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2019 Démarche artistique

Depuis plusieurs années, je développe des expérimentations sonores qui 
relèvent autant de la performance que de la sculpture et de l’installation. 
Construites à partir de différents matériaux (pneus, bois, métal, troncs 
évidés), mes sculptures sont construites comme des assemblages simples 
et épurés. Disposées à même le sol ou suspendues, elles forment souvent 
entre elles un réseau limpide qui laisse rapidement entrevoir les prémices de 
narrations sonores. Grâce à une organisation dépouillée et précise : les gestes 
de percussion, de grattage, de frôlement qu’on leur associe facilement, nous 
font de fait appréhender ces objets comme des instruments. Et c’est bien 
par une succession de gestes, tantôt saccadés, tantôt étirés, voire économes, 
que je les active dans des performances seul ou accompagné, en éprouvant 
les registres sonores, et en révélant les vibrations et les palpitations que ces 
sculptures promettent.  
 
Mes propositions autant visuelles que sonores puisent leur inspiration dans 
les récits fondateurs de la Finlande, mon pays natal, le rapport intime que 
j’entretiens avec la forêt, et l’influence de nombreux instruments de musique 
issus de différentes cultures. En 2016-2017, un semestre d’études à l’ISAC à 
Dakar enrichit mes connaissances d’instruments de musique traditionnels et 
de récupération notamment par la visite de l’atelier de fabrique de koras au 
monastère de Keur Moussa. Lors d’un second voyage en 2017, j’approfondis 
mes recherches sur les instruments traditionnels sénégalais à l’IFAN. Inspiré 
tant par les formes que par les rythmes et les sonorités, mes travaux récents 
mélangent pratiques contemporaines et traditionnelles, et tendent à créer des 
fusions. 

De plus, je développe un ensemble de recherches autour de la mémoire de 
l’arbre et de mon rapport à ma propre mémoire qui passe par la vibration des 
fibres du bois.

Sculpture sonore : Harpe, vue de l’exposition

Sculpture sonore : Harpe
Bois de palettes, vis, cordes de cithare, 2018

Oeuvre in situ construite au musée d’Angoulême dans le cadre de la 
deuxième édition de l’exposition Ba mu amee yaa ko fekke ? / Étais-tu 
là au moment des faits ?, cette sculpture sonore est faite de palettes 
et de cordes de cithare, rappelant par sa forme le krar (cithare 
erythréenne).
Installée dans une des pièces du musée ethnographique, c’est au 
regard des instruments de musique issus des collections  
extra-européennes que la Harpe est activée. Pendant le temps de 
la performance, elle est comme la voix de ces objets, d’autant plus 
que les communautés dont ils témoignent du génie sont actuelles et 
totalement insérées dans la modernité.

Trois troncs, l’artiste à l’oeuvre & vue de l’installation

Trois Troncs
Série de sculptures et poème, acacia, 50 x 40 cm, 2018

L’automne dernier, alors que je rangeais du bois chez ma grand-
mère maternelle qui vit en Finlande, je suis tombé sur trois troncs de 
bouleau évidés à la tronçonneuse par mon grand-père de nombreuses 
années auparavant.  
Ne comprenant pas ce qui a poussé mon grand-père à sculpter ces 
troncs, j’ai écris un court poème.

« Kolme tukkia, keskeltä onttoja.
Ne eivät ole linnunpönttöjä,
ne eivät ole pöytiä.
Voisivatko ne olla taidetta ? »

Trois troncs, vides au milieu.
Ce ne sont pas des cabanes à oiseau,
ce ne sont pas des tables.
Pourraient-ils être de l’art ?

De retour en France, j’ai décidé de reproduire le geste de mon grand-
père sur trois troncs d’acacia que j’ai récupéré afin d’essayer de 
comprendre.  
Le coeur de l’arbre, lieu de ses plus anciens souvenirs est ôté afin de 
laisser place à la mémoire de mes propres souvenirs.

Forêt et écorce, vue de l’installation

Forêt et écorce
Série de sculptures, bois, dimensions variables, 2018

Créée à partir de tronçons d’arbres de différentes essences, cette 
forêt assemblée dans laquelle on ne peut se perdre, est une forme 
d’écriture qui pousse à la contemplation. Chaque arbre est une phrase 
ou un poème écrit par lui et en lui. L’écorce de l’arbre évolue dans le 
temps car l’arbre est vivant, il est un fluide sur une temporalité bien 
plus étendue que la notre. De par sa discrétion et son silence, il est 
le témoin parfait c’est pourquoi il écrit la mémoire qui a échappée à 
l’homme.
Ces troncs réagencés les uns sur les autres sont comme une tentative 
de faire vivre ces êtres une dernière fois. La tention qui se joue est 
perceptible par la fragilité des installations malgré leur présence 
monumentale.

Le Souffle de l’arbre, vue de l’exposition

Le Souffle de l’arbre
Pièce sonore, 6 min 8 s, 2018
https://soundcloud.com/alexismorange/le-souffle-de-larbre

Le mot grec pneuma donne les mots vent, souffle, respiration, esprit en 
français.
Si le vent est insonore, inaudible, les milliers de feuilles d’arbre 
cependant, qui, par de légers frottements s’agittent lorsque le vent se 
lève, sont une matérialisation de ce dernier. Ce son du vent que l’on 
perçoit à travers l’arbre pourrait être la respiration même de l’arbre, 
son souffle qui témoigne de sa vitalité.

Pièce sonore pour un hangar, extrait

Pièce sonore pour un hangar
Pièce sonore live, 25 min, 2018
https://www.dropbox.com/s/ludh4umeisrrfd3/alex%20Perf.mp4?dl=0

Cette pièce sonore est une oeuvre in situ, composée pour un hangar 
et quatre musiciens. Il s’agit de faire découvrir l’espace sonore d’un 
bâtiment industriel mêlé à des sonorités plus douces de sculptures 
sonores à cordes.
J’ai travaillé avec les musiciens pour l’écriture de la pièce, en leur 
indiquant les ambiances et parfois le rythme à suivre tout en veillant à 
leur laisser une grande part d’improvisation.

Rendez-vous vibratoires à Dakar, extrait 

Rendez-vous vibratoires
Série de performances collaboratives, 2018
https://vimeo.com/277068384
https://vimeo.com/277068448

Lors de l’exposition collective Ba mu amee yaa ko fekke ? / Étais-tu là 
au moment des faits ?, en off de la 14e biennale d’art contemporain de 
Dakar, j’ai produit des sculptures sonores avec les matériaux trouvés 
sur place. Ensuite, de manière régulière, j’ai invités des musiciens 
à venir jouer lors des Rendez-vous vibratoires, qui sont, à l’image des 
« jam sessions », des sessions improvisées où chacun vient avec sa 
connaissance et sa pratique de la musique. 

Echo lointain d’un fragment de ciel opaque, vue de l’exposition

Une plaque suspendue tel un fragment de ciel nuageux et opaque.  
Une ondulation créant des reflets, ces reflets créant des formes.  
Des formes pas moins visuelles que sonores et une sonorité 
contemplative qui appelle à s’élever.  
Ce son est l’expression même du ciel nuageux et opaque, ou alors  
son écho.

Écho lointain d’un fragment de ciel opaque
Performance, plaque de métal, chaînes, 100 x 160 cm, 2017
https://vimeo.com/224370155

Le Chant du bombolong, extrait de la performance

Le Chant du bombolong
Performance filmée, 15 min, 2017
https://www.dropbox.com/s/2bdzpoxddy9223g/S%C3%A9quence%2002%20droite.mp4?dl=0

Lorsque je suis parti à Dakar en octobre 2016, j’y ai fait ma première 
rencontre avec un instrument Diola, le bombolong. Cet instrument, 
disposé dans une des salles du musée ethnographique Théodore 
Monod, se trouvait comme endormi sous une fine couche de poussière. 
C’est comme si, dans ce tronc évidé, on pouvait encore entendre les 
coups percussifs des rythmes de danse, des appels à la guerre, le reste 
d’un vrai langage.  
C’est ce qui m’a amené à concevoir un instrument, fabriqué par 
un artisan Laobé, qui puisse engager des rencontres avec d’autres 
musiciens avec pour seul langage la musique.
Cela m’a également amené à réaliser une performance filmée qui 
serait une réponse au chant du bombolong qui se fait entendre dès les 
premières lueurs du jour.

Sculptures sonores, vue de l’exposition

Sculptures sonores
Performance, 20 min, matériaux divers, 2016
https://vimeo.com/224370555

J’ai mis en espace plusieurs de mes sculptures-instruments que j’active 
lors d’une performance.  
Si Michel Angelo se considérait comme un outil pour faire surgir la 
forme déjà présente dans la pierre, mon rôle serait plutôt d’amener 
les sons, déjà présents dans l’espace et dans mes sculptures, à être 
entendus. 

Promenade dans la forêt, vue de l’installation

Promenade dans la forêt
Installation vidéo et sonore, dimensions variables, 2 vidéo-projecteurs, 4 haut-parleurs, 1 écran 2 x 2 m, boucle, 2016
https://vimeo.com/189134638

Promenade dans la Forêt est une installation vidéo et sonore dans 
laquelle le spectateur est invité à « se promener » dans un espace qui se 
dévoile avec lenteur. Il faut prendre le temps de s’arrêter et d’écouter 
pour se laisser imprégner par les sons.  
À travers cette œuvre je veux rapporter mon expérience de la forêt 
finlandaise et l’intimité qu’elle procure.  
Les différentes variations de lumière dans la forêt sont représentées 
dans la vidéo, projetée sur un écran de 2 x 2 mètres. Ces lumières sont 
des mouvements exécutés dans le silence par les branchages ou le 
reflet de l’eau grâce au soleil, mouvements qui s’apparentent à des 
danses.

Dak’Art Actu, numéro 2, samedi 05 & 
dimanche 06 mai 2018, page 14, Baba Diop Poitiers Mag, numéro 262, février 2019, page 15

Né le 28/12/1994

Nationalités française et finlandaise

+33 (0)6 19 70 78 56

morangealexis@gmail.com

6 rue du mouton, 86000 Poitiers, France

Alexis Morange ― Curriculum Vitæ

Expérience professionnelle

Aides / Bourses

Publications

Expositions collectives

Formation

Assistant de l’artiste Pierre Belouïn pour la 

préparation du festival Less Playboy is more 

Cowboy

Le Confort Moderne, Poitiers

Montage de l’exposition Balancing on chin de 

Sylvain Bourget

Exposition 12 façons remarquables d’utiliser  

une brique 

Centre d’art contemporain les Bains-douches  

de Chauvigny (France)

Dans le cadre de l’ARC Exposer/s’exposer

Exposition Les éreintés, Poitiers (France)

Exposition Ba mu amee yaa ko fekke ? Etais-tu là 

au moment des faits ? 

Institut Fondamental de l’Afrique Noire (IFAN), 

Dakar (Sénégal) 

Off de la 14e Biennale de Dakar

Exposition Ba mu amee yaa ko fekke ? Etais-tu là 

au moment des faits ? 

Musée d’Angoulême (France)

Catalogue d’exposition, 12 façons remarquables 

d’utiliser une brique

Résidence à la Villa Bloch ― ateliers d’artistes 

Galerie Louise  –Michel, Poitiers

Baccalauréat scientifique 

Lycée Bernard Palissy, Saintes

Diplôme National en Arts Plastiques avec 

féliciations du jury 

ÉESI de Poitiers

Diplôme National Supérieur en Expressions 

Plastiques avec félicitations du jury 

École Européenne Supérieure de l’Image (ÉESI) 

de Poitiers

2013

2017

2018

2017

2019

2015-2016

2015

2016

2018

Semestre d’échange 

Institut Supérieur en Art et Culture (ISAC) 

Dakar, Sénégal

2016-2017

Cetificat d’Études Musicales partie instrument, 

trompette

Conservatoire municipal de musique et de danse 

de Saintes

KANGRONG HE

Je ferme les yeux et pense à ton dos. Je le vois 

distinctement. Aucun autre dos ne lui ressemble, 

vaste et rond, comme une planète. Mais ce sont 

mes mains qui définissent l’image. Mes mains 

qui ont si souvent massé ton dos. Penser au dos 

de quelqu’un que je n’ai encore jamais touché 

ne me permet pas de le visualiser clairement, 

il ressemble à n’importe quel dos… 

                       John & Yves Berger,  À Ton Tour,  2019    
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Je suis née en 1995. Microsoft lançait windows 95, système d’exploitation le 
plus populaire jamais conçu. Amazon vendait son premier livre en ligne, Ebay 
venait d’être lancé et Toy story, le premier long-métrage d’animation en images 
de synthèses créé. Je suis une enfant du numérique. Je n’ai jamais connu le 
monde sans internet, l’époque de la pellicule, de l’image non instantanée, et en-
core moins de la lanterne magique. Pourtant, j’aimerais avoir connu l’évolution 
de l’image depuis les boîtes optiques jusqu’à la réalité virtuelle et particulière-
ment sa mise en mouvement. J’aurais voulu découvrir, dans leurs contextes et 
avec les enjeux de leurs temps, toutes les inventions ayant permis à l’humain de 
voir et de montrer.

Mon travail débute par une intuition envers un objet, une matière, un phéno-
mène, un lieu. Souvent je réutilise, j’exploite des formes déjà existantes. Je fais 
un travail de postproduction, tel que l’explique Nicolas Bourriaud dans son livre 
éponyme. Ainsi, mon travail est lié au passé, à ce qui a été. Qu’en reste-t-il et 
qu’est ce que l’on en fait ?

Amorce, installation
2016 - film 16mm, bois

Cette installation est composée de pellicules 16mm suspendues à deux tasseaux en bois de 2 
mètres 50. J’ai récupéré ces bobines de film lors d’une brocante, c’était mon premier contact 
avec la pellicule de cinéma. Cette pièce m’a permis de saisir ce qu’est le cinéma, dans sa maté-
rialité : un ensemble d’images fixes à la suite les unes des autres, qui, une fois qu’elles défilent, 
produisent le mouvement. La lumière qui passe à travers le film révèle les images et en per-
met la projection. De manière élémentaire, j’ai manipulé, déroulé, accroché pour comprendre. 
Les deux tasseaux forment un angle. Ainsi, selon la perspective nous pouvons croire que ce 
n’est qu’un seul pan de pellicule, comme un écran que l’on pourrait traverser. Suspendues de 
cette manière, les pellicules rappellent les rideaux de fils disposés au sein d’une maison pour 
séparer des espaces.

Hors-Formes, installation vidéo
2016 - Chutes de plexiglas, plastique, vidéoprojecteur, bois - vidéo

‘‘L’image comme fragment de matière traversé par la lumière.’’  J. Aumont

Face à nous, un décor pittoresque fait de chutes de plexiglas. La vidéo projetée est utilisée 
comme matière lumineuse. Elle active la réflexion de l’image par le plexiglas qui la décompose, 
la redéploie au-delà de son format. J’appelle ces chutes des hors formes, car ce sont les rebuts 
des formes qui ont été découpées dans la matière. Ce n’est pas une installation immersive. Le 
spectateur est maintenu à une certaine distance (par un câble tendu à la manière des musées), 
lui offrant un point de vue unique, frontal. Tel que nous le sommes au cinéma, face à l’écran 
ou au théâtre, face à la scène. Pourtant, il ne s’agit pas d’un film à regarder, mais c’est tout l’es-
pace qui est à appréhender, tout cet environnement pictural que cherche à s’approprier notre 
imaginaire. 

AAAAA, vidéo
2016 - vidéoprojecteur

C’est un GIF, une boucle de quelques images, qui représente le mouvement de la roue d’une 
voiture. Il joue de la fascination que l’image exerce sur nous, car par cette constance du 
mouvement, il devient hypnotique. L’absurdité de la roue qui tourne, mais qui n’avance 
jamais. Il y a également une forte analogie avec les disques ou se déroule la bobine sur les 
anciens projecteurs à pellicules.

Le Départ, vidéo pour un dispositif public de 10 écrans (Place des arts, Montréal)
2017- Film 0’30’’ -  Captation vidéo

Lors de ma mobilité à Montréal en 2016, j’ai été sélectionné pour réaliser une vidéo sur le 
thème du départ pour un dispositif public de 10 écrans à la Place des Arts. Ainsi qu’une autre 
vidéo, coréalisé avec Arsène Prat, Joan Berthiaume et Fanny Huart pour un autre dispositif, 
mais de 35 écrans dans ce même lieu sur le thème de l’arrivée. 

Five Roses Farine, installation vidéo
2017 - 2 vidéoprojecteurs, panneau bois -Lien du film (mdp : 2017)

Cette installation présente le film Fives Roses Farines. Je l’ai réalisé lors de ma mobilité à 
Montréal en 2016. Farines Five Roses c’est une ancienne usine située dans Montréal. Elle est 
composée de plusieurs bâtiments, l’un d’eux encore en activité est surmonté d’une enseigne 
lumineuse en néon rouge qui clignote inlassablement. Lorsque l’usine a été rachetée, le néon 
devait être enlevé, mais les citoyens se sont battus pour le conserver.
Je me suis intéressé à cette enseigne et au mouvement social créé pour la conserver.  Que 
représente-t-elle réellement ?  Elle est devenue une entité médiatique, un symbole de la ville 
alors qu’à la base elle est témoin du clivage social et sociétal entre la puissance patronale et la 
misère de l’ouvrier, comme un rappel constant de leurs conditions. 
J’ai réalisé un film d’environ 5 min puis j’ai ressenti le besoin de le présenté sous forme d’ins-
tallation pour lui rendre une véritable présence dans l’espace comme ce monument dans la 
ville.

Lettre à Beuys, installation 
2017- 3 pellicules 120mm noir et blanc, un paire de chaussures, une vestes, de la terre ainsi que l’oeuvre La 
jambe d’Orwell, Pantalon pour le XXIème siécle de Joseph Beuys  (eventuellment la lettre imprimée)
Frac Poitou Charente

devions choisir une œuvre de la collection et réaliser un travail en lien. J’ai choisi la jambe 
d’Orwell, Pantalon pour le XXIe siècle de Joseph Beuys. J’ai inventé une fiction alimentée 
d’objets fétichisés sur une possible rencontre entre Joseph Beuys et moi dans les marais 
poitevins.

Parmis les cristaux liquides, édition - mémoire de fin d’étude 
2018
 
Mon mémoire est composé d’un ensemble de textes dans lesquelles je parle de mon point de 
vue sur l’image contemporaine. À travers différents sujets choisis subjectivement, je m’inter-
roge sur le futur des images et des pratiques analogiques dans notre société ultra-numérique. 
Je questionne notamment les liens entre le support et la mémoire.

IMG, vidéo
2018- Appareil photographique compact numérique

Ce projet est une vidéo de 15 minutes dans laquelle on voit mes mains en train de démonter 
un appareil photographique numérique. Un geste simple, mais qui pour moi est une sorte de 
« statement ». Je cherche l’image dans l’appareil et je recréer une nouvelle image du fait de 
filmer ce geste de déconstruction. Comme dans l’installation Amorce en 2016, je cherche à 
comprendre comment se forme l’image, ici, l’image numérique.
J’ai choisi de montrer cette vidéo dans un écran d’appareil compact, du même type que celui 
que je démonte dans le film. Cette mise en abime m’intéresse, car c’est comme si l’appareil 
nous montrait sa propre fin. De plus, on peut imaginer que le système de diffusion a aussi été 
le système de captation, créant ainsi une sorte de court circuit. 

Cyclorama, dispositif vidéo
2018 - picoprojecteur, tissus, bois, métal, miroir 

J’ai eu l’idée de cette œuvre lorsque j’ai découvert les installations panoramiques et autres 
dispositifs de monstration des images créée notamment pour les expositions universelles. J’ai 
eu envie d’inventer mon propre dispositif. Ainsi, j’ai créé cette installation dans laquelle une 
image panoramique est dévoilée progressivement sur un écran circulaire de trois mètres de 
diamètre. Tel un phare, le vidéoprojecteur projette sur un miroir qui tourne et fait apparaitre 
l’image sur l’écran. Le miroir, élément essentiel de l’appareil photographique, est repris ici 
pour traduire cette sensation d’être à l’intérieur d’une machine qui produit des images. De 
nos jours, les éléments techniques ont tendance à être de plus en plus masqué, pour affiner la 
frontière entre le réel et la fiction. J’ai voulu, dans une sorte de contre-pied à cette tendance, 
matérialiser cette frontière, que les éléments techniques ne soient pas cachés, mais qu’ils 
soient au centre de l’installation. Que l’artifice y soit évident et l’illusion visible. 
Le choix des images qui sont projetées n’est pas fixe. Étant donné que c’est un dispositif, 
j’aime l’idée qu’il soit utilisé comme un outil pour montrer toute sorte d’images et que 
d’autres artistes ou même des curateurs se l’approprient. 

Sauvegarde, diaporama
2018 - Projecteur de diapositives, 80 diapositives 

J’ai réalisé ce projet lors d’une résidence aux Rencontres de la jeune photographie 
internationale de Niort en 2018. C’est une résidence de deux semaines, durant lesquelles il 
faut produire une pièce, généralement une série de photo qui est ensuite présentée durant 
un mois. J’ai réalisé un diaporama avec des photographies numériques récolté auprès 
d’adolescents que j’ai fait rephotographier pour en faire des diapositives. Parallèlement, j’ai 
écrit un texte que j‘ai lu lors du vernissage :

Résister aux flux

Depuis plusieurs années la photographie s’est transformée, l’arrivée du numérique l’a 
bouleversée et a changé son usage. Le geste photographique est devenu aussi banal que de se 
gratter l’oreille comme s’amuse à nous dire Joan Fontcuberta dans son livre « Le boîtier de 
Pandore ».
On prend tous des photographies. Dès que l’on s’amuse, que l’on rit, que l’on s’ennuie, pour se 
souvenir, pour montrer, pour exister. Ces photographies forment un flux continu et incessant. 
Invisibles, pourtant stockées un peu partout et nulle part à la fois, vaguement regardées, 
éventuellement partagées puis souvent abandonnées ou perdues.

Nous sommes des vagabonds du souvenir, voguant sur les écrans d’un glissement de doigt.
Que faisons-nous de tout cela ? Qu’en restera-t-il ?
Où iront fouiller nos enfants pour retrouver des images de notre jeunesse ?
Est-ce que Facebook et Instagram remplaceront la malle d’albums photos qui traînent au 
grenier ?

J’ai demandé à des jeunes de Niort de me donner des photos numériques qu’ils ont réalisées 
avec leur smartphone, ordinateur ou appareil photo. Je voulais faire l’expérience de 
« transiter » ces images. Les préserver de l’obsolescence de leur support numérique en les 
capturant de nouveau, mais sur film diapositive. Créer ainsi une capsule temporelle qui sera 
archivée dans le fond de la Villa Pérochon. Comme le témoignage d’une époque, à travers la 
vision d’une génération qui est actrice de la mutation qu’est en train de vivre la photographie.
En parallèle je voulais les initier à la photographie argentique et tenter de leur transmettre la 
pratique, comme geste d’opposition à son extinction possible. J’ai engagé ce projet avec Gabi, 
Sasha et Matys. L’échange était au centre de mes préoccupations, créer une passerelle entre 
l’argentique et le numérique. Ces deux pratiques sont encore en contact aujourd’hui, mais 
jusqu’à quand ? Est-ce une transition ou une coupure radicale ?

Bien sûr, comme le reste, la diapositive peine à résister à l’avènement du numérique. Le 
développement des films est devenu un service rare, il est de plus en plus dur de trouver un 
laboratoire qui en propose encore. Pour ce faire, il fallait que j’envoie mes films à Paris au 
plus vite. J’avais donc peu de temps pour récolter les photos dont j’avais besoin. Il fallait 
que je voie plus grand. Il me parut logique de me servir de ce qui nous connecte tous, les 
réseaux sociaux. Ainsi, j’ai demandé à mes compatriotes, enfant du numérique, leurs images. 
Celles qu’ils voulaient, provenant de leurs smartphones, ordinateurs et appareils photo. Ils 
avaient pour information que c’était pour un projet artistique et que ça parlait d’eux, de nous. 
Quelques heures plus tard, j’ai reçu des vagues d’images, anonymes et insensées. Une assiette 
de frites renversée, une figure de skate, des gens qui dansent, des captures d’écrans...

Qu’est ce que sont ces images ?  Peut-être que Fontcuberta à raison et qu’il ne s’agit plus 
dans ces photographies de faire des « documents », comme c’était le cas avant, mais des 
« divertissements », tels des souffles de vie et d’affirmation de soi. Ainsi, ce diaporama est le 
récit de ces moments, de tous ces instants figés et entassés derrière nos écrans.

Souvent je m’imagine que nous sommes les prémices d’une génération, que j’appelle les 
Sans-supports, qui ne serai plus connu du papier. Ils seront répertoriés dès leur naissance 
jusqu’à leur mort sur des millions de bases de données. Leurs goûts, leurs emplois du temps, 
leurs projets, leurs amis tout sera enregistré quelque part, on pourra tout connaître d’eux. 
Pourtant, si quelque chose venait à détruire ces données, la connaissance même de leur 
existence pourrait disparaitre, comme s’ils n’avaient jamais existé.

La baigneuse, vidéo
2018 - videoprojecteur

Cette vidéo est le résultat d’un processus de reproduction que j’ai appliqué à une de mes 
images, une photographie argentique noir et blanc en 35 mm. J’ai scanné cette image, puis je 
l’ai imprimée puis j’ai scanné l’image imprimée que j’ai re-imprimé, etc. Je voulais voir si je 
pouvais épuiser une image, je pensais que ce processus allé la faire disparaitre. Finalement, 
dans la vidéo, elle ne disparait pas, mais c’est le corps qui semble se décomposer et la 
qualité de l’image qui diminue. Mais il y a toujours une image. Elle est, à chaque passage au 
scanner, réinterprétée par la machine de l’analogique au numérique et a chaque impression 
réinterprétée du numérique à l’analogique.  Ce qui fait l’essence de la photographie c’est 
sa reproductibilité. En faisant cette expérience, je pousse cette caractéristique à l’extrême. 
Cela me permet de voir que la photographie contient sa propre destruction : l’image parce 
qu’elle reproductible contient son propre anéantissement, c’est par ce qui la permet qu’elle va 
mourir. La mort de l’image, ici, rejoue la mort du corps. 

Capsule Motel, exposition collective du collectif Capsule
2019 - videoprojecteur, miroir, évier

J’ai réalisé cette œuvre lors de l’exposition collective Capsule Motel qui a eu lieu à la galerie 
Chantier Public, à Poitiers en mars 2019. Nous avons recréé une chambre de motel. Dans 
ce décor, chacun d’entre nous ou collectivement, nous avons réalisé des pièces qui viennent 
raconter une histoire. J’ai choisi d’investir l’évier qui était présent dans l’espace d’exposition. 
J’ai projeté une image sur un miroir placé au-dessus de l’évier qui vient refléter cette image 
sur l’évier. Il s’agit d’une photographie d’une femme en manteau rouge, allongé dans un 
champ d’herbe verte. Inspiré par le film Blow up de Michelangelo Antonioni, on ne sait 
pas si cette personne est en train de dormir ou si elle est morte, faisait de cette image un 
potentiel indice, témoin d’un drame passé. J’ai animé l’image de sorte a ce qu’il y ait un léger 
« dézoom » comme si le corps se faisait lentement aspirer par l’évier 
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Interven on sur la voie publique avec 26 panneaux
Balade sonore disponible sur: laciudaddetho.org  

Exposi on Centre Culturel La Cúpula
Mérida, Mexique

2018

“Abya Yala”
6 min. 15 sec.

Córdoba, Argen ne
2018

vimeo.com/283830816

Vue de l’installa on “Qué ves?”
Cepia UNC et Centre Culturel d’Art contemporaine Chateau CAC

Córdoba, Argen ne
2007 et 2009

“Sans  tre”
6 minutes

Montréal, Canada
2018

vimeo.com/269689208

“Autobiographie avec un concept”
Mémoire du DNSEP, 31 pages

à Poi ers, France
2017

Vue de l’exposi on “No Logo”
Centre Culturel Espagne - Córdoba-

Córdoba, Argen ne 
2013

“Au-delà”
Vue de l’installa on au Bains-douches

Chauvigny, France
2017

“Sans  tre”
9 min.

Poi ers, France
2017

vimeo.com/214494706

Vue de la performance “Faites réalité 
vos rêves”

Galerie Bastón del Moro
Córdoba, Argen ne

2016

“Paradis en mer”
8 min 56 sec.

Córdoba Argen ne
2016

vimeo.com/169584711

“Les incroyables aventures de Madame Den ”
Chronique de voyage, 29 pages

Séminaire du Doctorat en Art , UNC
Córdoba Argen ne

2016

Performance “Sans griff es”
Résidence Campo de cruces 

Córdoba Argen ne
2016

Performance “Trompe-moi que j’adore”
Córdoba Argen ne
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Mon travail s’articule principalement autour de la vidéo, du 
cinéma et de l’installation. En m’appropriant ces médiums, je 
veux éprouver le statut qu’acquiert une image quand nous la 
regardons. Je m’interroge sur les liens que nous entretenons 
avec les images que nous produisons dans nos rapports sociaux 
réels et virtuels. En effet, à mon sens, si nous les utilisons comme 
mode de communication ordinaire, cela nous entraîne, nous et nos 
langages, vers de nouveaux territoires, de nouveaux lieux flottants, 
immatériels, composés de flux d’informations numérisées qui nous 
sont accessibles par l’interface de l’image. Je pense que cela modifie 
notre rapport au monde, au réel, à la manière dont nous rencontrons 
les images que nous produisons et à la façon dont nous nous 
accordons avec elles.
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Capsule Motel
Installation multimédia
Un projet réalisé par les artitstes du collectif Capsule,
Antonin Dony, Eliot Dubois, Clément Lévignat, Eve Martin,
Jérémy Pengam et Arsène Prat

Créée dans le cadre d’une résidence à Chantier Public
Avec la participation de l’ÉESI

2019
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Cette installation prend la forme d’une chambre de motel. Le motif du motel a permis aux six artistes du collectif de réunir, au sein d’un décor,  
leurs différentes approches de l’image. Dans cette chambre de motel investie par les artistes en fin de résidence, on peut voir les indices habituels  
qui permettent de reconnaitre cette scène comme familière. Le spectateur découvre : une télé sur un meuble qui diffuse l’unique chaîne du motel, 
une porte fermée qui laisse passer des bruits, des téléphones que l’on peut écouter, un miroir au reflet étrange, une deuxième télé posée sur un lit, 
un drap la recouvre partiellement, l’écran allumé montre le visage d’une femme. 

Cette installation-exposition invite le specteur-acteur à déambuler et à s’approprier les objets. Tous les éléments présentés semblent investis 
d’une intention artistique, à tort ou à raison, car ce qui fait oeuvre dans cette proposition c’est leur interaction. Ce décor singulier interroge la 
perméabilité entre objet et oeuvre, cette étrangeté pose la question de notre rapport au familier.  

Vues de l’installation

L’installation filmique Mobile Home propose de croiser 
peinture et cinéma. 

Cet espace immersif est composé de treize  
châssis-écrans, sur lesquels sont projetées des images 
prises dans le réel. La disposition des écrans définit des 
espaces rappelant le plan d’une maison. Les plans fixes 
dévoilent des paysages naturels ou urbains, comme vus 
depuis une fenêtre.

Quelle que soit sa place dans l’installation, le spectateur 
peut voir de multiples paysages et être ici et ailleurs, 
expérimenter le don d’ubiquité.

Des textes, tels des intertitres de films muets, projetés 
sur certains écrans, invitent le spectateur à une lecture 
possible des images. 
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Mobile Home
Installation filmique,
13 châssis de 2,40 m x 2 m,
4 vidéoprojecteurs,
Espace de 100 m²      
Réalisation Arsène Prat

Avec la participation de l’ÉESI

2018
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Les tableaux-écrans telles des cloisons Shoji définissent 
un dedans et un dehors. Elles modulent l’espace, 
l’orchestrant entre apparition et disparation.  
Cette installation prend donc la forme d’un lieu où 
l’expérience de ce qui nous entoure se fait par l’attention 
portée sur le cadre où l’on dirige le regard. 

L’écran de cinéma devenu châssis, les plans fixes 
deviennent alors tableau. Cette proposition permet 
de renverser le processus cinématographique afin que 
le spectateur puisse, depuis sa position dans l’espace, 
ordonner les images-objets. Le spectateur reconstitue 
ainsi le montage par sa déambulation.

18
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Dans ce journal filmé, il est question d’un voyage subjectif qui tente littéralement 
de filmer les frontières. 

Il s’agit d’un cahier de notes où la réflexion va-et-vient entre l’histoire politique et 
myhtologique de la Grèce antique, modèle de la civilisation occidentale, et l’Europe 
contemporaine. 
L’Europe, déploie un récit qui se veut commun à tous les pays qui la composent, 
malgré sa pluralité, une entité qui veut affirmer sa lecture du monde. Avec quels 
moyens et à quelle(s) fin(s) ? 

2019-2018Voyage en égée money
Film numérique, 28 min,
Réalisation Arsène Prat
Lien du film

Ce film a été réalisé dans le cadre d’une ligne de recherche  
“Le Petit Tour #2 Grèce”.
Cette ligne de recherche a pour but de proposer une réflexion 
sur l’Europe d’aujourd’hui, de dresser “une cartographie  
sans l’objectif de la carte”, par l’écriture, la photographie  
et le cinéma. Dans cette seconde édition du Petit Tour, 
l’attention est portée sur les crises identitaires, migratoires  
et économiques en Grèce depuis Lesbos et Athènes.

Plage de Petra, Lesbos, Grèce
Octobre 2015 cinquante six personnes noyés en trois jour.

Ci-dessus et sur la page suivante : Photogrammes du film
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Le petit tour Grèce
Film programme
Film numérique, 29 min
Les auteur.e.s du film sont : Graziella Antonini, Laura Brunellière, 
Léna Chalazonitis, Vincent Gérard, Béatrice Hibou, Simon 
Juquois, Pierre LeFrançois, Aurianne Legendre, Konstantinos 
Mouchtaridis, Arsène Prat, Mathis Sabrié, Boris Samuel, 
Christine Sgouromiti, Mariana Stefanisi.

Montage et post-production image et son : Arsène Prat

Le film est une production de : ENSAPC / ESAD TALM Le 
Mans / EESI Poitiers-Angoulême / ASFA / Le Petit Tour Grèce - 
Film Programme / Des auteur.e.s

   2019-2018

Ce film-programme réunit les recherches menées par tous les membres de l’équipe 
du “Le Petit Tour #2 Grèce”. Cet espace cinématographique pluriel est un lieu de 
rencontres entre les différentes pratiques de ses auteur.e.s : le cinéma, l’écriture, 
la photographie ou de la recherche en sciences politiques. Ce film dresse un état 
des lieux de ces différents points de vue. De ces regards multiples se dégagent de 
nouveaux repères, de nouveaux indices pour penser le paysage-territoire européen. 
Une Europe abordée par le prisme de la Grèce, antique et contemporaine, 
dans laquelle s’illustrent les enjeux identitaires et économiques de l’Europe 
d’aujourd’hui.

Photogramme du filmPhotogramme du film
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Ce film numérique montre la projection du journal filmé 
en super 8 et muet d’un caméraman. Le spectateur voit 
et entend le dispositif du film en train de se dérouler. 
Ce document est perturbé par l’irruption dans sa bande 
son d’une voix off et de paysages sonores commentant 
les images du film muet. Le spectateur voit le film qui 
se joue à l’écran et entend celui qui le documente. 
Ce décalage permet un double regard, dans lequel le 
document se teinte de fiction. 

L’espace ouvert par le film du film, fait apparaître la 
projection qui s’y joue de deux manières paradoxales :  
des images prises dans le réel et de la matière 
lumineuse. 

Dans ce transfert, le caméraman par la mise en scène de 
son journal filmé, se constitue un monde sur mesure. Un 
monde qu’il projette et commente pour attester de la 
réalité qu’il se crée. Un monde fait d’images dont il (se) 
raconte l’histoire.

2018Lorsque je ne suis plus visible,
je cesse d’exister.
Film super 8 transféré en numérique, 18 min
Réalisation Arsène Prat
Lien du film

Photogrammes du film
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L’installation présente une barrière de chantier transformée en écran translucide 
laquelle délimite deux espaces. Sur ce dispositif est projeté une vidéo, un signal 
retravaillé, pour qu’il ne reste plus que de la couleur. La lumière traverse l’écran  
pour se projeter sur une paroi où elle devient une empreinte, une image. L’écran  
et son châssis métallique matérialise et rend visible le quatrième mur du cinéma.
C’est aussi un objet plastique, que l’on contemple, qui ouvre sur un temps,  
un espace, où se manifeste l’image.

Fool screen       
Installation vidéo,
Barrière de chantier, Céllophane, Vidéoprojecteur
Réalisation Arsène Prat

2018

Cette installation part de la démarche de Bernard 
Brunon, concrétisée par la création de son entreprise 
de peinture en bâtiment That’s painting. Avec ces murs 
monochromes il réalise autant une peinture en bâtiment, 
qu’une peinture artistique.
Il pose ainsi la question des codes qui nous permettent 
d’apprécier un objet ou une image : ceux de l’histoire  
de l’art ou ceux de la peinture en bâtiment. 

RAL 9010 04/17 se compose d’une copie de RAL 
9010 03/17, autorisée par Bernard Brunon, une œuvre 
protocolaire dans laquelle il peint un mur-monochrome 
de la couleur RAL 9010. Sur cette copie est vidéoprojeté 
le même blanc, dissimulant le mur-monochrome en 
même temps que l’image projetée. 

C’est donc lorsque l’on vient cacher par inadvertance 
la projection, que le mur-monochrome et la vidéo sont 
découverts. Cette installation joue sur le rapport de 
ce que l’on voit et ce qui nous est donné à voir, entre 
la réalité d’un objet et de celle qu’on lui confère en le 
regardant.
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RAL 9010 04/17
Installation multimédia,
Copie de RAL 9010 03/17 de That’s Painting,
Vidéoprojecteur
Réalisation Arsène Prat

2017
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La vidéo multi-écrans a été présentée pendant plusieurs 
mois à L’Espace culturel Georges-Émile-Lapalme  
à Montréal. Cet espace public ouvert à tous, ancien  
“Hall des pas perdus”, comporte une mosaïque de 35 
écrans. 

La vidéo a été realisée et orchestrée à partir d’une 
banque d’images, autant publique qu’intime, que les 
artistes ont constituée en conjuguant des archives 
de L’ONF (Office National du Film du Canada) et des 
archives de leur entourage. Les images ont été choisies 
pour réprésenter tout les types d’images qui font écho  
à l’imaginaire collectif. Une bande son originale
accompagne la vidéo, son intensité varie selon le flux  
des usagers.  

Ainsi cet espace multiple de représentation interroge  
la place d’images surgissant dans l’espace public et  
le rapport qu’en tant qu’usager nous entretenons avec 
elles.

L’arrivée
Vidéo multi-écrans, 3 min 35 sec
Coréalisation : Joan Berthiaume, Fanny Huard,
Eve Martin et Arsène Prat

Pour la Place des Arts de Montréal
Avec la participation de l’UQAM
Documentation vidéo 

2017
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La réalisation de cette vidéo obéissait à plusieurs contraintes : occuper les dix 
écrans de l’enfillade installée à demeure dans l’espace public, durer quinze 
secondes et répondre au titre “le départ”. L’enfillade rappelle les frises historiques 
et renvoie aussi directement à l’aspect séquentiel du cinéma. La vidéo filmée de 
nuit avec un diaphragme fermé puis retravaillée numériquement pour récupérer 
l’information lumineuse vise un effet pixélisé, et donne une image à la matérialité 
mouvante. Avec l’incertitude produite nous ne pouvons qu’imaginer ce qui relie 
ces images entre elles. Ainsi nous percevons des personnages ou des animaux qui 
traversent le cadre, le quittent, allant par analogie vers ce que l’on soupçonne,  
mais qui n’existe pas encore à nos yeux.

Le départ 
Vidéo multi-écrans, 15 sec
Réalisation Arsène Prat

Pour la Place Des Arts de Montréal
Avec la participation de l’UQAM
Documentation vidéo

2017

Life as a movie
Ensemble de films courts,
Réalisation Arsène Prat
Lien des films

Photo-montage de photogrammes des différents films
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2017-2016

Cette suite de films est réalisée à partir d’une banque  
de matière composée d’images et de sons, prélevés dans 
mon quotidien. Au montage, les rushs sont selectionnés, 
ordonnés, “collés” selon leurs contenus, leurs couleurs, 
leurs rythmes, comme une matière, sans avant ni après. 
Ces fragments s’accordent et s’anéantissent par leur 
multiplicité, pour dévoiler un flux tendant vers 
l’abstraction. Ainsi ce qu’ils représentent devient  
opaque et lointain, à la manière de récits errants qui  
se contentent de ne jamais aboutir.
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Dans cette installation, la vidéo présentée est un signal, 
sans fin, dans lequel il ne reste plus que de la couleur. 

Trois plaques de plexiglas sont suspendues à hauteur 
du regard. Chacune d’elle est dépolie par un dessin 
fait au papier de verre. Une partie de la vidéo projetée, 
s’imprime sur les surfaces dépolies et une forme 
complementaire vient se déposer dans l’espace 
environnant.

D’un point de vue anamorphique, les dessins 
s’additionnent pour recomposer le flux vidéo  
sur un écran plan, soustrayant à ce moment là  
les contreformes à notre regard. 

Le dispositif permet donc au spectateur d’apprécier 
différemment la vidéo en fonction de son point de  
vue mais jamais dans son ensemble. Le spectateur  
construit au sein du dispositif une image singulière  
qui lui appartient, à lui seul.

Sans-titres
Installations vidéo
Trois Plaques de plexiglas de 1m x 1m, 
Vidéoprojecteur
Réalisation Arsène prat

2016
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CURSUS
> DNSEP, École Européenne Supérieure de l’Image (ÉESI), Poitiers
> Échange universitaire à l’Université du Québec à Montréal (UQAM)
> DNAP (Félicitations du jury à l’unanimité), ÉESI, Poitiers 
> Baccalauréat série S, Lycée Pierre-Gilles de Gennes, Paris

2018 :
2016 :
2016 :
2013 :

EXPOSITIONS – DIFFUSIONS – RÉSIDENCES
2019 :> Séléctionné pour la Biennale de Mulhouse 019 : Installation Vidéo, Mulhouse> 

> Recherche : Le Petit Tour#2 Grèce
> > Conférence « L’Europe paysage ou territoire ? », Université Paris Diderot
> > Présentation performée du « Le Petit Tour #2 Grèce », 
>>  Bétonsalon Centre d’art et de recherche, Paris
>>  Conférence « Filmer, représenter un paysage en crise »,
> > Les Grands Voisins, Paris
>>  Projection « Voyage en Égée money », Les Grands Voisins, Paris

> Exposition-résidence collective : « Capsule Motel », installation multimédia, 
> Chantier Public, Poitiers

2018 :> Exposition collective : Peinture et film, Villa Balthazar, Valence

2017 :> Exposition collective : « Les éreintés », installation vidéo, ateliers de l’ÉESI, Poitiers
> Diffusion multi-écrans : « L’arrivée », Place des Arts, Montréal, Canada
> Diffusion multi-écrans : « Le départ », Place des Arts, Montréal, Canada
> Exposition collective : « Occuper l’amovible », installation vidéo, Le 23, Poitiers
> Performance audiovisuelle immersive : Collectif Capsule pour La nuit 
> européenne des musées, Musée Sainte-Croix, Poitiers

> Exposition collective : « Capsule #1 », installation vidéo, ateliers de l’ÉESI, Poitiers2016 :
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COLLECTIF
> Depuis 2016 : co-fondateur et président de l’association Capsule,
> collectif de six vidéastes et cinéastes impliqués dans la scène 
> contemporaine et dans le monde professionnel.
> – performances audiovisuelles 
> – réalisation de films
> – réalisation d’expositions
> (Musée Sainte Croix de Poitiers, Théâtre Auditorium de Poitiers, Notromos festival à Paris, Sarcus Festival à Paris, 

      Le 6B à Paris, Chantier Public à Poitiers)

EXPÉRIENCES PROFESSIONNELLES
> Médiateur culturel (CDD), Le Confort Moderne, Poitiers > 
> 
> Assistant des artistes et montage d’exposition, « Le désert de Solenn San », 
> Fabrice Groux et Lou Andréa Lasalle, Chantier Public, Poitiers 
>
> Stage auprès de Mario Côté, montage et réalisation vidéo, « Life as a movie » 
> Hexagram UQAM, Montréal (Canada)
>
> Stage chef opérateur cadreur sur le tournage du film « Searching for an A » 
> de Joan Ayrton, Paris
>
> Stage assistant, Conseil départemental de la Seine-Saint-Denis, 
> Service culture arts visuels et cinéma, Saint-Denis

> Assistant projet bénévole, Association Auberfabrik (espace artistique et culturel), Aubervilliers

2018 :

2017 :

2016 :

2015 :

2016 :

2013 :

BOURSES ET CONCOURS
> Lauréat du programme de recherche « Le Petit Tour #2 Grèce », EESI, Poitiers

> Lauréat du concours de La Place des Arts et de L’UQAM, Montréal

2017 :

2016 :
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PORTFOLIO

La punition : Trace n°2 est un poème sonore traité sous la forme d’une fugue dans 
laquelle les notes musicales sont remplacées par la poésie et les mots. Puisqu’une 
pièce artistique est à la fois idée et matière, elle est ainsi esprit et corps et l’un ne peut 
pas exister sans l’autre. Partie du monisme de Spinoza, ce poème décrit, à la première 
personne, son état psyhique et physique lorsqu’il est feuilleté par le lecteur. Le poème 
et le lecteur représentent deux modes finis de la substance absolument infinie qui 
est Dieu, celui de Spinoza. En lui donnant la vie et la mort à la fois, le lecteur permet 
l’existence du poème qui est sous forme d’une boucle fermée, de la même manière 
que le poème, par sa présence, permet l’existence de son lecteur. 

Ce poème est composé de quatre formes de strophes qui se répètent quatre fois 
avec le même nombre et longueur des vers, mais ayant un contenu et une charge 
émotionnelle différente à chaque répétition. Cette dernière est dûe à l’idée de l’art 
de la fugue écrite par Johann Sebastien Bach dès 1685. Dans une fugue, les mêmes 
notes musicales se répètent, traitées en polyphonie, ces mêmes notes sont jouées par 
plusieurs instruments et dans différentes tonalités en même temps, ce qui rend une 
petite partition, composée de quelques notes musicales (qui sont des modes finis 
de la substance absolument infinie), infinie (comme le dieu de Spinoza). Les quatre 
partitions existant dans le poème présentent quatre préludes de Bach. 

La punition : Trace nº 2
     2018

La punition : Trace n°2 , 2018
Édition et enregistrement sonore, 21 minutes 10 secondes
Exposition Nos armes à deux balles, février 2019
Chantier Public, Poitiers, France

Enregistrement sonore :
https://www.youtube.com/watch?v=oisDkwuU-8Y
Poème PDF :
https://imane3.webnode.fr/_files/200000120-8bc168cbb0/lapunition2.pdf

          ... et c’est pourquoi je suis en retard
                2018

... et c’est pourquoi je suis en retard, 2018
installation, sculptures et pièce sonore (6 minutes)
ÉESI, Poitiers, France

Enregistrement sonore :
https://www.youtube.com/watch?v=6fS17hSsg3c&t=23s

C’est quoi l’avenir de nos rêves ? Installation 
sculpturale et sonore autour du monde des 
rêves.

Bassin rectangulaire en polystyrène extrudée 
120 x 90 x 60 cm. Créature en plâtre, silicone, 
latex et colle de peau de lapin. Lustre en métal. 
Bougies sous la forme de piments rouges en 
cire de fonderie. Pièce sonore stéréophonique 
d’une durée de 6 minutes.

l’Éclosion d’un Fungus
                                          2017-2018

Dans les œuvres de l’artiste allemand Jochen Gerz, c’est 
l’intervention du public qui crée l’œuvre, il suffit d’être 
au bon endroit au bon moment. Mais se peut-il que cette 
intervention détruise l’œuvre ? Si oui, le public ne pourra-t-
il plus faire partie de la création ? Si son intervention peut 
détruire l’œuvre, donc son abstention peut la sauver. Ainsi, 
par le non-agir, le public crée. C’est agir dans le non-agir du 
principe taoïste, tout comme la présence de l’absence dans les 
œuvres de Jochen Gerz. Si on a choisit de ne pas intervenir 
à ce processus naturel, de ne pas égorger ce champignon et 
couper son cordon ombilical, mais de le protéger de nous-
mêmes, de le préserver et de permettre son existence, juste 
en l’observant, on n’a rien fait que créer. Il a suffi qu’on soit 
au bon endroit au bon moment.

l’Éclosion d’un Fungus II, 2018
Sculpture  mixed media
EESI, Poitiers, France

l’Éclosion d’un Fungus I, 2017
Sculpture mixed media, édition d’une fake revue scientifique, sécateur

FRAC Poitou-Charentes - Site de Linazay, France

l’Éclosion d’un Fungus, revue scientifique, 2017
Édition

FRAC Poitou-Charentes - Site de Linazay, France

Dictionnaire Le VAGABOND
                                      2018

Inspirée par un manuscrit écrit par Zoen entre 1448 et 1466, intitulé Illustrations for 
Designing Mountain, Water, and Hillside Field Landscapes, dans lequel Zoen insiste sur 
la transmission orale quant à la construction des jardins zens afin que ces derniers soient 
adaptables au changement et à l’environnement, j’imagine, par le biais de ce dictionnaire, 
un monde basé sur la transmission orale opérant en dehors de la culture scripto-centrique 
dans laquelle on beigne aujourd’hui, un monde où le jeu du téléphone cassé règne, où la 
transmission se circule de bouche à oreille, où n’existe aucun fait, ni de vrai ni de faux, 
aucune forme singulière de toute chose, un monde où tout est adaptable au changement, 
tout comme la nature. 

Conçue en juin 2018, cette édition représente la première concrétisation de ce dictionnaire 
basé sur des connaissances minimes, quotidiennes et involontaires de personnes 
expériencées. La conception du dictionnaire Le VAGABOND diffère profondément des 
autres dictionnaires par son objectif et par sa méthode. Le contenu de ce dictionnaire 
provient de plusieurs conversations enregistrées phoniquement avec plusieurs personnes 
de nationalités différentes. 

Dictionnaire Le VAGABOND, 2018
Édition
ÉESI, Poitiers, France

Partition nº
n

2018

Pièce sonore intégrant des séquences 
sonores de la Symphonie portuaire 2018 du 
compositeur Herman Kolgen pour le projet 
pédagogique Nous ne voit rien autour de 
l’ouvrage Confiscation des mots des images 
et du temps, de Marie-José Mondzain. La 
voix dans la pièce est enregistrée dans une 
chambre anéchoïque.

Imane HACHEM

Partition  nº
n

Partition nºn, 2017
Pièce sonore, 4 minutes 5 secondes
Université du Québec à Montréal, Canada
Enregistrement sonore : https://youtu.be/6PId_6T3Pf4

Seven-league boots 

2017

Installation interactive inspirée 
du conte Le Petit Poucet de 
Charles Perrault. Les bottes 
de sept lieues représentent 
un petit sac à dos contenant 
le reste du matériel porté par 
un artiste nomade qui voyage 
partout, ramassant des petites 
retrouvailles en chemin dans le 
but de produire de l’art. Cette 
installation comprend une 
série de sculptures produites 
à partir du contenu de ce sac. Seven-league boots, 2017

Installation interactive
ÉESI, Poitiers, France

“Qu’un seul homme meure”
                 2017

“Il vaut mieux qu’un seul homme meure pour le 
peuple, et que l’ensemble de la nation ne périsse 
pas.” Jean 11, 50

Une installation rendant hommage au philosophe 
français René Girard, l’inventeur de la théorie du 
désir mimétique.

“Qu’un seul homme meure”, 2017
Exposition Les Éreintés

Moving, Poitiers, France

     Les désirs d’un café rebelle
         à la mémoire du café libanais 
             
              2017

Installation interactive / 
16 bulles vivantes / 
16 bulles mortes / 

le public représente la 33ème bulle / 
selon l’Échelle Newton, il suffit de 33 degrés de chaleur pour permettre l’ébullition / 

à 33 degrés, disparition mythique et mystique de plusieurs bulles.

La 33ème bulle : une victime ou un survivant ? 

Les désirs d’un café rebelle, 2017
Kinect, bulles en latex et en résine, enceintes

Exposition Porte ouverte EESI
Moving, Poitiers, France

La chasse au piment rouge
                 

2016

Acte 1/1 - Au flou d’une lumière lointaine, quelques photons se sont échappés, comme s’ils 
nous jurent une éternelle ardeur... et soudain, juste à l’arrivée, ça chauffe, ça brûle. Où la 
chaleur s’applique à corroder la surface de la peau. 

Acte 1/2 - Vases à peine illuminés, on ne peut que palper leurs contenus. Sensation mouillée. 
L’eau se fait danser avec de petits gestes tendres... et puis, le toucher qui fait mal, pique et 
blesse. Se fait sec, mais parfois assez contracté. 

Acte 1/3 - Quelques pas effleurent le sol, une ballade méditative. Les pieds qui font jouer les 
grains de sable se confrontent à une terre solide qui malmène les pieds. Le sentiment qui 
s’ensuit est pénible jusqu’à l’oppression. Du coup, se casse toute stabilité. 

Acte 1/4 - Un souffle de vent doux, presque pudique... nous entraine dans ses rythmes. Et 
brusquement, nous attaque frontalement et frappe fort avec des mains lourdes. Zéphyr se 
venge. Nous sommes ses choses.

Quatre couloirs, après des approches plaisantes nous aspirent vers des sensations 
déplaisantes. Un monde glauque s’ensuit, plein de déformations et des semblants de créatures 
qui se regroupent et montrent, d’une façon crue, toutes les anomalies chromosomiques de 
l’univers. On peut trouver dans nos souvenirs des traces de ces créatures. Elles peuvent 
ressembler à des images peut-être déjà vues. L’issue est une réaction à la provocation de 
sentiments de répulsion et de dégoût.

Acte 0 - Il fallait qu’il soit parfait... ce cercle. Le tourniquet n’a-t-il pas bien fonctionné ? Ne 
doit-il pas nous faire tourner dans son monde idéal ? Avec toute la perfection qui lui est 
endémique, sa pureté, sa brillance, son mysticisme, sa forme... 

Acte 3 - Comment une telle perfection a pu se transformer ? Comment elle a pu atteindre le 
comble du déplaisir. Vers la non-forme ? 

Acte 2/1 - Ébloui par la chaleur de la lumière, on n’a pu qu’être curieux. À réagir et à 
démystifier la source ? 

Acte 2/2 - A quoi bon commencer par l’humide si le dur et le sec sont l’issue ? 

Acte 2/3 - Le pied qui foule le sable ne serait pas découragé à avancer dès qu’il commence à 
se durcir et se solidifier ? 

Acte 2/4 - Comment ces quelques brises d’air frais qui nous ont caressé le visage, se sont 
devenues si violentes pour nous susciter cet énervement ?

Acte permanent - Le tourniquet n’a pas cessé d’être circulaire, son énergie cinétique n’a 
pas changé. C’est juste au moment de l’intervention que son mécanisme s’est interrompu. 
Nous avons choisis chemins aléatoires. On s’est promené sans réflexion. On a joué avec 
leurs contenus. Et malgré tout, le cercle était notre aspiration. En fait, c’est toujours le même 
cercle. Sa supposée perte ne semble être qu’un voyage délirant. Et toutes ces interventions 
n’ont fait que le démystifier. Le plaisir n’est pas devenu déplaisant, le déplaisir n’est que le 
plaisir. Cela ne dépend que de quel petit piment rouge nous l’avons engorgé !

Mimésis
                  
 2016

La chasse au piment rouge, 2016
Institut des beaux-arts II, Université Libanaise, Beirut, Liban
lien vers la vidéo : https://youtu.be/nG7IhDw_j9s
1 minute 41 secondes

Mimésis
                  
 2016

Une installation interactive produite en 
2016, inspirée par la Théorie Mimétique 
de l’anthropologue et philosophe francais 
René Girard. Le spectateur ne peut pas 
pénétrer cette chambre circulaire close, 
mais peut seulement faire entrer sa tête 
à travers une petite ouverture arrondie. 
La première image reçue est la réflexion 
de son visage mais inversée, cela signifie 
la présence de son double monstrueux, 
ainsi le spectateur est un être encore 
vivant producteur et récepteur à la fois, 
ayant le choix d’ être victimisé ou bien de 
sortir du jeu vicieux. En élargissant son 
champ de vision, au centre se trouve un 
grand élément en aluminium suspendu 
représentant des déformations (humaines, 
animales,...), et cettes dernières se reflètent 
dans des miroirs tout autour de la chambre 
avec des réflexions non inversées qui 
représentent le mécanisme victimaire 
n’étant que récepteur inapte à agir.

Mimésis, 2016
Institut des beaux-arts II, 

Université Libanaise, 
Beirut, Liban

Impressions Gravure
          

2016

Autoportrait, 2017
Impression linogravure
Académie d’été des beaux-arts et du théâtre de Marburg
Marburg, Allemagne

Détail, 2017
Impression linogravure
Académie d’été des beaux-arts et du théâtre de Marburg
Marburg, Allemagne

Sans titre, 2014
Impression gravure sur Zinc
Institut des beaux-arts II, Université Libanaise, 
Beirut, Liban

Mixed Media
série Tension

          
2014 - 2015

Un suicide Zen
Institut des beaux-arts II, Université Libanaise, Beirut, Liban

Escapade
Institut des beaux-arts II, Université Libanaise, Beirut, Liban

Un escalier
Institut des beaux-arts II, Université Libanaise, 

Beirut, Liban

Échappée
Institut des beaux-arts II, Université Libanaise, Beirut, Liban

Toilette privée
Institut des beaux-arts II, Université Libanaise, Beirut, Liban

Calme
Institut des beaux-arts II, Université Libanaise, Beirut, Liban

Hommage à Miró
Institut des beaux-arts II, Université Libanaise, Beirut, Liban

Domino
Institut des beaux-arts II, Université Libanaise, Beirut, Liban

Sans titre
Ministère de la culture, Beirut, Liban

Sans titre
Site archéologique de Byblos, Byblos, Liban

Maïté Maumy
Artiste plasticienne

E X P É R I E N C ES

COMMISSAIRE D’EXPOSITION
Exposition | Angoulême | 2016
Commissariat de Nébuleuse, issu d’un travail collectif, 
pendant le Festival de la Bande Dessinée d’Angoulême. 
Surveillance et accueil du public sur les lieux de l’expo-
sition.

EXPOSANTE
DROP!  | Exposition collective | Les Modillons | 2018

PIÈCE MAJEURE | Exposition collective | FRAC de Lina-
zay | 2018

ON A JAMAIS VU CA D’AUSSI PRÈS | Exposition collective 
Angoulême | 2017

CORPS A CORPS | Exposition avec Marie Boiseau | An-
goulême | 2017

RÉFÉRENTE
Coordination | Angoulême | 2013 - 2016
Déléguée de promotion et représentante étudiante au 
conseil d’administration durant les trois années de la li-
cense de DNAP à l’EESI.

FO R M AT I O N S

DNSEP  (Bac+5)
EESI  |  Angoulême |  2018

Montage et  soutenance ora le  de mon d ip lôme au-
près  d ’un jury  de c inq art is tes  et  enseignants .

ÉCHANGE UNIVERSITAIRE
École Supérieur de Théâtre de l’UQAM | Montréal | 2017

Suivi d’un cursus trimestriel dans le département de scé-
nographie.

STAGE
Sébastien Salamand/LE TURC | Leipzig | 2016

Travail de maquette/décor, retouches photographiques, 
mannequinnat.

DNAP (Bac+2)
EESI | Angoulême | 2016

Montage et soutenance orale de mon diplôme auprès 
d’un jury de trois artistes et enseignants.

P O RT FO L I O
Sont présentés dans ce portfolio une sélection de travaux 
représentant ma pratique d’artiste plasticienne actuelle 
depuis le retour de mon échange universitaire jusqu’à ce 
jour.

W.I.T.C.H
Projet  Espace29 |  2019

p.2-3

COLLAGES
Col lages numériques |  2019

p.4-5

DISSONANCES
Col lages et  pe intures  numériques |  2019

p.6-7

DIPLÔME DNSEP
Exposi t ion d ip lôme |  2018

p.8-9

DROP!
Exposi t ion |  2018

p. 10-1 1

PARALYSIE NOCTURNE
Insta l lat ion |  2018

p. 12

VEULE
Trypt ique de peinture numérique |  2017

p . 13

ALEAS
Peintures  numériques |  2018

p. 14-15

ONI-RISM
Peintures  numériques |  2018

p. 16-18

06 23 76 63 30

maite.maumy@gmail.com

8 rue Jean Louis Villemin 33520 BRUGES

portfolio en ligne : https://www.temaiart.com

Projet Espace29 | Bordeaux | 2019

W.I.T.C.H (Women Isn’t The Cheap Human) est un projet d’installation vi-
déo/sonore/sculpture à partir d’une série de peintures numériques repré-
sentant des personnages féminins sous le joug d’oppressions diverses, s’y 
confrontant ou s’en étant libéré. 

Ce projet a été initié lors de ma candidature pour Espace29, association 
d’artistes basée à Bordeaux, pour lequel j’ai été retenue. Je possède dé-
sormais un atelier dans les locaux d’Espace29 où j’exerce en tant qu’artiste 
plasticienne depuis juin 2019.

W.I.T.C.H

2

Peinture numérique

3

Collage préparatoire

Collage préparatoire

Série de collages numériques | Bordeaux | 2018-2019

Je réalise depuis novembre 2018 une série de collages numériques en noir 
et blanc présentant ma vision de certains concepts sociaux et culturels tels 
que le patriarcat, la représentation du corps des femmes, le climato-scep-
ticisme, le capitalisme et le consumérisme. 
Il me paraît de plus en plus évident que l’art auquel j’aspire soit militant 
et conçu au-delà d’une portée esthétique. A la manière d’une démarche 
écologique qui viserait à réutiliser des produits déjà existant pour les trans-
former, je me sers des images que je trouve sur internet (libres de droit) 
pour composer mes collages.

COLLAGES

4

Milk and Men!

Jump in the future

5

Patriarcat

Collage préparatoire

Jump in the future

Série de collages et peintures numériques | Angoulême - Bordeaux | 2017 - 
2019

Dissonance est une première série de peintures numériques débutées en 
2017 à Angoulême lors de mon master aux beaux-arts d’Angoulême. Ce 
sont des portraits d’amies déformés peints sur des photos de mannequins 
perdus dans un espace néantique.
La seconde série a débuté en janvier 2019 et est composée d’autoportraits 
déformés accolés à des corps qui ne correspondent pas au mien mais qui, 
selon la représentation des corps féminins dans la société, devrait être mon 
idéal. 

DISSONANCE

6

Série datée de 2019

Série datée de 2017

7

Série datée de 2019

Collage préparatoire

Série datée de 2017

Exposition diplôme DNSEP | Maison des Auteurs, Angoulême | 29 juin 2018

Mon exposition de diplôme était divisée en trois salles : une salle de pein-
tures numériques, une salle d’installation et une salle de lecture/écoute.
Ci-dessous sont présentées des vues de la salle de peintures numériques 
(séries de peintures à retrouver p. 9 à 14) avec des projections et de grands 
tirages (1m50 de hauteur). L’installation Paralysie nocturne (p. 8) et l’ins-
tallation vidéo intitulée Visages projetée sur des masques en plâtre étaient 
visible dans la salle d’installation. La salle de lecture/écoute présentait trois 
enregistrements d’environ 6 min (extraits de mes textes), un exemplaire de 
mon mémoire Mémoire et fiction du je virtuel et mes illustrations.  

DIPLÔME DNSEP

8

Salle de peintures numériques  (première et deuxième vue)

Salle d’installation : Paralysie nocture

Salle d’installation : Visages

Salle de peintures numériques (troisième  
vue)

9

Exposition collective | Les Modillons, Aquitaine | 2018

Pièces présentées à l’exposition collective des étudiants de cinquième an-
née de l’EESI avec la collaboration d’Irwin Marchal à l’espace des Modillons 
en Aquitaine le 6 juin 2018.

J’y ai exposé une projection de Burger (p. 11) et une projection vidéo non 
sonore de La Main et L’incel tue (p. 10-11)reprenant le parcours du regard en 
un défilement très lent. 
L’installation également fut la toile de fond d’une performance musicale 
réalisée par un autre étudiant durant le vernissage de l’exposition.

DROP!

Extrait de La Main

Vue de l’installation

10

Extrait de la performance musicale de Noé Vuillermet

11

Installation | FRAC de Linazay + Maison des Auteurs Angoulême | 2018

L’installation Paralysies nocturnes a été présentée à deux occasions à l’ex-
position collective du FRAC de Linazay et lors de l’exposition de mon di-
plôme à la Maison des auteurs.

Elle est constituée d’un dispositif sonore (lecture d’écrits concernant l’ex-
périence de paralysies du sommeil + pièce sonore) accompagnée de la pro-
jection d’un auto-portrait peint et animé sur un moule de mon visage en 
plâtre suspendu à hauteur de mes yeux (boucle de 12 minutes).

PARALYSIE
NOCTURNE

Vue en entrant dans la salle de l’installation

Superposition de la projec-
tion sur le plâtre

12

Tryptique de peinture numérique | Linazay | 2017

Pièce réalisée dans le cadre d’un workshop et présentée lors de l’exposition 
des étudiants de  quatrième année de l’EESI d’Angoulême et Poitiers dans 
le FRAC de Linazay en mai 2017.
Le tryptique a été réalisé d’après l’oeuvre vidéo Apelo de Clara Ianni traitant 
de l’anonymat et le mauvais traitement de cadavres suite à la répression du 
gouvernement brésilien. Les corps étaient enterrés dans des fosses com-
munes et la militante qui apparait dans la vidéo de Clara Ianni (figure sans 
bras au centre du tableau) tente de faire identifier ces corps et leur donner 
une sépulture individuelle.

VEULE

 ↑ Tryptique                 ↓ Détails de la peinture

13

Série de peinture numérique | 2018

Aléas est une série de peintures que j’ai débuté en janvier 2018. Elles sont 
issues de collages numériques à partir d’images google que je stocke dans 
des dossiers de documentation. 

Démarche : chaque jour, je génère un mot aléatoire à l’aide d’un logiciel en 
ligne puis je le tape dans la barre de recherche de google images. Je sé-
lectionne cinq images que je classe par mot dans ma bibliothèque visuelle.
Je compose ensuite mes peintures avec ces images, en procédant d’abord 
à un collage puis en peignant numériquement.

ALEAS

La Main

14

L’incel tue

Burger

15

Série de peinture numérique | 2018

Les Onis ce sont ces créatures du folklore japonais à la forme humanoïde 
et l’aspect hideux. Cette série est un aperçu de scènes de mes rêves où l’on 
peut apercevoir toute sortes de créatures étranges mêlées à des memes et 
autres images piochées sur internet.

Lors de l’exposition de mon diplôme (cf. page 5), j’ai projeté certaines de 
ces peintures sur des plaques de verres ainsi leurs « fantômes » (dillutions 
des peintures qui passaient à travers la plaque) se projetaient de manière 
spectrale sur le mur le plus proche. 

ONI-RISM

La salle des corps à disparaitre

L’oeil
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 Stéphane Triandé

Fourmis traversant une racine de ficus recouverte de bande plâtrée, Belo Horizonte, Brésil, 2016

PRÉSENTATION

Tout d’abord attiré par le dessin et l’étude quasi-naturaliste des formes du 
vivant, j’ai très rapidement été séduit par la pratique du volume. Celle-ci me 
permettait de rendre tangibles et de mettre en forme mes recherches sur 
la matière, d’assembler, fragmenter ou déstructurer des éléments pour les 
comprendre. Fasciné par les sciences naturelles j’ai donc été saisi d’intérêt 
pour ce qui peut évoquer la mutation, la transformation ou la métamorphose 
en empruntant à l’organique naturel et à l’anatomie humaine. C’est ainsi que 
j’ai commencé à expérimenter les propriétés physiques de matériaux de 
construction (mousse expansive, plâtre, goudron, mastic) rencontrés lors de 

promenades dans un milieu urbain en perpétuel renouvellement. 

Les sculptures sur lesquelles j’ai tout d’abord travaillé m’ont permit d’appré-
hender les différents matériaux qui ont par la suite concourus à la mise en 
place de processus de production non finito et évolutifs, parfois interrompus 
à un moment donné ou volontairement délaissés pour être réactivés ulté-
rieurement en des lieux différents. C’est en tentant de reproduire l’aspect 
organique de certaines espèces animales, minérales ou végétales que je me 
suis souvent intéressé au trompe l’œil, non pas pictural mais au travers de 
matériaux, en accordant énormément d’importance aux textures, couleurs, 
reliefs, des volumes que je donne à voir. C’est un trompe l’œil alimenté de 
fiction qui dénote parfois une certaine méfiance à l’égard de ce qui nous en-
toure. Cette science-fiction personnelle se trouve bien souvent inspirée par le 
polissage des images que j’observe dans la rue ou qui paraissent dans les mé-
dias, par les musiques entendues à la radio ou dans les magasins ou encore 

par le flux d’informations que déroule le fil d’actualité d’internet.

J’ai ainsi commencé à développer une pratique qui à partir de la sculpture et 
de l’installation vient accueillir la performance, l’action fugace ou l’interven-
tion in-situ. La rencontre avec la matière et les situations de travail au contact 
de celle-ci peuvent ainsi devenir les objets premiers d’une recherche s’inter-
rogeant moins à l’objet fini qu’aux étapes intermédiaires de sa création. La 
plupart des préoccupations parcourues dans mon travail interprètent le vi-
vant au travers de compositions fragmentaires abordant des sujets tels que : 
la déambulation, entre microcosme biologique et macrocosme urbain ― la 
chair modelable, parfois viscérale et monstrueuse, comme matériau d’étude 
― ou encore, l’instinct d’assemblage par le bricolage et l’hétéroclite lorsque 

l’atelier devient un véritable laboratoire d’expérimentation.

Manifesto, 2015
panneau publicitaire, affiche, mousse expansive, goudron, 

170 × 122 × 11 cm
Vue de l’exposition Production dite divergente, ÉESI les ateliers, Poitiers, 2015

 Il n’est pas rare de désigner certaines espèces animales, in-
sectes ou végétales comme appartenant à la classe des parasites ou 
des nuisibles. Ce terme est principalement utilisé de façon péjorative, 
surtout lorsqu’il vise l’humain, lorsqu’il qualifie ce qui entre en conflit 
avec un certain mode de vie et qui de ce fait pose problème. Il exprime 
donc au sens large une relation spécifique entre différentes formes de 

vie d’un même biotope.
Qu’importe l’échelle de grandeur, c’est un siphon dans lequel chacun 
se trouve entraîné malgré lui. Qu’il s’agisse de nature ou de société hu-
maine il est difficile de se prétendre parasite de rien ou de personne. 
Seulement le terme de parasite en lui-même est méconnu. Très peu 
savent qu’il existe le mutualisme dans le parasitisme : c’est une forme 
de parasitisme où l’hôte et son invité sont inter-dépendants. Pour vivre 
mieux, l’un aide l’autre et de façon réciproque chacun y trouve son 

compte.
 

Tirés en série grâce à la technique du moulage, une certaine quantité de 
cocons furent placés dans l’espace urbain au cours de déambulations 
nocturnes. Agissant visuellement comme d’étranges excroissances, ils 
furent collés sur divers supports d’affichage publicitaire afin d’en per-
turber légèrement la lecture. Le cocon présent sur l’affiche Manifesto 
est le dernier vestige de cette série d’interventions urbaines et éphé-
mères répétées sur plusieurs mois entre les villes de Clermont-Ferrand, 

Bordeaux, Poitiers et Nantes. 
Paradoxalement, si la publicité est partout autour de nous, nous ne 
la voyons plus vraiment tant nos yeux s’y sont habitués. Le parasite 
publicitaire du fait de sa présence inhabituelle, réactive une certaine 

curiosité vis-à-vis de l’affiche-hôte lorsque le regard s’y arrête. 

Manifesto, 2015
panneau publicitaire, affiche, mousse expansive, goudron, 

170 × 122 × 11 cm
Vue de l’exposition Production dite divergente, ÉESI les ateliers, Poitiers, 2015

Série des Mucus, 2015-2016
nettoyant WC sur panneau publicitaire, Poitiers

 Dans la continuité du travail sur les nuisibles urbains, la série 
des Mucus est une incursion parasitaire venant remplacer l’affichage 
publicitaire luminescent par de longues coulures bleues. Le mode d’ac-
tion n’est donc plus de venir ajouter par-dessus mais plutôt de mo-
difier à l’intérieur comme certains parasites préfèrent opérer. On les 
appel selon les cas, les méso- ou endo- parasites lorsqu’ils se trouvent 
enfouis dans leur hôte. 
Le terme de mucus évoque la sécrétion d’un liquide qui semblerai pro-
venir  ici, de l’intérieur des panneaux eux-même. La transparence de 
la vitre nous permet donc de constater ce parasitisme interne lorsque 
l’affiche est ôtée comme une couche de derme. L’action consistait donc 
à tout d’abord dépouiller le M.U.P.I (mobilier urbain pour information) 
et le défaire de la protection que l’image lui confère avant d’y injecter 
la sécrétion visible.
 

Voie André Malraux à Poitiers, 2015-2016
nettoyant WC sur panneau publicitaire, Poitiers

À pas léger, 2016
plâtre, ciment, mousse expansive, cire, végétaux, tiges métalliques, 
84 × 65 × 71 cm

 La ville de Poitiers est une très vieille cité médiévale et lors de 
fortes intempéries, cette ville souffre de nombreux dégâts des eaux, 
tels que des effondrements de façades, les infiltrations sous les toits et 
les dégorgements de canalisations. Les moisissures envahissent les lo-
gements et les gravas tombent à même la chaussé laissant les façades 
dénudées et les combles apparentes. 

À pas léger éprouve les symptômes de ces architectures qui semblent 
avoir perdu leur épiderme. Celles-ci présentent poétiquement leurs 
entrailles au soleil révélant ainsi l’âge avancé de cette entité urbaine 
qu’est Poitiers. La sculpture pourrai être un de ces vestiges momifié 
que les bâtiments nous révèlent lorsque s’effritent leurs strates fissu-
rées. Entre golem rocailleux et prothèse décrépit, cette jambe se ba-
lance d’un équilibre incertain du haut de son socle rouillé. 

En travaillant aux côtés de Jean-Luc Verna sur l’adaptation théâtrale du 
texte Alors carcasse de Mariette Navarro, je m’étais forgé l’image d’un 
personnage au corps quasi géologique et minéral dont nous suivions 
les déplacements et les heurts. La beauté de ces descriptions-mêmes 
à fortement influencée l’esthétique d’À pas léger lors de sa réalisation. 
Elles auraient pu être une interprétation du personnage de Carcasse 
ou d’une partie de celui-ci.

Label Jambe, 2015
collants, rembourrage, mousse expansive, cire, 

50 × 25 × 120 cm

 Il arrive souvent que le choix d’un matériau provienne d’une 
certaine fascination de celui-ci, d’un rapport esthétique intime vécu 
à son contacte dans le passé ou le quotidien. Si nous remontons à la 
mode du XVIIème siècle les hommes aimaient porter des collants afin 
d’exhiber le galbe de leurs jambes. Au XXème siècle ce sont les femmes 
qui le portèrent et bon nombre d’artistes telles que L.Bourgeois, A.
Messager, S.Lucas, ou S.Nengudi entre autres, se sont emparées de 
cette matière en tant que fort symbole de lutte contre le patriarcat, 

dénonçant ainsi le statut de la femme objet dans notre société. 

De nos jours, cet outil de parure à perdu de sa dimension provocatrice 
et contestataire mais son potentiel érotique demeure.

Le corps ici alanguis telle une odalisque est en partie composé de mou-
lages anatomiques mis en contention au moyen de collants. Les frag-
ments de corps viennent se mêler aux boursouflures et aux déchirures 

d’une masse molle qui semble poser sereinement.

Étiqueté et presque habillé, le mannequin macabre est doté d’organes 
masculins et féminins se côtoyant de part et d’autre de la forme an-

drogyne.

 Au cours d’un voyage d’étude au Brésil la sculpture me servit de 
carnet de voyage au travers duquel différents souvenirs pouvaient être 
racontés. L’assemblage présent est essentiellement composé d’objets 

hétéroclites ayant eu une vie et/ou un usage d’une autre nature. 
Chérie n°3: l’escarpolette fut initiée par la découverte et la capture 
d’une mante religieuse sur un cactus dans les jardins du centre d’art 
contemporain d’Inhotim à Brumadinho. Je l’ai étudié et gardé quelques 
temps en captivité sous une cloche aménagée jusqu’à sa libération pré-
cipitée par une dernière mue lui octroyant la faculté de voler. Durant 
l’observation de l’insecte à l’appétit féroce, mon attention fut particu-
lièrement portée sur le mouvement qu’elle effectuait pour capturer 
ses proies. D’avant en arrière la mante se balance afin de lancer ses 
pattes ravisseuses avec une agilité et une grâce surprenante. De façon 
poétique c’est ce balancement que je compare ici à celui qui est repré-
senté par Fragonard dans le somptueux décor végétal du tableau Les 

hasards heureux de l’escarpolette.
Inspirée du mouvement rémanent de cette femme, la composition est 
traitée de manière presque picturale. Les tons rose et blanc des tissus 
trouvés lors d’un voyage dans la région de Bahia évoquent ceux des 
drapés du tableau. Les fragments de moulages suspendus sont pour 
leur part parés de collants et dévoilent partiellement la chair mise à 
nu. Architecture aidant, un ventilateur déjà présent sur les lieux per-
mettait de faire pivoter légèrement la silhouette sur elle-même, en 

Chérie n°3: l’escarpolette, 2016
grillage, bande plâtrée, mousse expansive, collants, tissus, crochets de couture, bâche de chantier, 

400 × 250 × 150 cm
Vue de l’exposition Palpitação Contention, Viaduto das artes, Belo Horizonte, 2016

suspend et se mouvant sur un fond de bâche verte.
Le fond vert propre à l’incrustation numérique peut être vu comme le 
lieu de toutes les projections, royaume du fantasme et de l’inconnu au 
même titre que la forêt dans les représentations picturales des XVIIIème 

et XIXème siècles.

Chérie n°3: l’escarpolette, 2016
grillage, bande plâtrée, mousse expansive, collants, tissus, crochets de couture, bâche de chantier, 

400 × 250 × 150 cm
Vue de l’exposition Palpitação Contention, Viaduto das artes, Belo Horizonte, 2016

 Au Brésil la musique est omniprésente et anime le rythme de la 
vie quotidienne dans les rues. Elle se présente sous différentes formes, 
tels que les hauts-parleurs placés aux entrées des magasins donnant 
directement sur rue et faisant la promotion de produits consom-
mables. On peut également la trouver sous forme d’impressionnants 
speakers, les caixas de som, montés sur le toit des voitures ou sur le 
porte-bagage de bicyclettes de livraison. Ces équipements permettent 
ainsi de diffuser de la « propaganda » politique ou publicitaire de façon 
mobile en sillonnant les quartiers fréquentés. Ces véhicules opèrent de 
la même façon que les camions de cirque armés de mégaphone que 
nous connaissons en France.

Casa Beagá (maison Belo Horizonte) est constituée de boîtes métal-
liques de peinture vide, appelées latas de tinta, brûlées et soudées 
entre elles. Celles-ci ont particulièrement attiré mon attention durant 
mon séjour brésilien car elles sont réutilisées pour de multiples usages 
de la vie citadine tels que : permettre aux SDF de faire bouillir l’eau 
de leur repas, faire office de siège à ceux qui nettoient les pare-brise 
en bord de route ou encore servir de sceau pour transporter diverses 
liquides. Cet objet fut pour moi l’un des plus singuliers de l’environne-
ment urbain de Belo Horizonte, réutilisé avec récurrence et transporté 
par ces gens qui se débrouillent avec rien.

Casa Beagá, 2016
Boîtes de métal soudées, grille et cornet de haut-parleur, branche morte, nid d’oiseau, palette, 
120 × 60 × 70 cm
Vue de l’exposition Palpitação Contention, Viaduto das artes, Belo Horizonte, 2016

Casa Beagá, 2016
Boîtes de métal soudées, grille et cornet de haut-parleur, branche morte, nid d’oiseau, palette, 

120 × 60 × 70 cm
Vue de l’exposition Palpitação Contention, Viaduto das artes, Belo Horizonte, 2016

 Pupa est une sculpture sonore dont la structure de bois est ins-
pirée des caissons de basse appelés Super Scooper. Ce sont des en-
ceintes de diffusion sonore que nous pouvons habituellement aperce-
voir dans les sound systems Dub et les free party (ou rave party). C’est 
une forme totémique qui me travail depuis déjà plusieurs années et 
que j’avais expérimenté par différentes techniques comme autant de 
prototypes à l’expérience actuelle. 

Cet organe vibratoire est capable de lire et interpréter le rythme car-
diaque au moyen d’un capteur de pouls appelé oxymètre. Mis en qua-
rantaine, il est isolé d’une structure de sound-system et expire ses 
miasmes au travers d’une membrane charnelle recevant les données 
qu’il interprète en feed-back par des nappes, comme pour répondre 
aux propres pulsations cardiaques du spectateur/patient. 
La recherche de matière sur laquelle j’ai travaillé à l’occasion de ce pro-
jet est inspirée par une mue de cigale trouvée lors d’une promenade 
et que je gardais depuis quelques temps dans un bocal. La façon dont 
ces insectes se servent de leur abdomen comme caisse de résonance 
est similaire à la façon dont les vibrations de la membrane du haut-
parleur sont amplifiées par le caisson de bois. Je tente donc ici de réali-
ser une sorte d’épiderme imaginale, c’est-à-dire la  chrysalide, nymphe 
ou pupe dont les insectes se recouvrent afin d’effectuer leur dernière 
transformation, celle qui aboutira au stade final dit imago.

Pupa l’imaginal, 2018
caisson en bois, haut-parleur, amplificateur, capteur de pouls, peau de silicone et goudron, monte charge, 
250 × 100 × 140 cm.

Pupa l’imaginal, 2018
caisson en bois, haut-parleur, amplificateur, capteur de pouls, 

peau de silicone et goudron, monte charge, 
250 × 100 × 140 cm.

 L’automne dernier on m’a parlé d’un renard aperçu non loin 
de Poitiers en bord de route de campagne. C’est un coin où depuis 
longtemps les familles qui y habitent les aperçoivent et pour qui la pré-
sence dans le voisinage n’est pas chose étonnante. Tristement consi-
déré comme nuisible depuis très longtemps, le renard n’est pas une 
créature à craindre. Au contraire, il est important de savoir que celui-ci 
nous protège de la prolifération des tiques responsables de la maladie 
de Lyme chez l’homme car il consomme les petits rongeurs sur les-

quels les parasites aiment se loger. 
Curieux de voir cet animal que je n’ai jamais eu l’occasion d’observer 
de près, je me suis rendu sur place pour constater le corps de ce héros 
des contes de mon enfance. C’est au détour d’un champ labouré que 
je l’ai trouvé étendu, allongé sur le flanc et les chairs congelées, son 
poil était dans un état d’une étonnante bonne conservation. J’ai donc 
décidé de le ramener chez moi et de le placer dans mon congélateur 

en attendant de pouvoir l’examiner plus amplement.
Cet animal fut à nouveau le protagoniste d’une fiction par laquelle je 
tentais de comprendre sa mort. Je menais donc une enquête sur la rai-
son de son décès en plein milieu d’un terrain agricole. Comme il était 
proche de la route je m’étais demandé pourquoi aucune trace d’impact 
de voiture n’était visible sur son corps qui était également dépourvu de 
toute blessure due à des plombs de fusil. Sa mort paraissait presque 
naturelle et son repos serein, à l’exception qu’il était très étrange que 

Intox, 2018
congélateur, 

51,5 × 52,5 × 60 cm

celui-ci ait lâché son dernier souffle de vie si précipitamment à la vue 
de tous, sans même avoir le temps de rejoindre la lisière de proximité.
Une amie taxidermiste que j’ai ensuite rencontré spécialement pour 
autopsier le corps m’a confirmé en dépeçant la bête qu’aucune trace, 
autre que celle de sa vieillesse, ne pouvait être cause de sa mort mis à 
part un éventuellement empoisonnement qu’elle ne pouvait détecter 
avec ses compétences. Il n’est pas rare que les renards meurent de 
leur dernier repas, celui d’avoir mangé des rongeurs ayant eux-même 

consommés des grains empoisonnés.
Mon travail ici fut celui de mener une investigation, entre vérité scien-
tifique et enquête nourrie de fiction pour enfin recueillir les récits de 
ceux qui en ont un jour croisé un. Le congélateur témoigne ici de la 
mémoire de l’animal gardant en son sein son empreinte et pérennisant 

la présence de ce corps rendu à la nature.

Renard ramassé en campagne
© Photo : Ninon Chaimbault

Série des Chitines, 2018-2019
résine stratifiée, collants, cuir, tige métallique
Vue de l’exposition À bras-le-corps, Le Local MCL, Poitiers, 2019

 L’expression prendre quelque chose ou quelqu’un à bras-le-
corps implique de la/le saisir ou porter en l’entourant de ses bras. De 
manière métaphorique cette expression signifie également s’occuper 
de près de quelque chose ou accomplir une tâche avec une certaine 
détermination. 

Ces corsets aux allures d’écorchés à la fois proches de la carapace et du 
bouclier furent produits lors d’un temps de production dans un centre 
socio-culturel  et foyer de jeunes travailleurs. Lors de médiations et 
d’ateliers pratiques effectués avec les résidents des habitats jeunes, 
des discussions furent menées autour de l’insertion professionnelle 
comme période de transition, de doute et de mutation. 
Bras, mains et corps ont donc été mis à contribution ici dans l’optique 
de produire des formes qui, à partir de prélèvements d’empreintes 
corporelles tentent de saisir un mouvement. Plus particulièrement 
lorsque dans l’effort le corps se courbe, lorsque l’ossature et la mus-
culature se trouvent mises en tension répétée par l’exercice du travail. 

La chitine est l’une des substances responsables de la solidité de la 
carapace des insectes ou des crustacés. C’est un terme grec qui signifie 
« tunique » et qui pourrait donc renvoyer au costume ou à l’habit de  
travail revêtu dans l’accomplissement d’une tâche sociale spécifique.

Série des Chitines, Clément, 2018-2019
résine stratifiée, collants, cuir, tige métallique,

45 × 38 × 32 cm
Vue de l’exposition À bras-le-corps, Le Local MCL, Poitiers, 2019

    En 2013 un plan de renforcement médical fut mis en place par le 
gouvernement brésilien afin de mieux subvenir aux soins des habitants 
des campagnes. L’arrivée de plus de 6000 médecins cubains fut prévue 
sur tout le continent pour aider les villages de campagne étant en fort 
manque d’assistance médicale contrairement aux grandes villes. Cer-
tains médecins locaux rejetèrent violemment cette aide extérieure al-
lant jusqu’à huer la venue de leurs confrères et à dénigrer leur aptitude 

à exercer sur le sol brésilien.

      Malgré des centres-villes aux architectures parfois imposantes, Belo 
Horizonte et les grandes métropoles brésiliennes restent cependant 
verdoyantes car les arbres sont florissants au sein de ces étendues bi-
tumées. Certains de ces arbres oubliés, appartenant majoritairement 
à la famille des ficus, semblent résister avec courage à l’urbanisation 
envahissante. Ils ont pour caractéristique d’avoir des racines partielle-
ment hors-sol, massives et sinueuses qui font craqueler le goudron qui 

les entoure et reprennent l’ascendant sur celui-ci.

Cette fascination pour les ficus citadins initiât la performance O medico 
urbano dont le simple geste consistait en une série de moulages de 
racines avec des bandes plâtrées. Cette déambulation propose à petite 
échelle, une transition par la marche de l’espace urbain à celui de la 
campagne de proximité. L’action de façonner un plâtre évoque la ri-

O medico urbano, 2016
Le médecin urbain

Outils utilisés lors de la performance, moulages, photographies
Vue de l’exposition Palpitação Contention, Viaduto das artes, Belo Horizonte, 2016

gueur médicale mais lors de cette performance la technique se trouve 
déplacée dans un autre champ. Elle fut menée directement dans les 
rues ou en bord de route sur un trajet de 15km entre le domicile et 
l’atelier. Tel un praticien aux capacités désavouées, le médecin urbain 
balise son chemin de plâtres blancs, tout comme les cailloux semés par 

Le Petit Poucet.

Récupérés et démoulés à des intervalles de temps différents, ces 
plâtres fins, vieillis par l’usure perdirent tout volume pour s’affaisser et 
s’aplatir. L’objet final ne présente plus que l’emprunte de l’arbre sans sa 
forme. Les plis de sa peau sans sa musculature ni son ossature. Le ré-
sultat, n’est finalement pas très loin d’un pansement maculé et décollé 

d’une plaie après un temps d’usage révolu.

 « La ville de Poitiers me surprend toujours par les détails for-
tuits enfouis en ses strates. Ceux-ci se manifestent le plus souvent 
lorsque l’on parcourt ses architectures avec un regard autre, plus léger 
que d’ordinaire sur l’environnement direct. C’est un regard qui oublie 
de filtrer au travers du prisme de la praticité et qui sonde les lieux avec 
une certaine innocence. C’est en me baladant près de chez moi, au 
bord du Clain qui longe le centre-ville, que j’ai aperçu pour la première 
fois une étrange épave. Je l’ai découverte de manière inopinée à la 
façon du promeneur qui rencontre un animal exotique rare au coin de 
chez lui, ou encore du jardinier tombant sur un joyau de civilisation 

antique dans les parterres d’un square.
Elle m’est soudainement apparue à la lumière d’un faisceau traversant 
l’eau, événement solaire qui rendait cette promenade quotidienne in-
solite et particulière. Cet infime rayon révéla l’existence d’une forme 
sculpturale immergée dont la beauté des contours se trouvait être en 
proie à la nature. Après être entré dans l’eau à hauteur de genoux pour 
l’observer de plus près, cette masse verdâtre s’est avérée être un cad-
die de supermarché. Il paraissait se languir au creux des algues depuis 

bien longtemps.
C’est ainsi que je me suis résolu à le ramener parmi les siens. »

Home ! Sweet home, 2017 
installation vidéo, 8’00", Poitiers

Caddie dormant dans la rivière du Clain, Poitiers, 2017
© Photo : Ninon Chaimbault

 La mise en place d’ateliers éphémères et la recherche d’une 
façon de pouvoir produire des volumes in-situ en toute circons-
tance sont des préoccupations qui me traversent depuis ma der-
nière année d’étude aux beaux arts. Je me projette dans un futur 
proche, sans les ateliers ni le matériel que peut fournir l’école afin 
d’inventer des espaces de production amovibles et adaptables. 
 
Peu avant et suite à l’atelier FAIRE Empreinte, initiation au moulage 
que j’ai proposé à un petit groupe d’étudiants, j’ai commencé à consi-
dérer et voir la production comme un travail performatif de tous 
les jours en donnant à voir des processus de fabrication ainsi que 
les outils nécessaires à leur réalisation. Ces temps de création et de 
partage peuvent être considérés comme participants à une esthé-
tique relationnelle de l’atelier devenant un lieu où le geste de pro-
duction devient médiatisé et montré. L’espace que je laisse comme 
abandonné après m’en être servi est composé d’un ensemble de 
moulages réalisés en des temps différents et mis en boîte comme 
pour être archivés puis déplacés par la suite dans un lieu suivant. 
 
L’action que j’ai pu réaliser de nombreuses fois, sur une parcelle de 
bâche plastique, consistait à figer des parties de mon corps par la prise 
d’empreinte, tantôt en direct au contact d’un public, tantôt parmi 
d’autres productions sur un temps plus ou moins long. Ce sont des 

Statu quo : fragment.I(b), 2018
boîtes de conservation alimentaire, moulages de plâtre, divers outils

temps de création qui furent directement contraints par le lieu dans le-
quel se déroulait l’action ainsi que la façon dont ils étaient agencés. Le 
geste médical de panser et appliquer la bande plâtrée m’oblige parfois 
à me mettre physiquement en difficulté. C’est une action que je trouve 
intéressante car elle me permet d’appréhender les propres limites de 
mon corps, sa souplesse ou sa capacité à ne plus bouger pour réussir 
l’exercice. Les vestiges laissés sur place font office de trace et ne sont 
donc pas une forme définitive ni un aboutissement mais plutôt une 
culture en devenir, un agrégat de matière brute à la façon d’un non fi-

nito en perspective de mutation.

Auto-moulage lors d’une des performances Statu quo, Poitiers, 2018
© Photo : Jérémy Pengam

CURRICULUM VITAE

ÉTUDES

Licence d’arts plastiques, Université Montaigne, Bordeaux.

DNAP, ÉESI - École Européenne Supérieure de l’Image, Poitiers.

DNSEP, ÉESI - École Européenne Supérieure de l’Image, Poitiers.

EXPOSITIONS COLLECTIVES

In vivo, Forum de la ville de Talence, Bordeaux.

Production dite divergente, ÉESI - les ateliers, Poitiers.
          

Dans la peau de..., L’art cru muséum, Bordeaux.

Occuper l’amovible, Le 23, Poitiers.
         Résidence collective d’un mois.

Les Éreintés, ÉESI - les ateliers, Poitiers.

EXPOSITIONS PERSONNELLES

Palpitação Contention, Viaduto das artes, Belo Horizonte, Brésil.
 Résidence de trois mois chez le sculpteur Leandro Gabriel.

 
À bras-le-corps, Le Local MCL, Poitiers.

 Travail de médiation auprès des résidents des habitats jeunes de   
 l’Ancr’HAJ et L’Amarr’HAJ.
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PORTFOLIOS

L’exposition Portfolios présente le travail de 9 artistes de “l’Ecole 

Européenne Supérieure de l’Image Angoulême et Poitiers” à travers 

un ensemble de portfolios présentés sous la forme de papiers peints, 

sur lesquels sont apposés des cartels conçus par les artistes eux-

mêmes. Pensée comme une installation collective, l’exposition 

Portfolios se veut un pied-de-nez cynique à l’actualité du statut de 

jeune artiste contemporain : contraint de réaliser des portfolios 

séduisants et d’organiser des visites d’atelier très bien gérées, il se 

débat avec l’image qu’il crée ou qu’il doit créer de lui-même et de son 

travail. Face à un monde de l’art obnubilé par la représentation du moi et 

par la quête d’un statut, l’artiste n’a plus qu’une minute pour décrire et 

convaincre : l’expérience est ici proposée via un téléphone permettant 

d’écouter la présentation orale de chacun.

 

Le mail ci-dessous est extrait d’un échange que nous avons eu avec les 
artistes il y a peu.

“Le lun. 20 mai 2019 à 21:14, contact@frenchart.agency a écrit :

 

Bonjour à tous,

Tout d’abord, nous vous remercions pour vos mails respectifs.
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C’est une première pour nous de réfléchir à une sélection d’artistes sans 
les rencontrer et sans voir leurs travaux en vrai.

Nous voulions, au départ, venir vous voir dans vos écoles et vos ateliers. 
Le calendrier étant plus que chargé de notre côté, nous avons été face 
à une impasse, celle de devoir monter un projet pour juillet (calendrier 
imposé par le lieu) sans trouver le temps de rencontrer les acteurs avec 
qui nous le monterons.

Nous avons ainsi mesuré la difficulté de comprendre un travail seulement 
à travers un écran d’ordinateur ou de téléphone. Cela a été pour nous une 
expérience, à la fois excitante et complexe.

Nous aimerions travailler avec vous sur l’idée de la représentation de 
l’artiste à travers différents filtres : du portfolio imprimé ou numérique à 
la présentation orale, en passant par le cartel.

Nous souhaiterions ainsi nous révolter - en tant que commissaire - 
contre ce phénomène de sélection par portfolio, en sélectionnant tous 
les artistes ayant fait la démarche de nous écrire par mail. Cet « effort » 
que vous avez consenti nous semble être une étape à la fois infime et 
primordiale.

Plonger dans vos travaux via l’écran ou l’impression, via les textes que 
vous avez choisis et les images que vous avez intentionnellement mises 
en avant.

Et ne plonger que dans cela.

Qu’à travers un succédané.

Nous nous révoltons contre ces salons et ces prix où les portfolios 
arrivent par centaines et où la chance d’être sélectionné réside soit dans 
le copinage soit dans le portfolio léché, « in-designé » au plus haut niveau.

C’est pourquoi, nous proposons de monter une exposition uniquement 
autour de vos portfolios, ainsi que d’une très courte présentation orale 
de vous même et, enfin autour de la création de votre propre cartel.

PORTFOLIOS

p a g e  3

http://www.galerie-mansart.fr


Voici quelques informations :

-  La salle sera recouverte d’un papier peint composé des portfolios 
de chacun, à une échelle à définir encore. Nous travaillerons avec un 
graphiste pour l’esthétique «représentation» totalement assumée.

-  Au centre de la salle, une table basse sur laquelle seront posés vos 
portfolios imprimés en A4  avec un canapé.

-  Sur une autre table dans la salle, un téléphone fixe sera posé et les 
visiteurs pourront composer des numéros qui les renverront vers vos 
présentations orales.

-  Des cartels que vous aurez créés, avec une taille définie pour tous, seront 
accrochés dans l’espace. Ces cartels peuvent aussi être de petits écrans.

Cette exposition nous permettra de vous rencontrer.

Nous comprenons tout à fait que certains d’entre vous ne soient pas 
favorables à cette prise de position, aussi, nous vous remercions de nous 
dire au plus vite si vous ne souhaitez pas participer.

Le montage sera du 29 juin au 4 juillet et le vernissage le 4 juillet.

 

Belle semaine,

 

Camille Frasca et Antoine Py”

PORTFOLIOS
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Nous remercions les jeunes artistes s’étant prêté au jeu :

Paulina Denti
Imane Hachem

Kangrong He
Eve Martin

Alexis Morange
Maité Maumy

Arsène Prat
Stéphane Triande

Yvain Reydy

PORTFOLIOS
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La Galerie Mansart est une galerie d’art contemporain 
située dans le Marais, à Paris. Elle organise, in situ, six à dix 
expositions par an, alternant expositions personnelles et 
expositions collectives. 

La Galerie Mansart soutient une création contemporaine 
plurielle et ouverte, cosmopolite. Elle expose des artistes 
internationaux, émergents ou confirmés, mais peu visibles 
en France. La Galerie Mansart participe également, hors les 
murs, à des foires d’art contemporain comme la YIA Art Fair 
(Young International Artists).

galerie-mansart.fr contact@galerie-mansart.fr
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5, rue Payenne - 75003 Paris

+33 (0)9 52 48 86 08

galerie-mansart.fr OPENING HOURS WEDNESDAY - SUNDAY 1PM - 7PM OR BY APPOINTMENT

GALERIE OUVERTE DU MERCREDI AU DIMANCHE DE 13 H À 19 H ET SUR RDV

galerie-mansart.fr

contact@galerie-mansart.fr

http://www.galerie-mansart.fr
http://www.wahaus.fr
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