








SIMON DRONET

«D’une fiction à l’autre, mon travail procède du déplacement, du basculement par des jeux formels 
simples, voire naïfs, entre deux réalités-fictions différentes. Le pixel se fige en devenant point de 
canevas, le curseur de l’ordinateur prend corps dans les quatre dimensions de notre espace physique, le 
titre de journal devient titre de blockbuster. Ces jeux de langage permettent d’observer les différentes 
strates de réalité d’un angle différent, de prendre conscience de leur coexistence et des liens qui les 
unissent. Ainsi lorsque je me place devant des caméras de vidéosurveillance, un curseur en forme de 
flèche porté à bout de bras, je sais que je suis filmé, que je deviens un personnage, une image au milieu 
d’un environnement qui semble l’ignorer.»

«Big Browser», vidéo, 2009

«Peg», vidéo / teaser, 2010



ROBERT DROWILAL

TEASING / diaporama de 58 diapositives / 4 min / 2010

Un teasing est une forme de campagne publicitaire, qui consiste à capter l’attention du spectateur avec 
dans un premier temps, un message court et accrocheur qui interpelle, et dans un second temps, à venir 
y apposer le nom d’une marque, d’un produit ou d’un fi lm qui vient délivrer le suspens ainsi créé. Ce 
diaporama reprend ici les codes et le format de la bande-annonce.
Il nous présente un texte re-constitué à partir de trailers de blockbusters hollywoodien, le plus souvent 
de fi lms catastrophe.
Cependant, ce qui nous est donné à voir a été totalement vidé de sa dimension spectaculaire : les 
images et la musique ont été supprimées, les effets de montage désamorcés et la typographie simplifi ée 
à l’extrême. Cela permet de mettre le spectateur dans une position spéculative ainsi que de révéler la 
dimension idéologique de ce genre de récit.

IS NOW.
ONE OF THE MOST ANTICIPATED MOVIE.
IN 2010.
10.000 YEARS AGO.
ONE STORM.
CHANGED THE FACE OF OUR PLANET.
THIS YEAR.
IT WILL HAPPEN AGAIN.
MANKIND EARLIEST CIVILIZATIONS.
WARNED US.
THIS DAY.
WOULD COME.
THERE IS A PATTERN,
TO PREDICT THE FUTURE.
THERE IS AN ORDER
TO OUR DEEPEST FEARS.
HOW DO YOU PROTECT WHO YOU LOVE
FROM EVERYTHING YOU KNOW?
WHAT WOULD YOU RISK?
HOW MUCH WOULD YOU SACRIFICE?
WHERE WILL YOU BE?
ON THE QUEST FOR THE TRUTH.
THE ANSWERS LIES.
WITHIN YOURSELF.
WE ALWAYS BELIEVED.
WE WEREN’T ALONE.
ON THIS DAY.
WE’LL WISH WE WERE.
THE LAST WAR ON EARTH.
WON’T BE STARTED BY HUMANS.
ONE MAN.
WILL FIGHT.
TO FIND THE HERO WITHIN.
ALL THAT HE LOVES.
WILL BE THREATENED.
BY WHAT HE WILL BECOME.
IT’S JUST THE BEGINNING.
FIND OUT THE TRUTH.
COMING SOON. 

TEASING / diaporama de 58 diapositives / 4 min / 2010



MÉLANIE DUQUESNE

De nombreux voyages m’ont permise de pratiquer la photographie de reportage, et notamment le 
portrait documentaire. J’ai exploré l’Australie et la communauté aborigène Kalkarunji, j’ai découvert 
la Turquie, Chypre, Israël et Sinaï. J’ai cheminé en Europe, grâce au pass interrail. J’ai arpenté les rue de 
Casablanca durant une semaine. Toutes ces expériences sont marquées par des rencontres, j’aime parler 
à l’inconnu, le photographier et m’enrichir de part son vécu et sa situation.
Mon travail artistique, dans son ensemble, tente d’embellir l’identité de la classe populaire, et défend 
des idées de manière indirecte ( rencontres, mots du coeur, société, échange, communauté, hasard, 
dérive). Je montre parfois le vertige du désordre de la ville, et d’autre fois, l’intimité apaisante de 
quelques lieux de vie, ou de quelques habitations. Je laisse la parole aux gens ordinaires. 
Mon travail a beaucoup évolué grâce à la découverte du multimédia. Cet outil me permet de restituer 
un contenu de diverse manière, en y intégrant la notion d’interactivité et de disponibilité. La  pièce 
proposée suit cette idée, à laquelle s’ajoute un jeu entre réalité et fiction, au sein de l’espace de 
représentation.

«Carte son», composants électroniques collés sur plaque de cuivre, 2010.

«Carte son»
Cet amas de composants électroniques représente un morceau d’une ville, une boucle entre la rue 
Paul Bellamy, et l’arrêt de de tram St Mihiel. Huit portraits sonores sont proposés, re-localisés dans une 
maquette, où l’électronique montre une machine en marche qu’il nous est impossible d’arrêter. Ces 
interviews ont été réalisé dans les logements de ces individus.
 



LOUISE DUMAS

J’utilise le dessin comme mode d’ observation aigüe de tout ce qui m’ entoure. Je cherche à décortiquer 
les codes sociaux pour traquer les attitudes stéréotypées, que je traduis par un travail graphique sur 
l’expressivité corporelle.  Pour accentuer cette dimension de masque social, je dessine mes personnages 
d’un trait épuré, une ligne de contour qui enferme le corps dans une enveloppe lisse et superficielle. 
L’ installation « tir aux putes » a pour cibles les icônes de la superficialité érigées en modèles par la 
presse féminine et people : de belles enveloppes vides, décérébrées. L’identité s’efface derrière un corps 
normé (les canons actuels de beauté : minceur, longueur de jambes disproportionnée), un répertoire 
très limité de poses « red carpet » extrêmement codifié (main sur la hanche, petite pochette, sourire 
Colgate...), et des tenues glamour griffées. Ces créatures aux attitudes complètement figées semblent 
parfaitement interchangeables. Selon Bergson “les attitudes, gestes et mouvements du corps humain 
sont risibles dans l’ exacte mesure où ce corps nous fait penser à une mécanique.” 

«Tir aux putes»
technique mixte, 2010

Le travail graphique me permet ainsi de  souligner l’automatisme installé dans la vie. Cette dimension 
d’automate est accentuée par la découpe de figurines en carton, et la charge satirique du dessin 
renforcée par le dispositif ludique, défoulatoire et transgressif du tir aux pigeons. Le jeu d’enfance est 
détourné, hybridé avec les codes d’un glamour chromé. 



Située entre le photo-journalisme et la photographie plasticienne, cette série d’images a pour origine 
l’ambiance paisible d’une salle de classe, au lycée Charles de Gaulle de Compiègne. Les élèves d’une 
classe de terminale ont accepté, pour une séance réalisée en mai 2010, la visite d’une photographe. 
Attentifs à leur cours, sans savoir quelles images il s’agissait de réaliser, ils ont fi ni par oublier presque 
totalement cette présence incongrue – comme si, en défi nitive, le naturel du quotidien recouvrait 
entièrement ce qui aurait pu être étrange ou dérangeant.
C’est sur cela, précisément, que les images attirent l’attention. Elles suggèrent des phénomènes et des 
apparitions qui révèlent des rêveries possibles, inspirées de l’horreur et de la science-fi ction. L’acquisition 
du savoir se trouve ainsi remis en scène – ou en question ? – par une manipulation de l’image qui 
constitue comme une seconde prise de vue : la scène se trouve envahie par d’insondables mystères, 
comme si les coulisses du savoir révélaient leur part d’inconnu.
Le titre de la série fait ainsi référence à la fois aux abréviations employés pour designer la fi lière de la 
classe (STG : Sciences et Technologies de la Gestion) et à la fi ction cinématographique Stargate SG-1, 
devenue par la suite une série naviguant entre les mondes.

Cette œuvre s’inscrit dans un travail d’exploration consacré aux failles de notre monde familier – celles 
qui ouvrent sur l’étrange et sur l’inquiétant. Car si nous accordons volontiers aux êtres et aux objets du 
quotidien une confi ance qui nous permet de vivre et d’interagir avec eux, ce rapport rassurant au réel 
est fragile. Il suffi t d’un détail pour que s’opère un glissement subtil d’un monde à l’autre.
L’insertion de ce détail troublant dans des images photographiques, dans des installations ou dans des 
vidéos permet d’amorcer chez ceux qui les contemplent une série d’hypothèses et de suppositions que 
rien ne peut arrêter. Le désir de comprendre nous conduit ainsi à mener, à la surface des apparences, 
des investigations sans fi n. Peut-être n’y a-t-il en défi nitive rien d’autre à découvrir que nos propres 
associations ? L’image se révèle alors comme le miroir de nos espérances et de nos inquiétudes.
Cette démarche se trouve ainsi à la frontière de deux approches artistiques dans la représentation de 
notre réalité quotidienne. D’un côté, une longue tradition (des peintures de Géricault aux fi lms d’Andy 
Warhol) s’est donnée pour but de révéler ce que l’on voit, afi n de montrer à nu le monde que nous 
percevons. De l’autre, de nombreux artistes se sont consacrés à montrer ce que l’on ne voit pas (des 
peintures de Paul Klee cherchant à “rendre visible” aux travaux de Man Ray ou de Philippe Ramette, 
dont les photomontages donnent à voir l’impossible). En travaillant sur l’hypothèse et la narration, 
ce travail prend le parti de ne pas trancher : nous construisons toujours notre monde en associant des 
phénomènes – et cette association se déroule comme une histoire que l’on se raconte, qu’il s’agisse 
de la “réalité”, entendue comme un récit “vrai”, ou de la “fi ction”, récit dont le narrateur assume la 
pleine responsabilité. Dans tous les cas, on ne peut voir le monde qu’à se le raconter, et confronter 
ensemble les récits que les corps incarnent.

JULIETTE-ANDRÊA ÉLIE

«SG-1»
Série de 9 photographies, contrecollage pvc, 36x24cm, 2010



OLIVIER GARRAUD

J’envisage les choses essentielles de la vie sous un angle grinçant ou grotesque. Il y a plusieurs aspects à 
cela. Un aspect philosophique qui procède de la réduction de l’être au visible et à son excès ; un aspect 
esthétique qui porte à la démesure et à la déformation ; un aspect anthropologique qui concerne 
l’homme et ses valeurs, leur renversement possible, l’indécence et l’effroi au bénéfice du rire. Enfin, il 
est un aspect politique de la transgression du corps qui amène à la caricature. Je traite ainsi de la mort 
et de la vanité avec du câble électrique, de la sexualité avec une évocation de Priape, ou d’une certaine 
animalité en dessinant, homme et chien sur un même plan, en exposant leur point commun et leurs 
besoins. 
Parfois l’histoire peut se résumer à nos entrailles. Que les conventions soient bourgeoises ou consuméristes, 
ce qui compte, c’est que le(s) dominant(s) n’ait (aient) pas à se soucier de ses (leurs) besoins premiers.
Que les systèmes s’entre-dévorent, se renouvellent, se rejouent,… Tout revient à l’estomac du maître 
penseur du moment ! Je suis là où les paradoxes oscillent entre l’ivresse des possibles et la réalité 
effective. Ces deux notions opposées « les possibles, la réalité » sont le plus et le moins qui me donnent 
l’électricité, amusement noir petroleum, carburant fossile, moule qui ne demande qu’à se faire voir.

«Sans titre», technique mixte, câbles electriques, 2009-2010



LISE-MARIE GAUCH

Devant, derrière, dedans.

Ces trois notions sont appliquées aux murs. Entre support-surface et minimalisme, mon travail n’est 
ni engagé ni conceptuel. J’agis à la manière d’un peintre qui travaille sur une surface mais un peintre 
qui fait de l’installation. Je donne une autre nature aux murs, comme s’ils n’étaient pas que de simples 
murs.
Dans le travail que j’ai mis en place et dont cette pièce fait partie, les murs peuvent être meurtris, 
blessés, suturés, on peut y enfoncer des choses, de la matière. 
Il y a des choses derrière qui existent mais qu’on ne voit pas, mais qui font que ça tient. 
Il y a des choses à l’intérieur qui peuvent être rejetées, expulsées, suinter. 
Je travaille sur ces différents plans, sur les articulations qui se fait entre eux et dont le mur-support est 
comme le passeur de l’un à l’autre. Mes pièces engendre un déplacement du spectateur autour mais 
aussi d’avant en arrière. Il s’approche pour voir de plus près ou ne peut pas s’approcher et est maintenu 
à distance.
Avec cette pièce, je fais ressortir un trop plein qui serait à l’intérieur du mur. Quelque chose s’écoule 
depuis un trou et forme cet espèce de cocon qui nous rappelle que les murs sont aussi là pour nous 
protéger. 
Un cocon qui sort d’un intérieur pour nous ramener mentalement dans un intérieur, mais un cocon 
dans lequel on ne peut physiquement pas entrer, tout comme on ne peut traverser les murs.

«Sans titre», bâches plastques et grillage, dimansions 
variables, 2010



Mes sculptures habitent l’espace que je leur propose. Elles ne changent en rien ses fonctions, elles le 
marquent simplement. Ce sont des appendices d’un autre lieu parallèle. J’ai exploité le hors champ que 
suggèrent mes sculptures. Ainsi deux réalités se superposent.
Avec des reproductions de poignées, je suggère une installation plus grande. Le hors champ de nos 
habitudes m’intéresse. 
Cette forme  vient d’un endroit où elle est quotidienne. Elle signifi e réconfort et chaleur. Ici cette forme 
est sculpturale. Elle a l’aspect d’un insecte fossilisé, provenant d’un autre temps. Elle est à terre car je 
l’ai rencontré sur un tatami.  
Ma position est de révéler, de montrer autrement des fragments du réel. Ces objets sont rendus 
quasiment abstraits par le procédé du moulage. Je ne travaille pas avec des formes anecdotiques. Le 
fait de passer par l’étape du moulage me permet un court instant de les neutraliser. Une fois cette 
opération fi nie, j’ai la possibilité de presque les reproduire à l’infi ni. Le moulage obtenu par le procédé 
des moules à pièces rend compte des détails, de la matière mais ne cherche pas à tromper l’œil, je 
décide de laisser apparentes les coutures (traces du joint des différentes pièces du moule). 

La faïence. 
De cette matière, m’est venue une passion. Cette matière qui imprime chaque geste et qui est pour 
autant si capricieuse.
J’ai choisi de la faïence comme matériau « de coulée » pour copier ces objets. Elle induit des transformations 
de la forme : torsion non contrôlée durant les étapes du moulage, du séchage, de la cuisson… Ces 
accidents m’intéressent ; ils sont opposés à la prise électrique lisse sortie de l’usine. Chaque faïence est 
différente, ainsi cette forme échappe au circuit de la production sérielle industrielle. 

«Yu tan po, mon amour», faïence émaillée, 
32x 20 cm, 2010.

«Faits main», Faïence émaillée, 
dimension variable, 2010.

CHLOE JARRY



JEREMIE LAURENT

SCREW BALL

C’est une entité biologique qui nécessite une cellule hôte, dont il utilise les constituants pour se 
multiplier. Ils existent sous une forme extracellulaire ou intracellulaire. Sous la forme intracellulaire 
(à l’intérieur de la cellule hôte), ils sont des éléments génétiques qui peuvent se répliquer de façon 
indépendante par rapport au chromosome, mais non indépendamment de la cellule hôte. Sous la forme 
extracellulaire, ils sont des objets particulaires, infectieux, constitués au minimum d’un acide nucléique 
et de protéines. Le débat sur la nature des viruses (vivants ou pas) repose sur des notions complexes et 
reste aujourd’hui ouvert.



SARAH MENAL

Il y a quelques jours, quelques mois, peut-être même quelques années, j’étais amoureuse d’un homme. 
J’avais attendu d’être amoureuse; j’avais attendu patiemment d’accumuler suffi samment d’espoir pour 
sortir en robe de mariée un jour de grand soleil. J’attendais avec mon voile fabriqué, mon bouquet 
volé dans un cimetière, ma robe de seconde main , mes souliers usés. Un jour n’a pas suffi t, pendant 
des mois je l’ai attendu - en bas de chez lui, espérant que mon prince descende de ma tour d’ivoire et 
m’y faire remonter aussi sec.
Cette année-là, j’habitais dans un foyer de mères adolescentes. Les jeunes fi lles me croisaient 
régulièrement dans ma robe de mariée. Pour elles, le mariage est un symbole de liberté : le signe du 
sortir du foyer, l’ambition d’un retour à une vie normée. La rumeur de la présence d’une mariée au sein 
du foyer s’est vite répandue : j’étais sommée d’organiser des présentations offi cielles. A ces jeunes fi lles, 
j’ai raconté mon histoire, le roman que je m’étais monté et cepourquoi j’attendais ainsi. Elles m’ont 
poussé à rompre avec la complaisance de mon attente, exigé chaque jour des comptes :
« Alors, tu lui as dit?
- T’as été le voir cette fois?
- Quand est-ce que tu te décides? »
C’est ainsi qu’un jour, alors que j’attendais patiemment depuis neuf mois, en bas des marches de l’église 
qui faisait face à sa fenêtre, c’est ainsi qu’un jour, j’ai pris ma robe à deux mains et je suis monter le 
chercher. Arrivée tout en haut, au dernier étage, j’ai sonné. Un temps interminable avant qu’il ne se 
décide à m’ouvrir. J’ai vu un homme sortir, l’Homme, en caleçon, une brosse à dents à la bouche, et qui 
d’un ton nonchalant m’a déclaré : « Qu’est ce que tu fous là? Tu prends jamais rendez-vous? »
L’homme que j’avais attendu n’existait pas.
Alors je suis rentré chez moi, je me suis lavée avec ma robe. J’avais tué mon fantasme, et je lavais de 
mon meurtre pour mieux grandir.

Nocce, vidéo, avril 2009 Persona, planche contact, juin 2009



CAROLE MONTIAS

A cheval entre visible et lisible, cette pièce questionne l’espace et le point de vue aU travers de la lettre 
typographique.
La sculpture devient mot dépendemment du mouvement de la lampe. L’oscillation de la lumière est alors 
acteur du status de ce que l’on voit. Elle génère une sculpture dont l’ombre en constant mouvement 
devient partie intégrante. L’instant lecture, tel un écho revient inlassablement, nous renvoyant au plan 
de la page.

«ECHO»
Installation, polystyrène peint, lampe, moteur, dimensions variables, 2010



LOUISE NICOLLON DES ABBAYES

- lire derrière la façade de Ceaucescu
-faire le lien entre la mort de Michael Jackson et l’élection d’Ali Bongo
-faire une maquette des bidonvilles de Nanterre en  croute de fromage 
français
- ouvrir le champagne à la laïcité
-apprendre la marseillaise à des enfants muets
-danser le mouvement des montagnes afghanes sous les bombes
-aimer la France
-dessiner tous les tigres de la terre

et, au sommet,
-le sport.



GEOFFROY PERRIN



RAPHAEL RAYNAUD

Depuis de nombreuses années, ma pratique artistique interroge ma relation aux images médiatiques. 
Il s’agit  pour moi de comprendre les mécanismes par lesquels une image reste visible au delà de sa 
présentation. Dans l’histoire (vaste) des images, un grand nombre d’entre elles sortent du flux pour 
atteindre une visibilité particulière. Il peut s’agir d’images relatant de grands évènements historiques 
ou bien d’images issues de la culture (peinture, photographie ou film). Ces images restent visibles dans 
les médias ou bien encore dans nos mémoires. Elles jalonnent et accompagnent l’Histoire en train de 
se faire.
Autant de témoins du temps qui passe qui peut être préfigure ce qu’il va advenir. Quelles relations 
nouvelles peut on avoir avec elles? Comment les images que je choisis de réinterpréter dans mon travail 
peuvent elles nous amener à voir le monde aujourd’hui? Je développe mon travail autour de certaines 
images qui ont pour moi un intérêt particulier, quant à leurs statuts iconiques, leurs valeurs historiques 
ou bien encore critiques. Chacune de mes productions est liée à un référent qui est médiatisé par la 
photographie, la vidéo ou la peinture. Ces trois médiums définissent un champ de représentations 
visuelles très large. Je choisis certaines des ces images parce qu’elles symbolisent des moments de rupture 
dans l’Histoire politique, dans l’histoire de la peinture et dans l’histoire des images. Un évènement à 
lieu ( l’assassinat de Kennedy, le naufrage de la Méduse...), il est redonné à voir sous l’espèce des images 
(vidéo, peinture, photo). Il existe ici un premier niveau de représentation. C’est cet écart entre le sujet 
de la représentation et sa représentation. Ce qui est représenté n’est qu’une image du réel.

Ainsi un grand nombre d’informations et de caractéristiques physiques de la représentation ne pourront 
être transmis au travers des images. Ce qui peut être compris au sens de Benjamin quand il définit 
l’aura des objets perdu au travers de la reproduction mécanisée. Mais cette aura dont parle Benjamin 
c’est aussi pour moi la physicalité des objets présents dans ces scènes que je choisi. Cette confrontation 
avec le réel de l’évènement ne peut avoir lieu dans l’espace en deux dimensions des images. Une des 
raisons est que le temps dans lequel se déroule les évènements rapportés ne peut être reproduit et par 
conséquence cela confère à l’évènement une unicité temporelle qu’il est impossible de reproduire.
Partant de cet écart, qui est inhérent aux enjeux de la représentation, on peut comme cela décliner 
une succession de niveaux de représentations. Mon travail, intervient dans un deuxième temps, un 
deuxième niveau de représentation. Ici le référent n’est plus le réel mais c’est l’image même qui sert de 
modèle. L’écart que je construis dans mes différentes sculptures permet de se détacher un peu plus de 
la réalité. Chaque niveau de représentation efface un peu plus le précédent dont il est issu mais dans le 
même temps il suggère le référent initial.

Cette re-représentation produit un type de déformation particulier 
au médium qui est utilisé dans la médiatisation de l’évènement. C’est 
la raison pour laquelle en fonction de mes sources la manière que 
j’aurais de traiter le sujet sera différente. L’inclusion de la perspective 
dans le radeau de la Méduse est liée à sa représentation, la peinture 
de Géricault. Travailler la perspective dans le volume est le moyen de 
se rapprocher de la peinture et de son histoire, lié à la découverte de 
la perspective et à la construction d’espace illusionniste.

«Prêchoir», Bois
2,80 m x 1m x 2,40 m

«Car After Death - 1963»
Bois laqué, 5,2 m x 2 x 1,50 m



PIA RONDE

Le multiple perturbe la perspective, la désoriente, la brise.
Endroit, envers, reflet.
Renverser un point de vue, percer le plan, apporter le loin, retirer le proche permet l’apparition et la 
disparition. Faire entrer l’entrelacs dans la matière même comme une des données organiques. Un 
dessin mis à coté d’un autre existe en tant qu’espace, en tant que tel, mais il n’existe pas sans l’autre. 
Lorsque les deux font oeuvre, la première image nourrit la deuxième et vice versa. Un lien est créé, 
elles se complètent, tout en laissant place à un jour, un espace de vide. Une ellipse. Dans une image 
composée de plusieurs je peux atteindre une multitude d’échelles et de temps différents. Les plans se 
permutent d’une image à une autre, mettant ainsi en place des possibilités d’espace infinies. Il est en 
effet segmenté, mais par le regard, les vides s’imaginent, les liens se créent dans l’instant. L’espace non 
dit, non dessiné qui se situe entre chaque image est une voie libre, non décidée, c’est un vide où toute 
projection est possible. Ce lieu là, car c’est bien un lieu, je lui donne toute son importance. Il permet un 
doute, un silence.
Pour présenter l’illimité, il faut le minimum d’une architecture, c’est à dire un art des arêtes, des cloisons 
et des bords. Tout cela supposant un jeu de rencontre entre choses contradictoires qui s’ajointeront à 
leurs limites ou se condenseront, ou se déplaceront rythmiquement.

«Face à ce qui se dérobe», eau forte, aquatinte, pointe sèche et brunissoir 
sur zinc, tirée à 3 exemplaires, 136,5 x 168 cm, 2010



ELENA SALAH

Je développe un travail de sculpture où volumes et photographies se mêlent en partageant un même 
lieu. Les formes créées jouent entre le plein et le vide, en étant à la fois la partie émergeante et en 
désignant la partie manquante. Elles donnent à voir ce qui ne se voit pas mais qui est matériellement 
existant. Pourquoi devrait-on tout avoir sous les yeux? L’image peut-elle porter la trace de l’absence et 
être cette absence?
L’absence serait alors un motif, un motif récurrent et présent. Une présence qui viendrait ruiner l’image 
et qui se trouverait là où il n’y a rien mais, en réalité, là où tout se passe, là où tout se forme.
Les formes et les images tendent toutes vers la sculpture. Ces formes lacunaires seraient mes images 
sculpturales. Pourquoi vouloir oublier tout ce qui nous semble vide? Amener un élément et laisser dans 
l’ouverture et dans l’errance le reste. Libre d’imaginaire, libre de construire une chose qui au premier 
regard semble déconstruite, inachevée, manquante. La solution est donc là où il y a du manque, des 
blancs, du vide, de l’absence. Les espaces libres, les temps morts seraient-ils donc en attente d’être mis 
au grand jour, d’être révélés? Bien loin d’être vides de sens ils sont des lieux du vide où se trouve ce qui 
est signifi é et voyant. Le sens se construit donc sur fond d’absence.
J’amène la photographie sur un plan sculptural et c’est le sujet de l’image qui fait sculpture. Je prends 
donc des sculptures naturelles, des évènements déjà en place sans prendre en compte la présence du 
lieu et du temps. L’image se détache du contexte et seul le sujet prend de l’importance. L’image persiste 
donc au-delà des évènements. Une sorte de témoignage d’une présence à un moment donné, la fossi-
lisation d’un instant qui fait écho à la mémoire et à l’histoire. Lorsqu’une chose est soustraite à notre 
vue comment pouvons-nous nous la remémorer seulement avec les éléments restants. C’est le principe 
de la ruine. Produire alors un échange entre ce qu’il y a à regarder et ce qui n’est plus présent afi n de  
ne pas voir seulement ce qui est évident. Mais voir aussi ce qui est caché, présent, gisant. Je ne ramène 
pas à la surface une archéologie réelle mais des formes, des éléments épars et partiels de construction 
et d’inachèvement. Un rapport où l’on se perd entre ce qui est fi ni et ce qui commence. Un rapport 
entre ce qui apparaît, ce qui disparaît, ce qu’il y a eu et ce qu’il reste. Les choses semblent être tombées, 
pourtant elles sont là.

«Sans titres», 2010, quatre photographies numériques, 70 x 50 cm



GUILLAUME SAUVADET

Un fragment de plâtre à la limite de l’informe, évoquant malgré tout une fi gure féminine drapée à la 
taille d’un chiffon, lui, absolument informe. Cette fi gure repose sur un trépied venant la soutenir dans 
son déséquilibre.
Constitué d’un assemblage de bois brut et sans qualité, l’étai ainsi placé se glisse et s’immisce au milieu 
de ce que l’informe a concédé à la féminité. De ces antiques formes arrachées à la terre il ne reste qu’un 
torse doublé d’un fragment de bras, de visage, d’un mollet et d’un pied. Plus proche de l’infi rme que 
de l’athlète triomphant, le marbre, sur lequel les étais sont rajoutés, comme autant de béquilles qui 
lui servent à retrouver sa splendeur d’antan, devient une structure sur laquelle le passant doit projeter 
tout son esprit pour reconfi gurer les parties manquantes.

Demoiselle d’honneur, techniques mixtes



L’IMAGE EST AU BOUT DE CE GESTE.
À la surface de l’image, j’ouvre pour mieux voir.
De la perception du visible à la captation par la photographie, de l’espace à l’image, différentes 
représentations et déplacements se croisent dans mon travail. Les interventions consistent souvent en 
une sorte d’addition matérielle d’images qui révèle une volonté d’appropriation de la matière.
Les images que je prélève sont issues de magazines qui deviennent progressivement supports de mon 
travail, par effet de déformation, de manipulation, à partir des impressions captées à la surface du 
papier. Tentatives de traverser le papier, support de projection d’imaginaire dans mon travail.
Derrière la surface plane surgira une autre dimension, un autre espace de projection, grâce à ce geste
qui traverse, couche après couche l’épaisseur des pages. J’attaque la planéité de l’image. Ainsi, à la 
surface, émergent d’autres mises en scène, qui remontent d’en dessous, les images des différentes 
couches se mélangent et brouillent notre perception. Alors je capte en un instant photographique le 
résultat de cette béance.

GRATIANNE TEXIER

Je rends compte de ce geste par la photographie, toujours dans cette relation qui lie illusion et 
surface.
Mon rapport à la matière est matériel, fait du désir d’ouvrir l’image, d’entrer en elle physiquement. 
J’expose un geste d’arrachement de la matière, le point précis de l’éclatement de l’image qui va tromper 
l’oeil. Notre perception se trouble, vacille, et s’ouvre à une illusion de profondeur dans l’image. En l’état 
des choses, la béance déjoue la surface dans le passage d’une image à l’autre, d’une surface à l’autre, 
où apparition et disparition de l’image, dans l’image, alternent. Quand il y a réversibilité du dessus et 
du dessous, lorsque tout remonte ou s’échappe de la surface, l’oeil dilaté regarde.

Sans titre, 2010
Installation Photographique
2 photos 60cm x 80 cm x 2
Impression sur papier brillant, contre collage dibon 2mm et plastifi cation.



MARIE URRUTY

Mon travail est une grimace à la face du monde. Le monde, la société s’applique à donner de lui-même 
une image lisse et ordonnée, une image rassurante : je fais le contraire. Je me transpose dans des 
personnages inquiétants, dérangés, marginaux (physiquement par exemple, mais pas seulement, car 
apparaissent parfois, en filigrane, des extrapolations sociales, politiques etc).
Dans Joyeux anniversaire, j’utilise un fait de la culture populaire que je détourne. L’anniversaire tourne 
vite au cauchemar ; en effet au fur et à mesure du visionnage, le son renvoie à l’image de la guerre, 
des bombardements.

«Joyeux Anniversaire», vidéo, 2009

Mon travail se lit en deux temps : une première image esthétisante ou enfantine qui cache un ton plus 
grave. Un travail par couches, dans lequel il ne faut pas s’arrêter sur le premier regard. L’apparence 
est alors un thème très enclin dans mon travail tout comme l’est la notion de grimace au sens premier 
comme au sens figuré.


