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Merdre !

En collaboration avec [T€HIKEBE

Parce que I'époque révele un
besoin de prendre position,
cette exposition pensée en
collaboration avec l'atelier de
sérigraphie Tchikebe, est avant
tout un prétexte a entrecroiser
des ceuvres, Imprimeées ou

non, qui, chacune a leur
maniére, joue de son rapport au
politique.

D'une part parce que la
technique de la sérigraphie

s'y rattache, en regard d'une
partie de son histoire. De l'autre
parce qu'une grande partie du
fonds produit par Tchikebe,
qui se présente comme

base du projet, témoignait

déja de cette dimension.

Sans que cette approche

ne se rapporte a quelque

chose de politisé, au sens de
militant ou de manifestaire,

en se limitant a quelques
slogans bien-pensants et
parfols moralisateurs, cette
exposition s'oriente plutdt vers
une sorte de politiquement
Incorrect par ses recours aux
détournements, a l'ironie et a la
provocation.

Montage en cours, Vidéochroniques, janvier 2023
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Gilles Barbier

Né en 1965 au Vanuatu (Nouvelles Hébrides)
Vit et travaille a Marsellle

Il est diplomé de I'école des Beaux Arts de
Marseille.

Gilles Barbier met en place un travail qu'il ne
définit ni comme critique, ni comme “peinture
du monde”’, ni comme problématique mais
comme autant de fictions. La distance

qu'il introduit ainsi avec 1"intelligence de
I'oeuvre” lui donne une considérable mobilité,
embarrassante pour qui veut simplifier
I'ensemble en une unité cohérente.

Son parcours, avec la copie rigoureuse du
dictionnaire comme bruit de fond, traverse
des corps définis comme des clones, des
espaces ‘médiagéniques” avec des super
héros grabataires, mais aussi la pornosphere,
les mondes “corrigés”... Soucieux d'associer a
ce corpus la rigueur de son travail théorique,
son ‘ressassement’, Gilles Barbier alimente en
textes et en outils de réflexion un flux continu
de dessins, dimages. Parmi ses outils, on
retrouve certains fromages, des batons relais,
des bananes, des vers de terre, des terriers,
I'espace tube, la vaseline, la bombe atomique,
la cosmétique, l'obésité...

Gilles Barbier construit patiemment une
oeuvre qui traduit I'éclatement tragique de
I'étre et son expulsion violente hors du sujet.

Galerie Georges-Phillipe & Nathalie Vallois

Imperator (Pawn), 2013
Résine, costume, accessoires,
113 x 250 x 165 cm

Taysir Batniji

Né en 1966 en Palestine
Vit et travaille entre la France et la Palestine

Diplémé en arts a I'université nationale
An-Najah de Naplouse, en Palestine, Taysir
Batniji a poursuivi des études en France a
I'Ecole nationale d'art de Bourges entre 1995
et 1997. Depuis il vit dans un entre-deux
géographique et culturel, ou il développe une
pratique artistique pluridisciplinaire (dessin,
installation, objets/ sculpture, performance,
etc.) dont I'image, photo et vidéo, est au centre
depuis 2000.

Regard poétique, parfois grincant, sur la
réalité, I'ceuvre de Taysir Batniji, souvent
teintée d'impermanence et de fragilité, puise
son inspiration dans son histoire subjective,
mais aussi dans l'actualité et I'histoire.

Par le biais d'une approche distanciée, il
détourne, étire, joue avec son sujet initial,

de maniere a proposer un regard poétique,
parfois gringant, sur la réalité. Déja présent
sur la scene artistique palestinienne depuis
les années 1990, il multiplie, depuis 2002, les
participations a de nombreuses expositions,
biennales et résidences en Europe et dans

le monde. I a été le lauréat du programme
Immersion de la Fondation Hermes en
alliance avec la Fondation Aperture en 2017 et
du Prix Abraaj en 2012. Ses ceuvres font partie
des collections de plusieurs institutions
prestigieuses dont le Centre Pompidou et

le FNAC en France, le V&A et I'ITmperial War
Museum a Londres, la Queensland Art Gallery
en Australie et le Zayed National Museum a
Abu Dhabi.

No Condition is Permanent, 2014
Savons gravés de chacun 9 x 6 x 4 cm
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Pierre Beloiiin et
P. Nicolas Ledoux

Né en 1973 a Toulon
Vit et travaille a Ollioules, Paris et Strasbourg

Diplémé de I'Ecole nationale supérieure des
Beaux-Arts de Paris en 1999. Il est membre
fondateur de la galerie Glassbox (1997) et
créateur du label et de la plateforme collaborative
Optical Sound (1997). Artiste hybride et
iconoclaste, directeur artistique et homme-
orchestre a ses heures, Pierre Beloiiin est par
ailleurs enseignant a 'Ecole supérieure d'art et
de design de Toulon. Ses ceuvres font partie de
collections publiques et privées (Centre national
des arts plastiques (Paris), Espace de 'art concret
(Mouans-Sartoux), Mécénes du Sud...)

Né en 1967
Vit et travaille en France

P Nicolas Ledoux vit et travaille aux frontiéres
de l'art, entre posture et imposture. Il procede
du leurre et de la fiction, de la fusion/confusion
entre artiste-critique et critique-artiste. Son
approche résolument post-conceptuel s‘appulie,
sur les outils classiques de l'artiste : installation,
dessin, peinture, vidéos, photos... Il braconne
sur les territoires officiels du champ artistique,
tisse des liens avec la musique, le cinéma, la
littérature afin de questionner le processus
créatif dans toute sa complexité et dans ses
enjeux économiques et stratégiques. Il a avec
Damien Beguet racheté un artiste en 2011 apres
sa cessation d'activité dont ils ont décidé de
prolonger le travail sous le nom de Ludovic
Chemarin®. Il est co-rédacteur en chef de

la revue d’art contemporain et de musiques
expérimentales OpticalSound, Co-responsable
de la maison d'édition Art Book Magazine et
associé au studio de design graphique ABM
Studio

A

il

Vue de l'exposition "Impression soleil couchant’, a
I'INTERFACE appartement / galerie, Dijon, 2015
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Damien Béguet

Né en 1970 a Lyon
Vit et travaille a Lyon

Il est diplomé de 'ENBAL Ecole Nationale des
Beaux-Arts de Lyon en 1998.

Damien Beguet s'interroge sur les conditions
d'existence, de diffusion et de réception d'une
ceuvre d'art. Il explore le systéme économique
de l'art et réfléchit sur la notion de valeur
marchande et sur I'instrumentalisation de
l'artiste. C'est avec humour et cynisme que
cet artiste s'infiltre, transforme et parodie les
codes de notre société.

Il créé des objets hybrides a mi-chemin
entre le fonctionnalisme et I'esthétisme pur.
Pour cet artiste marqué par la pratique de la
peinture, la notion de fabrication de I'ceuvre
est plus importante que l'acte de peindre.
Déconstruisant les logiques économiques, il
utilise la sous-traitance dans la production
de son propre travail et va jusqu’a passer
commande des objets qu'il expose, dont il
payera les prestations et les droits a I'image
pour en faire ceuvre.

L'artiste ne se contente pas de puiser dans
I'univers de l'entreprise, il y plonge sans
retenue. L'artiste inscrit son travail dans la
réalité économique en créant une marque de
fabrique, un label “Damien Béguet” qui figure
entre autres sur ses cartons d'emballage
ainsi que sur tous les produits marketings
qu'il diffuse (publicité, cendrier...). Ainsi il
manipule et questionne le geste artistique de
maniere onirique ou critique pour produire
des dualités de sens, et des interrogations sur
la société, I'urbanité et la position sociale de
l'artiste.

Egalit¢ « Fraternits

LIQUE FRANGAISE

Cultui
nmunication

Vue de l'exposition "Faites travailler les autres', a
I'INTERFACE appartement / galerie, Dijon, 2005



Damien Berthier

Né en 1979,
Vit et travaille a Marseille

Diplémé d'un DNAP et d'un DNSEP a I'Ecole
d’art d’Aix en Provence.

La genese des pieces de Damien Berthier se
fait au gré de ses rencontres avec les objets,
il glane des matériaux issus du quotidien,

du langage ou de I'iconographie populaire
qui forment a terme la matrice de son
travail. Dans ces premieres pieces vidéos
comme ‘Les Encombrements”’, “Bouh’, et “les
Arrangements”, il manipule les ordures, les
sacs et cartons poubelles ; leur donnant un
ordre nouveau dans une tentative éphémere,
parfois vaine d'échapper a leur condition de
rebut.

Si les médiums utilisés par Damien Berthier
sont souvent la vidéo et la photographie, il
n’en reste pas moins que c’est 1'objet qui reste
al'initiative de I'ceuvre.

Le recyclage permanant et poétique du réel
que pratique l'artiste par le choix de ses
matériaux et leur mise en oeuvre, le fait
s'inscrire directement dans la lignée du
nouveau réalisme tel que I'avait défini Pierre
Restany : un ‘recyclage poétique du réel
urbain, industriel, publicitaire’”

Florent Joliot

Imbroglio 15,2005
photographie, 40 x 60 cm

Matthieu Boucherit

Né en 1986 a Cholet
vit et travaille a Paris

Initialement formé a la publicité et ala
communication visuelle, puis dipléomé d'un
master recherche et création a I'Université
Toulouse Jean Jaures, Matthieu Boucherit
développe une réflexion sur I'écologie des
images et des affects. Son travail s'inspire des
techniques et appareillages qui fagconnent
nos regards, a travers les méthodes de
présentation et de représentation des
différents média - peinture, dessin,
photographie, texte, vidéo, installation.

Il explore les implications politiques,
économiques et sociales de ces divers
appareils, et leurs effets sur nos
comportements. En élaborant un ensemble
de stratagémes plastiques et conceptuels, il
déconstruit notre rapport intime aux images
et pointe l'arriére fond idéologique ainsi que
les relations de pouvoir qui s'y forgent.

Ses ceuvres ont été exposées en France et

a l'étranger, lors d'expositions collectives

- “Luttes et utopies” au musée de Millau
(2020), a la Biennale de Thessalonique

en Grece (2018), a Bandjoun Station au
Cameroun (2018), “Saout L'Mellah” au Maroc
(2018), “Politics Collective” (2013) a Tunis

- et d'expositions personnelles au Centre
d’Art La Conciergerie a Chambéry (2018), au
Centre d’Art La Fabrique a Toulouse (2011) et
pendant 'année franco-russe a l'espace Croix
Baragnon, a Toulouse (2010).

Sous mes paupieres tout disparait, 2018
Acrylique sur toiles, néons inactiniques, systeme
Arduino, flash, dimensions variables
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Markus Butkereit

Né en 1976 a Berlin (Allemagne)
Vit et travaille a Berlin

Diplomé de 'HfBK, Ecole des Beaux-Arts de
Dresde en 2003 et de 'EHB en pédagogie
sociale en 2006.

Les oeuvres de Markus Butkereit jouent

de la notion d'entropie : autant éléments
permettant de mesurer le désordre - dans ses
installations Wall Panel Saw, Stone

Magnet, Jackhammer ou Sprinkler - que des
objets jouant d'un certain degré d'incertitude
dans l'expérience - Kitchen Waste, Seesaw,
and Balloon - forment son corpus.

Dans ses ceuvres, il crée délibérement

des états instables qui, avec le temps,
révelent tout leur attachement au concept
d'entropie. Des bougies qui se consument,
une explosion, un magnétisme s'amenuisant,
autant de gestes qui tendent a transgresser
le seuil d'instabilité, le poussent a perdre

son équilibre et, au moment de bascule, en
modifie son état.

De maniere plus général, le travail de
Markus Butkereit gravite autour des notions
de hasard, de déterminisme, d'ordre et de
désorganisation, de connaissance et de
spéculation.

Der Ballon - Experiment No.03a, 2020
Bouteilles de gaz, valves de gaz, tuyaux, ballon
3,6x13x3m
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Paul Chochois

Né en 1993 a Paris
Vit et travaille a Marseille

Paul Chochois est diplomé dgs Beaux-Arts
de Perpignan en 2015 et de I'Ecole supérieure
d'Art d'Aix-en-Provence en 2017.

‘Empreintes de dualisme, les ceuvres de Paul
Chochois portent en elles des logiques de
renversement non dénuées d'ironie ou des
opposés a priori inconciliables finissent par se
rencontrer et s'‘accorder. Dans des dynamiques
déviant toute intuition nourrie a I'égard

des matériaux et de ce qui est représenté,

la finalité des objets et des médiums se

trouve bouleversée par le retournement

et l'inversion des valeurs, a l'instar des

billets et des devantures de banque dont les
considérations financiéeres laissent place a des
problématiques picturales.

Les prélévements d'une couleur effectués par
le contact avec une matiere abrasive emplie de
pigments agissent comme des détournements
ou les transferts viennent altérer et détourner
la signification des images représentées et aux
réalités chargées d’affects. D'une contrainte
initialement économique due aux conditions
d'autoproduction, les réflexions de Paul
Chochois sur la peinture 'ont conduit a mettre
en place un protocole aux mises en abyme et
aux dissonances fécondes visant a générer

de la matiére a partir de la soustraction, lui
permettant ainsi, dans un jeu de contrastes,

de créer a partir d'un matériau supposé faire
disparaitre toute trace de peinture”

Camille Ramanana Rahary

Banque Populaire, 2020
peinture prélevée sur la devanture d'une banque au
décapant, transférée puis recollée sur papier, 50 x 60 cm



Frédeéric Clavere

Né en 1962 a Toulouse
Il vit et travaille a Marseille

Diplémé d'un DNSEP a l'école des Beaux Arts
de Marseille en 1986, il enseigne aujourd’hui a
la Villa Arson a Nice.

‘Frédéric Clavere pratique souvent une
peinture proche du collage. Il est attiré

par I'image cinématographique. Et la
juxtaposition inattendue, les rencontres. Il
peut exposer une suite de toiles, de tissus

et de formes en bois découpées ou peintes
directement sur les murs pouvant se
répondre les uns les autres. Il crée ainsi des
rencontres, entre une BMW, un corbillard, une
danseuse indienne, 'hermaphrodite rouge,
Shiva, deux animaux, le diable... S'il provoque
c'est avant tout lui. L'image atroce (le martyre)
est une preuve. Et un jeu. Une épreuve et un
jeu.

Frédéric Clavere peint les calvaires. Et la
souffrance. Et la violence. Il ne sait pas ce
que ¢a lui apporte. 1l sait qu'il en a besoin. 11
construit ses tableaux autour des mythes et
de la mythologie. Il tourne autour du secret.
Du secret et de I'inavouable. Il n'est pas le
premier. Frédéric Clavere tourne autour d'une
connaissance qui passerait par le secret. Il dit
que la peinture est obscéne et qu'elle peut le
surprendre quand il I'a oubliée. Il ne cherche
rien. Ou bien 1l cherche quelque chose du c6té
du temps. Du c6té du temps et du secret”

Jean-Pierre Ostende
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Ministére des relations sexuelles, 2014
130 x 190 cm

Claude Closky

Né en 1963 a Paris
Vit et travaille a Paris

Claude Cosky sempare des modalités les plus
ordinaires de notre communication quotidienne,
et nous en restitue les formes a découvert : par
une réarticulation discréte, une redistribution des
mots ou de la visibilité. I joue avec les reglements
du quotidien, les codes et les hiérarchies qui
rythment notre existence : “je vois deux fagons
de créer une distance critique avec les modeles
qui régissent notre quotidien. Leur opposer un
nouveau discours pour les contredire, ou bien
suivre leur logique et la faire s'emballer jusqu'a
lI'absurde. Comme artiste, je ne peux que choisir
la seconde méthode. Je ne veux pas énoncer de
théories érudites sur la société ou les médias.

Il n'est pas nécessaire de démontrer que I'on a

lu Mac Luhan pour faire une ceuvre. Si je dois
m'inscrire dans une histoire, cest dans celle de
l'art et des artistes qui m'ont précédé”. On croit
glisser dans les automatismes, on est entré dans
le labyrinthe. Le résultat peut surprendre, la
déception est calculée et le trouble est durable.

Marie Muracciole

Ses oeuvres sont exposées dans de nombreuses
expositions se déroulant autant dans des
institutions comme le Centre Pompidou a Paris
(en 2006 et 2018), la Fondation Mir¢ a Barcelone,
le MoMA de New York (en 2012), le Museo Madre
de Naples (en 2007) ou encore I'Akbank Art Center
dstanbul, que dans des centres d'art comme le
Creux de I'enfer a Thiers (d'octobre 2008 a janvier
2009) et le Quartier a Quimper (en 2012). 1l est
lauréat du Prix Marcel Duchamp en 2005. De
plus, Il a l'occasion de participer plusieurs fois ala
Biennale de Venise (en 2001, 2003 et 2017).

Dé (Joue ou Perds), 2015
plastique gravé
16x16x16Ccm
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Nicolas Daubanes

Né en 1983 a Lavaur
Vit et travaille a Marseille

Il est diplomé de la HEART Perpignan en 2012.

Ces dernieres années, Nicolas Daubanes
S'est particulierement intéressé aux

lieux et aux situations, d'enfermement et

de coercition. Puisant dans différentes
anecdotes historiques, il y observe la maniéere
dont I'intelligence humaine parvient a
s'adapter et répondre aux cadres oppressifs.
Des techniques de sabotage mises en ceuvre
par les résistants sous I'occupation aux
recettes de cuisine qui s'échangent entre
détenus, tout dans son travail vient nourrir un
répertoire d'idées et de gestes qui s'incarnent
dans l'espace d'exposition comme autant
d’hypotheses plastiques. Mais davantage
encore que ces moyens de résilience
poétique, c'est la société dans son ensemble
qui est envisagée comme une structure
normalisante, a laquelle se heurtent les
aspirations individuelles.

Ses ceuvres exposées dans de nombreuses
institutions a I'échelle nationale et
internationale font partie de collections
privées et publiques comme la Villa Arson,

le FRAC Occitanie Montpellier, le MRAC
Sérignan, etc. Il est lauréat du Prix Yia 2016,
du Prix Mezzanine Sud les Abattoirs 2017 et
du Prix Drawing Now en 2021. 1l est lauréat du
Prix des Amis du Palais de Tokyo, 2018.

Il est représenté par la Galerie Maubert (Paris).

3

Quartier des femmes mineures, Prison des Baumettes,
Marseille, 2017

céramique dentaire, 10 x 2 cm, collection FRAC
Provence-Alpes-Cote d’Azur ©Philippe Petiot
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Raphaél Denis

Né en 1979 a Paris
Vit et travaille entre Paris et Bruxelles

Il est diplomé d'un DNSEP a I'ENSAD de Paris en
2006.

Au sortir de I'école, Raphaél Denis se tourne
dans un premier temps vers le numérique et
Iimmatériel. Cette approche artistique est en
adéquation avec sa pensée premiere, toucher
le spectateur en direct en utilisant des codes
appartenant au digital. Mais sa réalité est
toute autre. Parallelement a ses productions,
Raphaél Denis travaille pour des galeries
parisiennes et internationales, de moyenne
ou grande importance. Il devient alors témoin
d'un systeme étroitement lié aux ceuvres avec
comme protagonistes principaux les artistes, les
collectionneurs et les marchands dart.

Sensuivent des réflexions intenses portées par

le vécu empirique de l'artiste autour d'acteurs du
monde de I'art. De la difficulté du jeune artiste

a faire connaitre son travail, au concept de
collection d'ceuvres d'art en passant par I'Histoire
avec la spoliation des oeuvres d'art par les nazis
sous 'Occupation, l'artiste dévoile, souvent avec
parcimonie et ironie, les codes, le vocabulaire,
lIimplicite, le silence ou le refus et la normalisation
des formes. Toujours parées démotion et de
sensible, Raphaél Denis livre au public des ceuvres
aux allures de manifeste.

Il est représenté par la Galerie Sator (Romainville).

La loi normale des erreurs : Vernichtet, 2015-2020
Cadres anciens calcinés et graphite sur bois noir
Dimensions et propositions variables



Brad Downey

Né en 1980 a Louiseville (Kentucky)
Vit et travaille a Berlin

Il est diplomé d'un Bachelor en Art option film
au Pratt Institute de Brooklyn en 2003 et d'un
Master en Art a la Slade School of Fine Art de
Londres en 2005.

Avec pour point de départ I'ilndividu dans
I'espace public, 'oeuvre de Downey intervient
sur le mobilier urbain et les aménagements
de la ville. Au fil d'une déambulation, l'artiste
sculpte spontanément et de maniére
éphémere son environnement. En déplagant
ou en réorganisant les objets de la rue, il

leur retire leur sens initial pour les rendre
absurdes. Il crée ainsi des ceuvres a la

fois comiques et controversées, critiques

et mordantes. Ces projets renversent les
coutumes et conventions de I'environnement
urbain si bien ancrées dans la société dont on
pourrait dire qu'elles sont appropriées plutét
que prohibitives et envahissantes.

Figure incontournable du street art, Brad
Downey est également co-réalisateur du film
Public Discourse ! qui démontre la variété des
interventions artistiques dans l'espace public
New Yorkais.

My Mind Always Drifts, 2015
Revues censurées, bibliotheque

Christophe Fiat

Né en 1966 a Besangon
Vit et travaille a Marseille

Christophe Fiat est écrivain, metteur en scene
et artiste performeur. Il a été auteur associé

du Théatre de Gennevilliers de 2010 a 2012.

Son travail oscille entre la poésie et le roman
développant une littérature qui privilégie le récit
et I'évocation de mythes contemporains, des
icones de la société marchande. Son écriture a
la fois 1égere et neutre contribue a donner une
impression de ‘déja vu’, tout en explorant le c6té
obscur de nos croyances et de nos désirs. Elle
est reconnaissable a son oralité. Dans ses mises
en scene, il met en avant des formes épurées,
frontales ou la parole circule a la maniere de
monologues qui mélent I'épopée a la culture rock,
le tout inspiré par la poésie sonore et un théatre
d'opérations éclairs.

Depuis 2000, il a publié une quinzaine de livres
dont ‘Héroines” (Al Dante 2005), “Stephen King
Forever” (Edition du Seuil, 2008), ou encore ‘La

Comtesse”’ (Editions Naive, 2014).

Il a présenté de nombreuses performances au
sein d'expositions d’art contemporain dont les
plus récentes sont “Les Superpouvoirs de Marcel
Pagnol” au Festival actoral.13 dans le cadre de
Marseille Provence 2013, Capitale Européenne de
la Culture, “Le Retour des pornostars au Théatre
Humain trop humain” a Montpellier, “Bienvenus
au Chateau de Fleurville” au Palais de Tokyo,
commande publique du Centre National des Arts
Plastiques et “Miss Monde” a Théatre Ouvert a
Paris en 2015 en collaboration avec la musicienne
et chanteuse, Vale Poher.

VOILA
LA COULEUR IDEALE

DE L'IMAGINATION
AU 21¢ SIECLE

Fonds Verts (Voila Ia couleur idéale de Iimagination au
21é siécle), 2021

Sérigraphie sur Arches BFK Rives 300 gr, 40 x 60 cm
Edition de 40 exemplaires signés et numérotés
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Jean-Baptiste Ganne

Né en 1972 a Gardanne
vit et travaille a Nice

Formé d'abord a I'Ecole Nationale de la
Photographie a Arles puis a la Villa Arson

a Nice, Jean-Baptiste Ganne construit

une ceuvre ou photographies, textes,
performances et installations sont les outils.
Son activité d’artiste s'articule autour de “la
représentation du politique et la politique

de la représentation” comme, par exemple,
dans “le Capital Illustré” (Illustration
photographique du livre de Marx).

Les actions qu'll entreprend sont autant
d’'actes délictuels et ce, dés sa premieére
performance The Cookist, en 2003, a
Amsterdam. Six jours durant, il organise

un séminaire culinaire ou il cuisine

enfermé dans son atelier, en greve de l'art,
laissant seule 'odeur envahir le batiment

de I'exposition. Artiste pluridisciplinaire, il
s'attache également a favoriser les rencontres
entre artistes et disciplines comme il I'a

fait en 2007, a La Maison a Nice, il méle

des adolescents danseurs de Tecktonik et
les vernisseurs, l'ceuvre se situant dans
I'impermeéabilité qui en résulte (Nobody Needs
French Theory). Au Musée Marc Chagall, il
entreprend, masqué, une séance de tirs au
ballon sous la seule vigilance des caméras
de surveillance, dans une mise a mal a peine
visible du white cube (Ball Drawing, 2011)..
En résidence a la Rijksakademie a
Amsterdam en 2003 et 2004, il est
pensionnaire a la Villa Médicis de 2006 a
2007. 11 est aujourd’hui enseignant a la Villa
Arson a Nice.

Louise MicueL ﬂ
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Book Block, 2018
Installation, matériaux divers
coll. Frac Provence-Alpes-Cote d’Azur
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Anne-Valérie Gasc

Née en 1975 a Marseille
Vit et travaille a Marseille

Anne-Valérie Gasc a d'abord étudié al'ENS

de Cachan avant de poursuivre sa these a
I'Université de Paris 1 Panthéon Sorbonne en
2005. Depuis 2007, Gasc poursuit sa double
qualité d'artiste et de chercheur a travers son
enseignement en art contemporain a 'ENSAM,
Ecole Nationale Supérieure d’Architecture de
Marsellle.

La pratique artistique de Anne-Valérie Gasc

est basée sur la dévastation, la démolition et la
disparition. Ses résultats sétendent a travers
différents médias et ont un rapport avec les
objets architecturaux. Elle explore le geste de
déconstruction comme une ceuvre en soi en
mettant en place des situations et des stratégies
qui cherchent a remettre en question notre
appréhension de la réalité.

Elle est résidente de la Friche Belle de Mai, ou se
trouve son atelier. Son travail est régulierement
exposeé en France ainsi qua l'étranger : entre
autres a Paris (Pavillon de I'Arsenal, Maison
Rouge, Galerie Nationale du Jeu de Paume), Tours
(CCC), Lyon (IAC) et Marseille (Frac Provence-
Alpes-Coté d’Azur, Panorama de la Friche Belle
de Mai) ; a Amsterdam (FOAM), New York
(Gagosian gallery), en Slovénie (Maribor Museum
of Contemporary Art) et a Sydney (Biennale de
Media Architecture).

Crash Box, 2011-2013
Pneus, peinture de chantier, acier, caméras Go-Pro,
enregistreurs son, dimensions variables



Laurent Lacotte

Né en 1981 a Bergerac
Vit et travaille a Paris et ailleurs.

Il est diplomé d'un DNSEP de 'ENSAP de
Perpignan en 2005 puis d'un Master en
esthétique de I'Art a l'université de Paris 8 en
2006.

Laurent Lacotte est un artiste qui privilégie

le travail in situ et congoit généralement

ses ceuvres en fonction des endroits dans
lesquels il se trouve. Depuis le début de

son travail d'artiste, il utilise a dessein des
matériaux fragiles et précaires pour réaliser
des installations le plus souvent éphémeres. I
intervient fréquemment dans la rue, ou dans
les zones sensibles de circulations humaines
et/ou de partage de territoires.

Plus généralement son travail se confronte
au réel et met en exergue les tensions, les
contradictions et les travers de notre société
contemporaine. Il crée avec humour et poésie
des installations et des environnements
singuliers. Il tisse ainsi des passerelles entre
l'art et le quotidien, en explorant les notions
liées a l'espace public et institutionnel, a
I'intime et a l'universel. La notion du collectif
prend une place certaine dans sa réflexion et
dans sa maniere d’envisager la création.

Son travail est exposé régulierement au
sein de galeries, centres d'art et musées et
ses ceuvres sont présentes dans plusieurs
collections publiques et privées. Il anime
depuis plusieurs années et a fréquence
réguliere de nombreux workshops en écoles
d'art et au-dela.

Je suis encore la, 2021

Blanc de Meudon sur plexiglass, kiosque du square
des Batignolles, Paris. Vue de l'exposition personnelle
éponyme au K.A B, éte 2021

Thomas Lasbouygues

Né en 1985 a Saint-Maur (36)
Vit et travaille entre Paris et Strasbourg

Diplémé d'un DNSEP a la HEAR (Haute école
des Arts du Rhin) a Strasbourg en 2011.

ATaffut de signaux (visuels, sonores) et de

flux pré-existants dans les territoires qu'il
parcourt en explorateur, Thomas Lasbouygues
enregistre, capte, récolte des matériaux lui
servant tout autant a documenter sa propre
expérience qu'a créer des dispositifs engageant
la question du point de vue - et sa subjectivité
intrinseque. Si l'utilisation des technologie de
captation et de transmission est récurrente
dans sa pratique, c'est parce qu'elle constitue
un cadre perceptif que l'artiste détourne pour
mieux le questionner. Conscient que les outils
d'enregistrement qul utilise portent en eux des
représentations potentielles et des temporalités
qui leur sont propres, et par la méme
conditionnent les images qu'ils produisent et le
regard que nous portons sur celles-ci, Thomas
Lasbouygues nous interpellent : que fait la
multitude de ces points de vues a notre maniere
de concevoir et d'appréhender les images ?

A travers l'articulation de multiples opérations
d'émission, de réception, d'enregistrement, de
captation, de diffusion, de projection... parfois
successives, parfois synchrones, la pratique
expérimentale et fictionnelle de l'artiste

met en lumiere un rapport médiatisé aux
expériences et aux images, propre a déplacer
la perception du spectateur vers un ailleurs qui
tient finalement plus du monde paralléle que
de la contrée exotique. In fine, en prenant appui
sur le réel, l'artiste investit son enregistrement
comme une forme narrative voire performative,
propre a faire alors émerger de nouvelles terra
incognita.

Emma Cozzani

BYSTANDERS, 2020
Installation vidéo, 6 Vidéo-projecteurs, 4 enceintes, &5
min, réalisée en collaboration avec Kevin Senant vdchmgs



Pascale Mijares

Née en 1969 a Lille
Vit et travaille a Marseille

Elle est diplomée d'un DNA a l'école d'art de
Dunkerque en 1991 puis d'un DNSEP a I'école
d’art de Marseille en 1993.

Pascale Mijares revisite les genres avec liberté,
humour et ironie. Elle donne un écho a des
réalités trop souvent masquées et puise sa
matiere premiére dans les paradoxes de la
société de consommation.

Observatrice minutieuse, elle maintient
I'ambiguité. Les décalages ludiques de ses
installations, les changements d’échelle,

les objets-greffés - qu'elle affectionne
particulierement - empruntent tous des voies
extrémes. Véritables ‘calembours visuels’, ses
ceuvres oscillent entre réalisme et fantaisie,
tout en restant cruellement humaines. C'est

en manipulant et en déplacant des objets
banals et éclectiques, symboles de notre
systeéme social, que Pascale Mijares en
dénonce les violences. Elle nous rapproche

de fagon ludique des urgences de la vie réelle
pour mieux nous en libérer. Elle exploite les
correspondances dérisoires, la subversion et
l'autodérision narcissique, jouant avec leurs
significations et leurs références. Hors de toute
classification, favorisant 'autonomie relative de
ses propositions, Pascale Mijares tisse des liens
entre culture populaire et mémaoire collective.

France Paringaux

A qui profite.., 2004
caisse de transport, fermoir, charniére, visserie, pattes de
cerf naturalisés, socle blanc, 172 x 155 x 55 cm
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Monsieur Moo &

Louise Drubigny

Né en 1981
Vit et travaille a Paris

MONSIEUR MOO est diplémé de 'Ecole
Supérieure d'Art d'Aix-en-Provence et est
actuellement en post-dipléme au Fresnoy-
Studio National des Arts Contemporains.
Entre ses deux cursus, il a travaillé
notamment a Maribor (Slovénie), Capitale
européenne de la culture en 2012, comme
curateur pendant 5 ans pour l'association
Otto-Prod, la Galerie Hlanilnica et La Vitrine.
Cette activité de commissariat a nourri sa
pratique artistique personnelle. Le travail

de Monsieur Moo consiste a multiplier les
ingérences dans les systéemes convenus et se
voulant immuables.

Née a Paris en 1982
Vit et travaille a Berlin depuis 2008

Apreés avoir obtenu un DNSEP aux Beaux-
Arts a 'ENSA-Bourges en 2006, elle

s'est concentrée sur la technique de la
sérigraphie et a commencé a imprimer
professionnellement pour des artistes::
peintres, sculpteurs, performeurs, vidéastes,
pliant les possibilités techniques de la
sérigraphie pour servir au mieux le projet
artistique, essayant toujours de combiner

la sérigraphie avec d’autres techniques
(moulage, gravure, photographie etc...) pour
étendre ses possibilités. Sa pratique artistique
personnelle interroge l'original et la copie,

le faux, le double. Ces dernieres années, elle

a surtout travaillé en collaboration avec
d’autres artistes, faisant de la collaboration
artistique un élément central de sa recherche.

Performance «Choeur Itineris»
Festival Gamerz, Fondation Vasarely, November 2011



Gianni Motti

Né en 1958 a Sondrio (Italie)
Vit et travaille a Genéve

Le travail de Gianni Motti explore avec
humour les incohérences de notre société,
retournant contre elles-mémes les

stratégies de pouvoir, et interrogeant nos
représentations communes.

Par une série d'interventions ponctuelles et
dérisoires, infiltrant la réalité ou parasitant
l'actualité quotidienne des médias, les actions
de Gianni Motti couvrent tout le spectre de la
société contemporaine.

Génie de I'appropriation et de la manipulation
des événements, ses ceuvres se répercutent
sous forme d'interférences absurdes et
ironiques, et se transforment en un organe de
protestation sociale et politique.

Il remplace par exemple le délégué
indonésien lors de la 53e séance de la
commission des Droits de 'Homme a 'ONU
en 1997, revendique sa responsabilité aupres
d'agences de presse de 'apparition de
certains phénomenes naturels ou accidentels
a l'lmage de l'explosion de la navette
Challenger ou du tremblement de terre du 28
juin 1992 en Californie.

Je vous avais dit que je n‘allais pas trées bien, 2016
Cimetiere des rois, Geneve

Jean-Luc Moulene

Né en 1955 a Reims
Il vit et travaille en Normandie

Il est diplémé d'un Master en Arts Plastiques et
Sciences de I'Art a 'Université Paris 1 Panthéon-
Sorbonne en 1979

Depuis plus de vingt ans, Jean-Luc Mouléene
développe un travail complexe, a la fois
analytique et mystérieux, dont la photographie
alongtemps constitué la part la plus visible

et la plus reconnue. Des Disjonctions, série

de photographies a priori banales, souvent
urbaines, qui opéraient comme des relevés
d’indices topographiques indéterminés au
coeur du réel, aux célebres Objets de gréve, des
product shots d’artefacts industriels fabriqués
par des ouvriers grévistes détournant l'outil

de production, il s'agissait a chaque fois d'une
facture photographique brute, cruelle, sans
complaisance, mais toujours secretement
métaphorique.

Les dessins et objets sculpturaux, qui ont
toujours participé de son travail, ont pris par la
suite une importance plus grande, au point de
devenir majoritaires dans ses derniéres grandes
expositions, sans changer foncierement l'esprit
qui anime cette oeuvre singuliére. En plus
d'interroger les enjeux de représentation de
son médium, elle ne cesse d'aborder, dans sa
matérialité méme, des questions politiques et
sociales, mais aussi ontologiques, notamment
a travers la notion de “transaction’, un terme
investi de maniére économique aussi bien que
sensible, a travers une transaction permanente
de I'imaginaire avec le réel.

Chef, 2003
Cibachrome contrecollé sur aluminium
80x95x3cm
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Jonathan Naas

Né en 1987 dans I'Est de la France
Vit et travaille entre Bale et Strasbourg

Il est diplomé d'un DNA a la Hear de Mulhouse
en 2009 puis d'un Master Of Visual Art a
I'ECAL de Lausane en 2012.

Jonathan Naas s'intéresse aux récits et
croyances populaires qui ont pour la plupart
forgé notre connaissance du monde, fat-il
expliqué via des représentations fantastiques
- les mythes pas exemple - ou codifié a
travers un réseau de signes graphiques
élémentaires - la pratique du graphisme, la
culture du symbole.

Débusquant ces narrations, et grattant le
vernis des siécles passés aux grés desquels
la tradition orale qui les porte les as fait
muter, l'artiste les redynamise a son tour, tel
un intercesseur nous donnant acces a une
réalité oubliée. Sa recherche se déploie sur
le terrain, au contact des riverains et au fil
de ses déambulations, guidée par son intérét
pour les folklores anciens et les coutumes
ésotériques endémiques. Les installations
sombres et radicales que l'artiste imagine
mettent en récit les formes et objets récoltés
sur le territoire, a travers le recyclage de
matériaux autochtones et des gestes qui en
découlent.

En somme, le travail de Jonathan Naas

est parcouru, voire chargé des forces et
narrations qui excedent les objets, agissent
au-dela des limites du visible. L'artiste nous
invite alors a réfléchir sur I'évolution des
savoirs et de leur transmission ainsi qu'a
explorer la part mystérieuse des objets qui

nous entourent.
Elisa Klein

Pentagram I, 2019
Haches brilées, peinture thermique, rituel d'invocation
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ORLAN

Née en 1947 a Saint-Etienne
Vit et travaille entre Paris, New York et Los
Angeles

Irrévérencieuse, voire provocatrice, ORLAN
n'a pas toujours fait 'unanimité. Jonglant
entre performance, photographie, chirurgie
esthétique, vidéo, sculpture, réalité
augmentée, son oeuvre est résolument
féministe et libertaire. Figure de proue d'un
parallele au Body Art, 'Art Charnel, elle est
notamment célébre pour son usage de la
chirurgie esthétique (1990-1993) et ses Self-
Hybridations (1994-en cours).

Le travail dORLAN aborde les questions

du genre, des dogmes culturels liés au

corps, aux stéréotypes féminins et aux
criteres de beauté. Utilisant les symboles

de la domesticité féminine, elle détourne
violemment les codes de la société pour
interroger sa structure. Ces derniéres années,
ORLAN multiplie les projets en usant de
technologies toujours plus avancées avec
lesquelles elle nous laisse entrevoir un futur
ou réel et virtuel se croisent. Elle renouvelle
par ailleurs ses expérimentations corporelles
et fait notamment appel aux biotechnologies,
afin de mélanger en laboratoire son ADN avec
celui d'autres espeéces, végétales et animales.

Femme Surmas avec Labret et Visage de Femme Euro-
Stéphanoise avec bigoudis, de la série “Self-hybridation
africaine”’, 2002

photographie couleur, 125 x 156 cm



Paper Tigers

Collection

La collection PAPER TIGERS [TIGRES DE
PAPIER] a été initiée par Mathieu Tremblin
en 2010 dans le cadre du programme Place
Publique du BBB centre d’art, Toulouse. Cet
ensemble se compose de notices d'ceuvres
ornementales, processuelles ou contextuelles
a activer dans l'espace urbain ou dans
l'espace d'exposition. A partir d'une feuille-
module de papier A4 coloré et d'un principe
de pliage et de collage simple, chaque
contributeur est invité a produire une ceuvre
graphique ou typographique a I'’économie de
moyens et a échelle humaine qui interagit
avec la ville.

La direction éditoriale, la conception
graphique et le développement sont assurées
par Mathieu Tremblin. Les visuels sont
copyleft sous Licence Art Libre.

Activation de plusieurs notices Paper Tigers sur la
fagade du Théatre de Hautepierre, place André Maurois,
Strasbourg en 2017 dans le cadre du Festival "Voix
Publiques #3', organisé par 'association Horizome.

Frank Perrin

Né en 1963 en France
Vit et travaille a Paris

Frank Perrin explore depuis plus de dix ans la
notion de Post-capitalisme a travers un projet
photographique qui nous plonge dans notre
monde libéral mondialisé. “Ce qui m'intéresse,
explique l'artiste, c’est de saisir les fantasmes
collectifs, les obsessions contemporaines,

et série apres série, d'en faire une sorte de
catalogue raisonné’”

Frank Perrin orchestre son regard avec
précision autour de plusieurs séries
autonomes, chacune étant autant de
chapitres d'un reportage au long cours sur les
fondements de notre société contemporaine
barbotant perpétuellement dans un bain de
vanité.

De Times Square a Las Vegas, le néon

est devenu un des emblémes ultimes du
capitalisme débridé. Sa série de néons
imprimées en sérigraphie pointe a la fois
l'individualisme crasse, Paradise Yourself,

la surprésentation du soi, Happy Self
Exploitation ainsi que la dérive capitaliste du
monde, Capital is art. Ce dernier convoquant
I'ceuvre de Joseph Beuys de 1979, ou il
griffonne “Kunst=CAPITAL" sur un billet de
banque, autre symbole s'il en est de la société
de consommation.

Fight, 2022
Impression sur carton et miroir, contrecollés sur dibond
80x140x6cm
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Mary Pupet

Née en 1965 a Alés
Vit et travaille a Marseille

Elle est diplébmée d'un brevet de Technicien
en Arts appliqués au lycée technique Marie
Curie a Marseille, d'une licence et d'une
maitrise en Arts plastiques a I'Université Aix-
Marseille et d'un DNSEP Option Art a 'ESAAIX
d’Aix en Provence.

C'est souvent avec humour que l'ceuvre de
Mary Pupet s'attache a mettre en question
les mécanismes qui, a différents endroits,
conduisent la société. A travers la mise

en place d'un vocabulaire opérant par
détournement, par enquéte ou par la fiction,
elle pointe des alternatives qui réactivent
I'idée d'une possible émancipation. Avec
audace et dérision elle s'empare de la notion
de “production de valeur”’, invente sa propre
monnaie (de singe) et l'institution bancaire
qui va avec.

Portant son attention sur la langue, elle

fait 'acquisition administrative de mots

pour les soustraire a leur exploitation
commerciale par des entreprises souhaitant
augmenter leur capital immatériel. “Le
travail, la propriété, les valeurs immatérielles,
I'obscurantisme font partie de mes multiples
sujets”, écrit Mary Pupet. Engageant
conceptuellement ses ceuvres, elle développe
également une pratique plus “sensible” dans
laquelle le dessin a l'encre ou la peinture
acrylique, aquarelle, se mélent parfois a la
feuille d'or.

UPET'S MONKEY
G

w PUF!

Monnaie de singe® 500 monkeys, 2011
Dessin a l'encre sur impression numeérique numerotée
signée, 12 x 27 cm
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Ian Simms

Né en 1961 a Johannesburg (Afrique du Sud)
Vit et travaille a La Seyne-sur-Mer

Apres avoir obtenu un dipléme en ingénierie
agronomique a l'Université du KwaZulu-
Natal en 1982, il refuse de se soumettre a

la conscription et décide, en 1983, de fuir

son pays ainsi qu'un régime dont la faillite
était alors improbable, avant de poursuivre
depuis I'Angleterre une activité militante
al'encontre de 'Apartheid. Des lors, son
parcours sera marqué du sceau de l'exil, au
carrefour de quatre nationalités, citoyennetés,
identités, histoires ou territoires (sud-africain,
britannique, nord-irlandais et francais).

L'artiste a récemment participé a des
expositions et programmations collectives
parmi lesquelles “L'Institut des archives
sauvages’, "Les Formes de I'engagement” et
“Une Mouche dans la téte (Art contemporain
et poétiques naturalistes)” en 2012, “Montrer
sa nuit en plein jour”, “Résister, résistance,
résistant-e” et “Un pas de coté / A Step Aside”

en 2011.

Sarecherche de doctorat en Histoire de I'Art
a I'Université de Paris 8, sous la direction

de Jean-Philippe Antoine, portait sur ‘les
stratégies d'activation des images d'archive
dans l'art contemporain’, a partir des travaux
de Fernand Deligny, Harun Farocki et
Artavazd Pelechian. Il enseigne depuis 2006 a
I'Ecole Supérieure d’Art de Toulon.

Papier-peint, 2012

impression numeérique sur papier a tapisser

9,06 x 4,24 m, Vue de I'exposition “Inconsidérations
actuelles’, Vidéochroniques, 2013



Jeanne Susplugas

Née en 1974 a Montpellier
Vit et travaille a Paris

Elle est dipldmée d'un doctorat en Histoire
de I'Art de I'Université Paris [ Panthéon-
Sorbonne en 2000.

‘Engagée mais non militante, la démarche

de Jeanne Susplugas s’en prend a toutes les
formes et toutes les stratégies d'enfermement
tant pour interroger les relations de I'individu

avec lui-méme qu'avec l'autre”
Philippe Piguet dans Semaine 13.13

Les médiums qu'elle explore sont autant

de vecteurs instruisant les termes d'une
esthétique singuliere que détermine un étre
au monde obsessionnel, tour a tour troublé
et rassuré, inquiet et serein, solitaire et
complice.

Son travail a été largement montré dans des
lieux tels le KW a Berlin, 1a Villa Medicis a
Rome, le Palazzo delle Papesse a Sienne, le
Palais de Tokyo a Paris, le Fresnoy National
Studio, le Musée d’Art Moderne de St Etienne,
le Musée de Grenoble, ainsi qu'a 'occasion
d’évenements tels Dublin-Cotnemporary, la
Biennale d’Alexandrie et de Shangai ou Nuit
Blanche a Paris.

Ses films ont été présentés lors de festival tels
Hors Pistes (Centre Pompidou, Paris), Locarno
International Festival, Miami International
Festival, Les Instants Vidéos a Marseille ou
Les Rencontres Internationales Paris/Berlin/
Madrid.

Disco Ball, 2019

Polystyrene, bois et miroir

Chapelle de la Miséricorde - ZAT #13 100 artistes dans la
ville - Montpellier

Michele Sylvander

Née en 1944
Vit et travaille a Marseille

Elle est diplébmée d'un DNSEP en 'ESADMM
de Marseille en 1967.

Michele Sylvander développe un travail
artistique qui s'appule principalement sur la
photographie, mais déploie également ses
formes dans l'installation, le dessin ou la
vidéo. Ses oeuvres problématisent la question
du genre, des codes sexuels, du corps
politique, social, du rapport a l'autre...
L'autoportrait et la vie de famille y occupent
une place centrale; a travers eux, l'artiste
affirme le point de vue suivant lequel la
proximité de 'expérience personnelle
contient une certaine forme d'universalité.

Son travail est exposé depuis des années,

au sein de nombreuses institutions
internationale et nationale. Elle multiplie

sa présence sur la scéne Marseillaise avec
plusieurs expositions comme : “Juste un
peu distraite”, au Frac Provence-Alpes-Cote
d’Azur (2020), “A mon retour je te raconte”,
au Chateau de Servieres (2015) ou dans les
galeries, Double V Gallery, Galerie of Marseille
et Galerie Roger Pailhas. Sa carriére s'étend
notamment au Portugal (Galerie Luis Serpa
Projectos), en Slovaquie (Gandygallery) et en
Allemagne. Elle est présente dans plusieurs
collections privées et publiques comme le
Frac Provence-Alpes-Coéte d’Azur ou le FNAC
Paris.

Je ne peux pas dormir, 1995

300 affiches en papier collées, 70 x 30 cm chacune,
Vue de l'exposition “Un monde presque parfait’, Mac,
Marsellle
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Mathieu Tremblin

Né en 1980 au Mans
Vit et travaille a Strasbourg

Il obtient un doctorat en arts visuels a
I'Université de Strasbourg en 2021. Il enseigne
a L' ENSA de Strasbourg et est membre du
groupe de recherche Art, espaces et territoires,
et de I'équipe d'accueil - EA 3402 “Approches
contemporaines de la création et de la
réflexion artistiques (ACCRA)".

Mathieu Tremblin s'inspire des pratiques
et expressions anonymes, autonomes et
spontanées dans l'espace urbain et met
en ceuvre des processus ou des actions
simples et ludiques pour questionner les
systemes de 1égislation, de représentation
et de symbolisation de la ville. Il privilégie
l'intervention situationnelle dans l'espace
urbain, la marche et la visite, la création
d'outils, le détournement d'objets, et
recourt a des récits, éditions, installations,
photographies, et vidéos pour documenter ou
réinvestir ses expérimentations.

En miroir de sa pratique artistique en solo,
duo (Les Freres Ripoulain depuis 2006) ou
collectif, Mathieu Tremblin développe une
recherche par l'art autour des liens entre
pratiques artistiques indépendantes, urbanités
et métropolisation. Elle prend la forme de
curation d'exposition, de direction éditoriale,
ou encore de responsabilité artistique pour
des propositions collaboratives et résidences
de création en collaboration avec des artistes,
des chercheurs et des structures associatives
ou institutionnelles : Editions Carton-pate
(2007), Porte-parole (2010), Office de la
créativité (2011-2013), Public Domain Public
(depuis 2017).

Sarah Venturi

Née en 1973 a Mont-Saint-Aignan (76)
Vit et travaille a Marseille

Sarah Venturi est diplomée d'une hypokhagne
a Nice en 1990, d'un DNSEP en conservation et
restauration a 'ESAA d’Avignon en 1997, d'une
Licence Théatre et d'un Master en Esthétique a
I'Université Paris 8 Vincennes Saint-Denis en
2003 et 2006.

“Mon travail pluridisciplinaire et multiréférentiel
évolue sur un mode rhizomatique et tres souvent
sériel avec un goQt prononcé pour 'ambivalence.
Aprés des travaux photographiques liés a
'écriture et a la marche, des performances en
solo et un travail de dessin autour du jey, je mets
en place a partir de 2011 un travail de recherche
en peinture, devenue mon medium principal
avec la performance et la photographie.

Je revendique le glissement de sens et

des valeurs. Les limites des genres et des
techniques artistiques sont questionnées

pour faire apparaitre des continuités entre des
évenements, des époques, des pratiques souvent
séparées par des habitudes culturelles ou des
définitions trop limitatives. Si des symboles fort
sont convoqués, c'est pour “mettre en piece’ ou
tout du moins en afficher les dualités.

Le langage et le texte sont trés présents dans
ma palette, pouvant aller jusqu'a apporter une
dimension sonore voire vocale aux ceuvres
qui le contiennent. Le temps et 1a “vanité”, les
phénomenes de mutation, les éléments feu et
eay, sont également des constantes dans ma
pratique. Dépasser la distinction humain/non
humains est aussi un enjeu de mon travail,
nourri d'une réflexion anthropologique et
biopolitique”

Tag Herbarium, 2019
graffiti, plantes Cologne (Allemagne)
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Le dessous des choses, de la série “Feu’, 2022
acrylique sur carton recyclé (puzzle), 19 x 29,5 cm



Jacques Villeglé

Né en 1926 a Quimper
Décédé en 2022 a Paris

Il est dipldmé de I'école des Beaux-Arts de
Rennes puis en architecture a I'école des
Beaux-Arts de Nantes en 1949.

Considéré comme le chef de file des
affichistes, Jacques Villeglé collecte, classe et
montre ses décollages d'affiches, ‘reflet de la
culture dominante” des les années 1950. Il se
donne pour mission de développer une ceuvre
populaire qui se fait le témoin de la vie d'une
époque, de son contexte politique, social et
culturel.

Il arrache des affiches lacérées par le temps et
des mains anonymes sur les emplacements
réservés ou sauvages, entrevoyant en un

clin d'ceil la partie qui, en elles, constitue

une ceuvre d'art. Il change ainsi leur statut.

Il continuera dans cette voie avec les
cryptogrammes sociopolitiques, graffitis de
murs dont il fait un alphabet et des textes.

il préléve ainsi dans l'espace public et tout

au long de sa carriére des superpositions
d’'affiches et intervient par déchirures pour
révéler les strates de I'histoire de l'objet. A
partir de 1969, son intérét pour les lettres et
les caracteres fait son apparition notamment
dans 1"Alphabet socio-politique”’, fidéle a son
désir de faire de son oeuvre un témoignage
de la vie contemporaine. Il développe une
activité sculpturale dans les années 2000 qui
méle techniques traditionnelles et matériaux
industriels avec toujours ce méme objectif de
témoignage et d'archivage.

b “La difficults Bt 1

e )

a0 A V¢ § WonllEroon O e, 8\
Boulevard de Ménilmontant, 16 mars 1986,1986

PO (série Politiques), Affiches lacérées marouflées sur
toile, 107 x 158 cm

The Wa

Né en France
Vit et travaille a Berlin

Depuis plus de dix ans The Wa développe

une pratique artistique se déployant dans
I'espace urbain. Par un langage visuel distinct,
issu du graffiti, il désoriente, s'amuse des
mythes, trouble l'ordre collectif, et se joue de
l'institution et des conventions.

A travers ses nombreux voyages, il
S'approprie ces espaces pour créer des
oeuvres in situ ou l'environnement devient
son terrain de jeux. Il y explore les limites

du réel en créant de nouveaux paysages.

Ses projets portent un regard cynique et
parodique, sur l'organisation d'un monde
incertain et interrogent les contradictions de
notre société.

Shit storm, 2021
Intervention sur panneau publicitaire sans permission,
Besancon, France
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Brigitte Zieger

Née en 1959 en Allemagne
Vit et travaille a Paris

“Les ceuvres de Brigitte Zieger activent la
conscience du regard par le truchement de
I'humour et de la délicatesse feutrée. L'artiste
manie des effets de surface qui cultivent

la joliesse comme moyen d’hypnose pour
conduire ses spectateurs sur le terrain plus
virulent et radical du sens politique. La
guerre et le pouvoir de la violence y sont
omniprésents sans qu'ils soient visibles,

pas plus qu'ils ne sont binaires. Zieger
avance masquée, profitant de la faculté
d'aveuglement qu'exercent certaines images
pour dérouler une ceuvre critique et parfois,
assassine. Lorsqu'elle déploie la palette
super féminine du maquillage et des parures
esthétiques, c'est pour mieux dynamiter

le conditionnement “genré” du regard, de
celui qui assigne roles et postures dans des
situations données. [..]

Brigitte Zieger fagonne son pouvoir

de rétorsion des stéréotypes avec une
lronle gringante mais nécessaire. Ses
divertissements visuels animés forment
des camouflages parfaits a ses exercices de
pouvoir. L'artiste met en danger 'habitude
du regard, son conditionnement culturel, les
canons de la bonne éducation visuelle. Une
toile de Jouy et ses innocentes saynetes
mutent en terrain de conflit, théatre d'un
reglement de compte dont le spectateur
détient une part de la résolution.”

Bénédicte Ramade
Extrait de “Femme dangereuse”
dans le catalogue du Musée Tinguely

Other Scenes (2), 2017
Impression digitale sur vinyle

250 x 390 cm
vdchrngs






Quelques liens

Gilles Barbier

Site de l'artiste http:/www.
documentsdartistes.org/artistes/barbier/
repro.html

Taysir Batniji
Site de l'artiste http://www.taysirbatniji.com/
fr/homepage/

Damien Berthier

Site de l'artiste https.//www.
documentsdartistes.org/artistes/berthier/
repro.html

Markus Butkereit
Site de l'artiste http://markusbutkereit.de/

Pierre Beloiiin

Site de l'artiste http://www.pierrebelouin.
com/

Matthieu Boucherit

Site de l'artiste https;//www.matthieu-
boucherit.com/

Paul Chochois
Instagram de l'artiste @paul_chochois

Frédéric Clavere

Site de l'artiste https.//www.
documentsdartistes.org/artistes/clavere/
repro.html

Claude Closky
Site de l'artiste https;//www.sittes.net/

Nicolas Daubanes
Site de l'artiste https://www.nicolasdaubanes.
net/

Raphaél Denis
Site de l'artiste http://www.without-link.com/

Brad Downey
Site de l'artiste https;//braddowney.com/

Jean-Baptiste Ganne

Site de l'artiste https://www.
documentsdartistes.org/artistes/ganne/repro.
html

Anne-Valérie Gasc

Site de l'artiste https.//www.
documentsdartistes.org/artistes/gasc/repro.
html

Laurent Lacotte
Site de l'artiste http://www.laurentlacotte.
com/
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Thomas Lasbouygues
Site de l'artiste https://www.
thomaslasbouygues.net/

Pascale Mijares

Site de l'artiste http:/www.
documentsdartistes.org/artistes/mijares/
repro.html

Jean-luc Mouléne
Site de la galerie de l'artiste https://www.
crousel.comy/artiste/jean-luc-moulene/

Jonathan Naas
Site de l'artiste http://www.naas.fr/home

ORLAN
Site de l'artiste https.//www.orlan.eu/

Paper Tigers Collection
Site de la collection http:;//papertigers.free.fr/

Frank Perrin
Site de l'artiste https://www.frankperrin.org/

Mary Pupet

Site de l'artiste http:/www.
documentsdartistes.org/artistes/pupet/repro.
html

Ian Simms

Site de l'artiste https://www.
documentsdartistes.org/artistes/simms/
repro.html

Jeanne Susplugas
Site de l'artiste https//www.susplugas.com/

Michele Sylvander

Site de l'artiste http://www.
documentsdartistes.org/artistes/sylvander/
repro.html

Mathieu Tremblin
Site de l'artiste http:/www.mathieutremblin.
com/

Sarah Venturi
Site de l'artiste https;/sarahventuri.org/

The Wa
Site de l'artiste https://www.the-wabsite.com/

Brigitte Zieger
Site de l'artiste https//www.brigittezieger.
com/



Atelier Tchikebe

Récemment installé dans un nouvel atelier
de 400m? dans le quartier de la Joliette a
Marseille, l'atelier TCHIKEBE s'est spécialisé
depuis 2009 dans l'impression d'ceuvres d'art
en sérigraphie, les tirages pigmentaires Fine
Art et 'encadrement sur mesure.

Fideles a la tradition des imprimeurs/
éditeurs, iels produisent au gré des rencontres
avec les artistes des ceuvres originales,
qu'elles soient multiples ou piéces uniques, ‘a
plat” ou en volume, dont le point commun est
d'intégrer la sérigraphie dans leur process de
fabrication.

Sensibles a la notion de recherche et
d'expérimentation dans l'art contemporain,
ces productions tendent souvent a explorer
les innombrables possibilités techniques
offertes par la sérigraphie dans le champ de la
production d'art.

Les artistes invités, d'origines, d'esthétiques et
de générations diverses, travaillent en étroite
collaboration avec I'équipe de l'atelier afin d'y
produire des ceuvres originales, imprimeées en
édition limitée, signées et numeérotées.

Ils ont notamment collaboré a 'occasion
d'édition(s) avec Gilles Barbier, Taysir Batniji
Virginie Barré, Pierre Belolin, Berdaguer

& Péjus, Damien Berthier, Rémi Bragard,
Delphine Coindet, Claude Closky, Claire
Dantzer, John Deneuve, Chourouk Hriech,
Arnaud Labelle-Rojoux, Thierry Lagalla,
Caroline Le Méhauté, Mehryl Levisse, Myriam
Mechita, Tania Mouraud, Jean-Luc Mouléne,
myles, Bruno Peinado, Guy de Rougemont,
Karine Rougier, Jean-Baptiste Sauvage,
Jeanne Susplugas, Michéle Sylvander, Gérard
Traquandi, Emmanuelle Villard, Jacques
Villeglé, Eglé Vismante, Raphaél Zarka, etc.

(orate Tole
e (eqﬁaweqﬁa _

Jean-Baptiste Ganne, ‘Lavorate male é lentamente’, 2021
Sérigraphie sur papier miroir 300gr, 34 x 67 cm, 25 ex.

Yann Sérandour, “Sans son chien (violet Cadbury)’, 2015
Sérigraphie sur Rivoli 300 gr, 70 x 50 cm, 100 ex.

Michele Sylvander, “Sans Titre”, 2017
Sérigraphie sur Arches BFK Rives 300gr, 80 x 115 cm,
35 ex.
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Atelier Tchikebe, 22b rue Duverger, Marseille 2eme

L'atelier Tchikebe édite chaque année sur ses presses différentes collections exclusives d'ceuvres
d’'art imprimées en sérigraphie puis signées par les artistes invités. Ce travail d'édition a pour
vocation de proposer des ceuvres d'art accessible a toutes les bourses. Déja riche de plus de 70
partenariats avec des artistes, le catalogue compte pres de 160 éditions dont les prix démarrent

a 60 euros. Depuis quelques années, la collection Quality Prints, propose quant a elle des oeuvres
édités a 100 exemplaires au format 50 x 70 cm et au prix de 100 euros.

La technique de la sérigraphie, remarquable de par son efficacité, sa flexibilité, son rendu et
sa tenue dans le temps est reconnue depuis de nombreuses années par les artistes du monde
entier pour la production d'ceuvres originales et de reproductions. Elle est a ce titre reconnue
officiellement comme technique artisanale de production d’estampes originales.

En parallele, une activité d'impression pigmentaire Fine Art répond a des besoins de reproduction
de haute fidélité et permet la réalisation d’estampes numériques. Disposant d'une vaste gamme
de papiers d'art certifiés et imprimant a base d'encres pigmentaires, les tirages produits a l'atelier
TCHIKEBE sont garantis pour répondre aux exigences de qualité et de durée dans le temps
gu'attendent les artistes, les collectionneurs ainsi que les institutions avec lesquelles I'équipe
travaille.
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Vidéochroniques est une association sans
but lucratif créée en 1989, implantée a
Marseille. Elle organise des expositions

et des projections, accuellle des artistes
en résidence et dispose d'importantes
ressources documentaires dans le domaine
de la vidéo d'artistes et plus largement
dans celui de l'art contemporain. Elle
travaille avec un réseau local, national et
international de partenaires : associations,
festivals, distributeurs, diffuseurs, galeries,
lieux d'exposition institutionnels, écoles
d’art, etc.

L'associaition avait initialement pour
vocation de promouvoir les divers usages
d'un médium spécifique — la vidéo — encore
émergeants a I'époque de sa création, dans
le contexte de l'art et de la culture. A partir
de la fin des années quatre-vingt-dix, sous
I'impulsion d'une partie de ses membres et
d'une nouvelle direction, I'objet éditorial de
la structure s'est ancré plus explicitement
dans le champ de I'art contemporain.
Depuis 2008 elle dispose d'un espace de
monstration de 400m? dans le quartier
historique du Panier qui a donné lieu a la
réalisation d'une trentaine d’'expositions
(individuelles et collectives), le plus souvent
accompagnées de résidences préalables.

La réflexion aujourd’hui poursuivie

par Vidéochroniques, basée sur une
démarche prospective, s'appuie sur des
éléments de programmation divers par
leur nature et leur forme, qui témoignent
de la pluralité des propositions formulées
par les artistes et de la diversité des
supports, médiums et outils dont ils

font désormais usage. L'association
s'attache plus précisément a mettre en
lumiere des ceuvres exigeantes, rares ou
meéconnues, qu'elles soient émergentes ou
accomplies, dont les qualités échappent
aujourd’huil aux repérages des systemes
marchand et institutionnel. Hormis les
expositions personnelles et collectives,
d’'autres propositions, comme des concerts,
des performances, ou des séances

de projection (vidéos d'artistes, films
expérimentaux, documentaires de création,
cinéma underground)... complétent
occasionnellement l'éventail des formes
mises en ceuvre.

Présidé par l'historien d'art Fabien Faure,

le conseil d'administration de I'association
est constitué de personnalités diverses, aux
activités et compétences complémentaires
(artiste, programmateur cinéma, juriste,
enseignant, chercheur..). Elle est dirigée
depuis 1999 par Edouard Monnet. Artiste

et musicien, commissaire d’exposition

et programmateur dans le cadre de ses
activités a Vidéochroniques, il enseigne par
ailleurs a I'Ecole Supérieure d’'Art de Toulon.

L'association Vidéochroniques bénéficie du
soutien de la Ville de Marseille, la Région
Sud, le Ministéere de la Culture et de la
Communication — Direction Régionale des
Affaires Culturelles de Provence-Alpes-
Cote d'Azur, le Conseil Départemental des
Bouches-du-Rhoéne

Elle est membre du réseau Provence Art
Contemporain.

Pour plus de renseignements

Thibaut Aymonin
chargé de la communication,
des publics et de la médiation

Tél.: 0960 44 2558 /0629 06 36 16
info@videochroniques.org

Ouvert du mardi au samedi de 14h a 18h
Entrée libre / Accuell des groupes sur
réservation






