste ainsi une phrase ouverte. Le « je » n'est plus seulement l'individu
constitué par lhistoire, la société et la mémoire, mais une présence capable d’entrer en
résonance avec des dimensions plus vastes.

Lart n’a jamais eu pour vocation d’expliquer la vie. C’est la vie elle-méme qui permet a lart
de simmerger en elle, de respirer avec elle et de partager son destin.
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Née en 1957, Pékin, Chine. Vit et travaille a Fontainebleau, France

Li Shuang, née en 1957, a Pékin, est issue d'une
famille aux origines culturelles bien diverses : sa
meére descend d'une noblesse tibétaine déracinée,
exilée vers la province maritime du Shandong, et
son pére appartient a une famille d'intellectuels
persécutés au cours des diverses campagnes
politiques qui se sont succédées en Chine.

Ce mélange a fagonné sa résilience, autant que
son parcours artistique. Brievement scénographe
au Theatre National de la Jeunesse, elle est
renvoyée en 1979 pour avoir rejoint le tout premier
groupe de l'avant-garde artistique chinoise, les
Etoiles, et participé a ses manifestations
artistiques et politiques.

En 1981, elle est arrétée par la police sous
laccusation de concubinage avec un étranger.
Pendant son incarcération, elle refuse de
dénoncer ses amis du groupe des Etoiles, ce qui
lui vaut une condamnation a deux ans de prison,
dont une bonne moitié a lisolement. Peu avant
l'échéance, elle est libérée grace a une
intervention du Président frangais Francgois
Mitterrand. En 1984, elle se rend a Paris pour

s

Portrait de I'artiste © Edmond Li-Bellefroid

épouser son fiancé francais, Emmanuel Bellefroid,
et s'y installer définitivement. Aprés sa libération,
le ministére chinois des Affaires civiles promulgue
une nouvelle réglementation plus souple sur le
mariage des citoyens chinois avec des étrangers.

Depuis 2007, Li Shuang vit dans un petit village
forestier prés de Fontainebleau, ou elle trouve une
source d'inspiration renouvelée dans la nature,
qu'elle chérit. Aprés 2020, elle a publié - en chinois
- plusieurs ouvrages, dont Célébrer la mort et
Retour a travers les mers de sable.

Son autobiographie, 3 Shuang, non-censurée,
publiée avec succés en Chine en 2013, témoigne
de son courage face aux épreuves, tandis que sa
vision artistique éclaire son parcours : « L’art,
cadeau des étoiles, porte en lui une conscience
éveillée, une flamme a préserver dans chaque
instant de création. »
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Portrait d’Antoine et Yan
Le Clézio. Photo : Laurence M.
Courtesy Le Clézio Gallery.

Fondateurs

Fondée a Paris en 2023 et a Aranya JinShanLing (Chine) en mai 2026, Le Clézio
Gallery incarne un engagement fort envers l'art et le dialogue interculturel. La galerie se
consacre a promouvoir toutes les voix artistiques, sans distinction de technique ou de
provenance, célébrant ainsi la richesse et la diversité des créations contemporaines.

Antoine et Yan Le Clézio, forts de parcours croisés et d'une riche diversité culturelle, sont
les moteurs de cette initiative.

Antoine, pour sa part originaire de Bretagne, s’est formé a I'histoire de lart, avec un
master recherche en art médiéval ainsi qu’'un master professionnel en art contemporain.
Son expérience en tant que manager d’'une galerie a Saint-Germain-des-Prés lui a
permis d’explorer tant le marché européen qu’asiatique, tout en cultivant un réseau
précieux dans le milieu artistique.

Originaire de Chine, Yan s’installe en France a 'age de 19 ans. Sa trajectoire I'a conduite
a fonder en 2015 son propre studio de traduction et d'interprétariat, ou elle a collaboré
avec des personnalités politiques de premier plan, tels que d’anciens présidents de la
République francaise, Nicolas Sarkozy et Francgois Hollande. En 2020, elle co-fonde une
société de commissariat d'art avec une associée basée a Dubai, organisant des
expositions en partenariat avec des musees en France, en Corée du Sud et en Chine, et
célébrant ainsi la richesse des échanges culturels.
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Vue de la fagade de Le Clézio Gallery (Paris).
Photo : Bruno Pellarin. © Le Clézio Gallery.

Vue de la fagade de Le Clézio Gallery (Aranya JinShanLing, Chine).
Photo © Le Clézio Gallery.

Située a Paris depuis 2024 et ouvrant les portes de son second espace a Aranya
JinShanLing (au pied de la Grande Muraille en Chine) en mai 2026, Le Clézio
Gallery s’engage a promouvoir des artistes contemporains venus de tous horizons
sensibles aux notions d'impermanence, de mémoire, de transculturalité et de
jeu.

La galerie valorise autant les talents émergents que les artistes établis avec pour
objectif de les faire rayonner sur la scéne artistique internationale.

Pour favoriser le dialogue entre des publics divers et partager la réflexion profonde et
la créativité de ses artistes, Le Clézio Gallery propose un programme riche et varié
d’expositions en galerie ainsi que des projets hors-les-murs.

Ce programme est complété par des évenements interdisciplinaires mélant arts
vivants, conférences, séances de dédicaces et ateliers pour enfants, contribuant a
un échange continu entre I'art et la sociéteé.
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	« Je suis… » : la phrase s’ouvre, mais ne s’achève pas.
	Ces deux mots traversent près de cinquante années de pratique artistique de Li Shuang. Ils ne constituent pas l’affirmation d’une identité déterminée, mais le mouvement par lequel toute identité figée est progressivement dépouillée.
	L’Histoire l’a successivement définie comme enfant issue d’une famille appartenant aux « cinq catégories noires » pendant la Révolution culturelle, comme artiste du groupe des Étoiles, protagoniste politique, détenue puis exilée. La société lui a ensuite attribué d’autres identités : femme, épouse, mère, artiste reconnue ou encore « artiste orientale ». Pourtant, aucune de ces définitions n’a jamais pu contenir pleinement son véritable soi.
	Toute sa recherche s’est articulée autour de trois questions : comment préserver son authenticité sous le poids de l’histoire et de la société ? Qu’est-ce que la véritable liberté lorsque désir, relations et réussite façonnent notre existence ? Et, lorsque le corps et l’identité changent avec le temps, existe-t-il encore une essence de la vie qui demeure ?
	Pour Li Shuang, la peinture n’est ni simple création d’images ni témoignage autobiographique. Elle est une pratique de la vie, une exploration du corps, des relations, du silence et de la conscience. Ce qu’elle appelle parfois le divin, la vie, la conscience ou le naturel désigne un lien plus vaste entre l’être humain et le vivant. Si « Je suis… » reste inachevé, c’est que l’existence véritable ne peut être enfermée dans aucune identité.


	1. Entre le soi, le désir et les règles
	Li Shuang naît à Pékin en 1957. Son enfance se déroule dans une période de bouleversements politiques qui frappent l’histoire de sa famille. À treize ans, lorsque son père est détenu et que leur maison est fouillée par les Gardes rouges, elle reste assise devant son bureau vide et éprouve soudain le besoin de le peindre comme s’il était encore là.
	C’est ainsi que naît sa peinture : non comme choix professionnel, mais comme espace intérieur capable de préserver ce que le monde extérieur cherche à effacer.
	Vernissage
	10 septembre
	17h — 21h

	Le Clézio Gallery
	157 rue du Faubourg
	Saint-Honoré, Paris 8

	Envoyée à la campagne en 1976, elle découvre le rythme de la nature. Elle observe les fleurs, les montagnes et les animaux, qui ne cherchent ni à s’expliquer ni à devenir autre chose. Elle comprend que la vie possède une force qui n’obéit ni à la politique ni à la volonté humaine : même blessée ou réprimée, elle continue de chercher son chemin.
	À dix-neuf ans, elle réalise Autoportrait de jeunesse (1976). Face à son propre reflet, elle refuse de mesurer son identité selon les critères des autres et cherche, derrière son visage, une vérité qui ne puisse être réduite à une apparence.
	En 1979, elle cofonde le groupe des Étoiles, collectif pionnier de l’art contemporain chinois, pour qui l’enjeu dépasse les formes artistiques : il s’agit de réaffirmer le droit de regarder, de s’exprimer et de choisir sa propre voie. L’art devient indissociable de la liberté.
	En 1981, sa relation avec le diplomate français Emmanuel Bellefroid conduit à son arrestation. Elle refuse de nier ses sentiments et de dénoncer les membres des Étoiles. Condamnée à deux années de « rééducation par le travail », elle découvre que les règles extérieures finissent aussi par pénétrer le corps, le désir et le jugement que l’on porte sur soi.
	Arrivée en France en 1983, elle découvre une autre forme d’exil : celle d’une image construite par le regard des autres. Dans Le reflet raconté (1984), elle découpe et recompose des papiers d’emballage de cadeaux de mariage, comme pour se recomposer elle-même. Désir et hésitation (1985) poursuit cette réflexion : le désir féminin y apparaît partagé entre liberté, pudeur, dépendance, amour et peur.

	2. Dans le silence, le doute et le refus
	Des années 1980 au début des années 2000, Li Shuang développe un langage pictural profondément personnel. Ses femmes aux visages silencieux ne sont pas de simples autoportraits : elles incarnent différentes expériences de la conscience — solitude, désir, attente, maternité, protection ou force intérieure. Sa création se développe au cœur de la vie familiale, de la maternité, des responsabilités économiques et des relations.
	La Questionneuse silencieuse (1996) fut créée à l’instant où Li Shuang assume son rôle de mère auprès de ses deux enfants, Edmond et Armand. La famille, les responsabilités maternelles et un quotidien relativement répétitif l’entouraient, mais des fenêtres commencèrent à apparaître de manière récurrente dans ses tableaux. La famille et la création ne sont plus des réalités opposées, mais des expériences qui s’interpénètrent.
	Avec Vent doux, soleil chaleureux (2004), la femme représentée semble avoir acquis une capacité de retrait et d’observation. Le désir n’a pas disparu, mais elle n’a plus besoin de se prouver à travers le regard des autres. Sa peinture se rapproche peu à peu de la liberté.
	La Grâce d’Éden (2007) et Le Royaume aux cinq tiges (2009) approfondissent cette évolution spirituelle. Corps, plantes, fleurs et halos se connectent dans un espace intérieur où l’art devient un domaine de conscience et de force vitale.
	Cependant, la reconnaissance du monde de l’art et du marché fait naître un nouveau   danger : celui de remplacer la spontanéité de la création par l’image déjà reconnue de l’artiste. Une expérience de mort imminente vécue en 2002 l’amène à réexaminer profondément la vie, la mort et l’existence. Elle se retire progressivement du monde artistique parisien, non pour abandonner l’art, mais pour préserver sa liberté créatrice.

	3. Vers l’éveil : lorsque la peinture devient un canal de la conscience
	Dans les années 2000, Li Shuang quitte Paris pour se retirer dans le village d’Achères-la-Forêt, en bordure de la forêt de Fontainebleau. Elle transcrit phonétiquement ce nom en chinois par « Ashe », entrant en résonance avec le caractère chinois she (« 舍 ») : abandonner, lâcher prise. Sa prononciation évoque également le mot français jachère — une terre laissée en repos. La nature, la solitude et le silence lui permettent de déplacer la question « qui devrais-je devenir ? » vers une interrogation plus vaste : lorsque le récit du « petit moi » s’interrompt, comment la vie continue-t-elle à advenir ?
	Les figures qu’elle peint deviennent progressivement plus abstraites. Les frontières entre corps, plantes, lumière et espace s’effacent. L’être humain ne disparaît pas, mais cesse d’être considéré comme une unité close : le corps devient réceptacle, médium, lieu de rencontre entre mémoire, forces vitales et conscience.

	L’éveil ne signifie ni fuir la réalité ni éliminer le désir ou la souffrance. Il consiste à entrer dans un espace de conscience plus vaste, capable de les accueillir sans les opposer. Avec L’éclat du juste milieu et L’aube de la fleur cueillie, cette dimension spirituelle devient manifeste. Pourtant, Li Shuang ne cherche plus à quitter la réalité : elle revient pleinement dans la vie. Lumière et obscurité, bien et mal, vie et mort deviennent des distinctions produites par la conscience humaine, incapables d’épuiser ce qu’est la vie.
	Ses très récentes œuvres de 2026, notamment Le baiser du dragon céleste, L’éclat du juste milieu et L’aube de la fleur cueillie, prolongent cette vision. Orient et Occident, terre et enfers, vie et mort, amour, désir et conscience s’y rencontrent. La lumière ne naît plus du refus des ténèbres, mais de leur traversée.
	Li Shuang affirme aujourd’hui qu’elle « ne considère plus la création comme l’invention d’une image, mais comme le fait pour l’âme d’entrer dans un état de connexion, dans la joie fusionnelle de faire l’amour avec le Ciel. Lorsque l’artiste entre dans cet état de connexion, l’œuvre n’est plus quelque chose ayant été fabriquée artificiellement ; elle devient le processus par lequel une réalité qui existait déjà se révèle peu à peu ».
	Dans un tel état de conscience, l’artiste ne devient plus l’unique créatrice de l’œuvre. Elle prend davantage le rôle d’auditrice et de témoin. Cette conception rejoint le concept du WuWei, le « non-agir » : non pas renoncer à créer, mais laisser la création advenir. Elle aime à penser que « tout le monde est artiste ». Il ne s’agit pas de devenir artiste professionnel, mais de retrouver la capacité de ressentir la vie, d’assumer sa conscience et de renouer avec sa vérité intérieure. L’art se manifeste dans la manière de vivre, d’affronter la peur, de traverser les relations et d’apprendre à aimer.
	Aujourd’hui, les œuvres de Li Shuang ne cherchent plus à prouver une identité. Elles accueillent simultanément lumière et ombre, désir et peur, histoire et silence, vie et mort. Elles demeurent ouvertes, inachevées, disponibles à l’infini.
	« Je suis… » reste ainsi une phrase ouverte. Le « je » n’est plus seulement l’individu constitué par l’histoire, la société et la mémoire, mais une présence capable d’entrer en résonance avec des dimensions plus vastes.
	L’art n’a jamais eu pour vocation d’expliquer la vie. C’est la vie elle-même qui permet à l’art de s’immerger en elle, de respirer avec elle et de partager son destin.
	Née en 1957, Pékin, Chine. Vit et travaille à Fontainebleau, France

	Li Shuang, née en 1957, à Pékin, est issue d'une famille aux origines culturelles bien diverses : sa mère descend d'une noblesse tibétaine déracinée, exilée vers la province maritime du Shandong, et son père appartient à une famille d'intellectuels persécutés au cours des diverses campagnes politiques qui se sont succédées en Chine.
	Ce mélange a façonné sa résilience, autant que son parcours artistique. Brièvement scénographe au Théâtre National de la Jeunesse, elle est renvoyée en 1979 pour avoir rejoint le tout premier groupe de l'avant-garde artistique chinoise, les Étoiles, et participé à ses manifestations artistiques et politiques.
	En 1981, elle est arrêtée par la police sous l’accusation de concubinage avec un étranger. Pendant son incarcération, elle refuse de dénoncer ses amis du groupe des Étoiles, ce qui lui vaut une condamnation à deux ans de prison, dont une bonne moitié à l’isolement. Peu avant l’échéance, elle est libérée grâce à une intervention du Président français François Mitterrand. En 1984, elle se rend à Paris pour
	épouser son fiancé français, Emmanuel Bellefroid, et s'y installer définitivement. Après sa libération, le ministère chinois des Affaires civiles promulgue une nouvelle réglementation plus souple sur le mariage des citoyens chinois avec des étrangers.
	Depuis 2007, Li Shuang vit dans un petit village forestier près de Fontainebleau, où elle trouve une source d'inspiration renouvelée dans la nature, qu'elle chérit. Après 2020, elle a publié - en chinois - plusieurs ouvrages, dont Célébrer la mort et Retour à travers les mers de sable.
	Son autobiographie, 爽 Shuang, non-censurée, publiée avec succès en Chine en 2013, témoigne de son courage face aux épreuves, tandis que sa vision artistique éclaire son parcours : « L’art, cadeau des étoiles, porte en lui une conscience éveillée, une flamme à préserver dans chaque instant de création. »
	Fondée à Paris en 2023 et à Aranya JinShanLing (Chine) en mai 2026, Le Clézio Gallery incarne un engagement fort envers l’art et le dialogue interculturel. La galerie se consacre à promouvoir toutes les voix artistiques, sans distinction de technique ou de provenance, célébrant ainsi la richesse et la diversité des créations contemporaines.
	Antoine et Yan Le Clézio, forts de parcours croisés et d'une riche diversité culturelle, sont les moteurs de cette initiative.
	Antoine, pour sa part originaire de Bretagne, s’est formé à l’histoire de l’art, avec un master recherche en art médiéval ainsi qu’un master professionnel en art contemporain. Son expérience en tant que manager d’une galerie à Saint-Germain-des-Prés lui a permis d’explorer tant le marché européen qu’asiatique, tout en cultivant un réseau précieux dans le milieu artistique.
	Originaire de Chine, Yan s’installe en France à l’âge de 19 ans. Sa trajectoire l’a conduite à fonder en 2015 son propre studio de traduction et d’interprétariat, où elle a collaboré avec des personnalités politiques de premier plan, tels que d’anciens présidents de la République française, Nicolas Sarkozy et François Hollande. En 2020, elle co-fonde une société de commissariat d'art avec une associée basée à Dubaï, organisant des expositions en partenariat avec des musées en France, en Corée du Sud et en Chine, et célébrant ainsi la richesse des échanges culturels.
	Située à Paris depuis 2024 et ouvrant les portes de son second espace à Aranya JinShanLing (au pied de la Grande Muraille en Chine) en mai 2026, Le Clézio Gallery s’engage à promouvoir des artistes contemporains venus de tous horizons sensibles aux notions d’impermanence, de mémoire, de transculturalité et de jeu.
	La galerie valorise autant les talents émergents que les artistes établis avec pour objectif de les faire rayonner sur la scène artistique internationale.
	Pour favoriser le dialogue entre des publics divers et partager la réflexion profonde et la créativité de ses artistes, Le Clézio Gallery propose un programme riche et varié d’expositions en galerie ainsi que des projets hors-les-murs.
	Ce programme est complété par des événements interdisciplinaires mêlant arts vivants, conférences, séances de dédicaces et ateliers pour enfants, contribuant à un échange continu entre l’art et la société.
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	Informations pratiques
	www.lecleziogallery.com
	157, rue du Faubourg Saint-Honoré, 75008 Paris
	mercredi — dimanche, 11h — 19h
	lundi — mardi (sur RDV)
	métro ligne 9 : arrêt Saint-Philippe-du-Roule
	métro ligne 1 : arrêt George V
	bus ligne 52 : arrêt Friedland - Haussmann

	Building 14-07, Aranya JinShanLing,
	Luanping County, China

	Ken Aptekar
	Holy Moly!
	March 5 —  April 17, 2026
	Drawing Now,  Inception sector
	March 26 — 29, 2026

	March 5 — April 17, 2026

	Le Clézio Gallery
	157 rue du Faubourg
	Saint-Honoré, Paris 8

	Opening
	March 5
	16h — 21h
	During the lockdown he spent in Burgundy, Ken Aptekar revived a tradition that, until quite recently, seemed consigned to a distant past: the art of illumination.
	Since 2020, the series Illuminated Manuscripts in the Age of Social Media and Texting embraces the discipline’s exacting grammar: architectured margins, gouache-painted initials, backgrounds adorned with geometric motifs or curling rinceaux, and accents of gold or silver leaf that lend the image its own inward glow.
	Yet this return to illumination is devoid of nostalgia. Ken Aptekar folds into it the most volatile elements of our digitized age: notifications, shards of instant messaging, glimpses of social-media feeds, typefaces borrowed from contemporary interfaces. The visual lexicon of illumination — Gothic bastarda, embellished capitals, marginal ornament — encounters the codes of digital communication: compressed language, emojis, clipped imperatives, a ceaseless flow of comments. The collision is deliberate, almost clinical. It reveals the tension between two regimes of attention: one grounded in slowness, repetition, and care; the other in velocity, reactivity, and planned obsolescence.
	Ken Aptekar’s art has never been a purely formal exercise. From his earliest text-based paintings, he has engaged with the concerns of the conceptual « Art & Language » movement, examining how text shapes perception and redistributes meaning. Here again, writing — whether scripted by a fifteenth-century scribe or tapped out on a twenty-first-century phone — becomes the true site of inquiry. The text does not illustrate the image; it is its key, its wager, at times its wry commentary. The viewer is placed in the role of interpreter, compelled to read before seeing, to mentally reassemble what the work proposes and what it withholds.
	Solo Show
	Ken Aptekar
	Inception sector

	Drawing Now
	March 25 — 29, 2026
	Carreau du Temple
	Paris
	The friction between the sacred and the trivial, between illumination and fleeting message, becomes generative. By framing fragments of digital communication within structures echoing liturgical manuscripts, the artist grants the ephemeral an unsuspected gravity. Gold leaf — traditionally reserved for passages of supreme importance — now encircles scraps of instantaneous speech, exposing our contemporary forms of belief: the elevation of commentary, the urgency of opinion, the ritualization of sharing.
	Beneath the humor and the satire, a broader meditation emerges: what remains of reading when speed rules everything? By offering a space where the page once again demands slow, attentive navigation, the artist reopens the possibility of focused, undistracted reading. The viewer is no longer a user swept along by the logic of the feed, but an active reader, attuned to detail, to the reverberation between word and image, to what medieval illuminators called “the ornament of meaning.”
	Ultimately, Ken Aptekar’s works neither condemn digital communication nor idealize the past. They propose instead a fertile dialogue between two ways of producing signs. They remind us that interpretation remains a vital act — one that requires time, precision, and that depth of attention the artist, with rare finesse, restores to us.

	Le Clézio Gallery, founded in 2023, embodies a deep commitment to art and intercultural dialogue. The gallery is dedicated to promoting artistic voices from all backgrounds, regardless of medium or origin, celebrating the richness and diversity of contemporary creation.
	Antoine and Yan Le Clézio, whose paths and cultures intersect in meaningful ways, are the driving forces behind this initiative.
	Antoine, originally from Brittany, studied art history with a research master’s in medieval art and a professional master’s in contemporary art. His experience as a gallery manager in Paris’s Saint-Germain-des-Prés district allowed him to engage with a broad range of artistic practices across the European and Asian markets, while building a valuable professional network.
	Yan, born in China, moved to France at the age of 19. In 2015, she founded her own translation and interpretation studio, working with high-profile political figures such as former French presidents Nicolas Sarkozy and François Hollande. In 2020, she co-founded an art curating company with a partner based in Dubai, organizing exhibitions in collaboration with museums in France, South Korea, and China — a testament to her commitment to fostering meaningful cultural exchange.
	Sensitive to notions of impermanence, memory, transculturality and game, Le Clézio Gallery is committed to promoting contemporary artists from a wide range of backgrounds.
	The gallery highlights both emerging talents and established artists — often overlooked or never before exhibited in France — with the aim of bringing their work to light on the French and international art scenes.
	To foster dialogue across diverse audiences and share the depth of thought and creativity of its artists, Le Clézio Gallery offers a rich and varied program of exhibitions held in the gallery, at art fairs, and through off-site projects.
	This program is complemented by interdisciplinary events combining live performance, talks, book signings, and children’s workshops, contributing to an ongoing exchange between art and society.
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	Useful information
	www.lecleziogallery.com
	157, rue du Faubourg Saint-Honoré, 75008 Paris
	info@lecleziogallery.com
	Wednesday – Sunday, 11 a.m. — 7 p.m.
	Monday – Tuesday (by appointment)
	metro line 9 : station Saint-Philippe-du-Roule
	metro line 1 : station George V
	bus line 52 : station Friedland - Haussmann


