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Chaque année, au printemps, ’Atelier - Espace arts plastiques donne a voir aux Mitryen-ne-s la diversité
des productions d’artistes d’aujourd’hui.

L’édition 2019 a été confiée a Hervé Bourdin, artiste plasticien, président de Mac Paris.
Il a entrainé avec lui vingt artistes chevronnés, confirmés, aguerris, singuliers, pluriels.
Une armée de réveurs, penseurs, découvreurs, narrateurs, conteurs d’aujourd’hui.

Des contemplateurs du monde, des témoins de notre époque, des utopistes, des veilleurs. Ils sont peintres,
dessinateurs, photographes, vidéastes, adeptes de la figuration ou de 'abstraction.

Novateurs sensibles, développeurs d’idées, des fabricants d’images.

L’Atelier - Espace arts plastiques, fait de ses 200 éleves, un lieu ouvert a tous les vents de la création
artistique. Un lieu d’éveil, d’apprentissage, de découverte. Un lieu désormais familier aux Mitryen-ne-s.
Un lieu ol s’exerce avec passion le travail humain dans toute sa créativité et son savoir-faire. Un lieu ou
l'imaginaire foisonne.

Hervé Bourdin nous propose, avec cette palette vaste et inédite, une rencontre populaire, vivante et urbaine.

Et ’humain est le coeur battant de ce pluriel bien singulier.

Maire de Mitry-Mory

Conseiller municipal délégué a la culture






Choisir... Choisir des artistes, exercice périlleux, le cas se pose, d’étre commissaire d’exposition, théme consacré
a celui qui va choisir des artistes. Faut-il imposer ses golts personnels, sa ligne esthético-artistique, sa carriére
(pour certains) ou simplement considérer le lieu, la situation, la ville et ses habitants ? Vaste question a laquelle
je réponds avec beaucoup de facilité. Ayant ce parcours atypique de plasticien, de monteur d’expositions mais
également d’élu, je suis sensible au melting-pot artistique.

Ce brassage me va car il est respectueux des choix, des golts, des appétences, des dégolits de chacun. Je pense
aux enfants qui vont venir et dont 'apprentissage de ce qu’est 'art d’aujourd’hui est trop négligé dans le systéme
scolaire, je pense aux publics, pluriels, a ceux exclus de cette culture, comme a ceux qui abreuvent de leurs visites les
musées et autres expositions. La culture est un ascenseur social. La vie sans culture, sans réflexion, sans dimension
critique n’est rien. Certes il est difficile de plaire a tous, la critique guette (encore faut-il qu’elle s’intéresse), mais tant
pis, langons-nous.

Cette exposition est plurielle, faite d’une vingtaine d’artistes confirmés par leurs pratiques, parce qu'ils disent,
exprimentunesensibilité, desidées et sont novateurs. On peut direqu’ilsontdutalent. Ily ades médias traditionnels
tels que la peinture, le dessin, mais il y a aussi de la vidéo, des installations, de la photo. L'ensemble des pratiques
est rassemblé, de la figuration a l'abstraction, de la poésie qui entraine la main a la conception par ordinateur
assisté. La palette est vaste, et peut donc permettre 'adhésion, 'éveil peut-étre, a I'art d’aujourd’hui. C’est ce que je
souhaite a cette exposition, susciter le questionnement.

Plasticien
Commissaire d’exposition
Président de MAC2000



Contempler le monde avec assiduité, s’émerveiller, se souvenir, commémorer sont
les pratiques au cceur de ma démarche artistique.

Je capte et je restitue de petits états-moments du quotidien. J’explore les
frontieres poreuses du sujet intime-sujet social et les relations ambigués du sujet
avec son objet désir-objet transitionnel. J'articule des récits autour d’émotions
ambivalentes. Je me perds enfin, dans les méandres et surprises de la narration.

Marguerite Artful

SILENT SCREAM , 2018, vidéo - 4’00
Le neant, la genese puis la disparition ad’un objet céleste. Le cri primal et silencieux d'une douleur qui
ne peut plus s'exprimer. Quel avenir pour ce miracle de vie, peut-on garder espoir ?






Apres avoir travaillé pendant 15 ans dans le champs de I'abstraction, 15 années
durant lesquelles le substrat constituant ce champ s’est usé jusqu’a une
complete stérilité, je me suis attaché a decrire cette lente dégradation a travers
des images et des objets pauvres. Cette narration est confuse et forcément
tragi-comique, mélangeant des références historiques récurrentes ou le
travestissement est la regle.

Les découvreurs de I'abstraction sont partagés entre le camp des méchants (les
Yankees) et des gentils (les Indiens) mais la plupart du temps ils sont les deux
ensembles. Les soldats bleus sont les ordonnateurs d’un monde géométrique,

chantres de la Raison raisonnante, du positivisme et de I‘analyse du langage.
Les Peaux-Rouges sont les victimes et les ouvriers forcés de cette entreprise.
Je me souviens ainsi que des Indiens participerent & la construction de grattes
ciels américains que Gropius pensa au Bauhaus en méme temps qu’il proposait
ses services au llleme Reich. Je me souviens que Schlemmer, Kandinsky ou

Le Corbusier firent de méme et que |'utopie moderniste cache dans son ombre
cette confusion entre les gentils et les méchants. Je me suis souvenu aussi de
la Mélancolie de DUrer qui était déja cette histoire de la tristesse et de la vanité
portée dans le sein du projet humaniste, projet que I‘abstraction chanta ¢ sa
maniere totalisante et totalitaire tout au long du XXeme siecle.

C’est cette histoire, qui est aussi mon autobiographie, que narrent les dessins et
objets que je fabrique.

Erwan Ballan

INDIEN MORT, 2015, acrylique sur papier, 200x280cm






Peindre n’‘est-ce pas explorer la matiere, les techniques et les intentions pour
au total raconter une histoire ? C’est en attendant ma position. Du passage de la
peinture sur chdssis G I’élaboration de contes illustrés il n’y avait qu’un pas que

j'ai franchi cette année.

D’abord I’écriture, phase essentielle. Puis I'illustration.

J’ai donc fabriqué un petit thédatre ouvert : Trois panneaux sur lesquels mes
photos sont collées. Puis j’ai confectionné des petits meubles, toute sorte
d’accessoires et des personnages. Je mets en scene ces personnages dans ces
différents décors, scéne par scéne, selon le déroulement de I'histoire.

Je prends le résultat en photo et je retravaille cette photo a I’encre et a I'acrylique
comme dans mon travail des années précédentes.

Et voila une histoire se déroule !
Mo Bantman

LES CONTES, 2018, acrylique sur papier, 21x29,7 cm






Bourdin ne peint pas, il est le non lieu de la peinture, Bourdin dessine sur des
petits et grands carnets de couverture noire. Bourdin graphite de son Penstyle
qu’il étale de son index humidifié buccalement. En réunion, sur un banc, dans un
lit, il entasse des personnages. Leurs profils souvent cachent I'inquiétude.

Nichés dans des perspectives urbaines de béton coloré, les humains, souvent
entourés de chiens et de chats, vivent, passent, s’invectivent, s’effleurent,
s’époumonent, s’aiment parfois alanguis de bons sentiments. La végétation
depuis quelque temps envahit sa toile. Une angoisse naissante face au devenir de
la planéte. Les sujets deviennent d'actualité, une de ses derniéres toiles Balance
ton porc dévoile plus fermement son engagement, ses convictions.

Plus tard, dans l'atelier quand il a fini ses gammes de dessins obscures, il projette,
noircit de fusain son grand nez, efface et trace. Le trait campé, la composition
établie, il commence ses coloriages. La couleur s’étale, disciplinée, mate, propre
et sans bavure puis bien rangée dans ses compartiments étanches, elle se cerne
d’un trait noir agressif.

La page de couleur est close. L'histoire des hommes, elle, n’est qu’un passage, un
devenir, peut étre une fuite...

Grohan Lépine

BALANCE TON PORC , 2018, acrylique sur toile, 130x97cm






Explosions magiques
Sens retournés a la vie
Il jubile en nous

Il est vrai que la bonne humeur se leve toujours de bonheur.

L'artiste Philippe Chardon nous pique 10 oU ¢a réve. Un pas de c6té qui nous
emmene ailleurs. Mais il ne faut pas se tromper, ¢’est toujours du coté du beau,
du talent et du meilleur de la vie. D’une glissade, il transforme notre regard en rire
méme si dans le fond le tragique n’est jamais dénié. Au contraire, il nous déniaise
quoique sans méchanceté. Le sourire dans les yeux, il aime raconter avec des
couleurs de nuages et nous ébahit.

Alors, on « conte » sur |ui... et si ¢a le chatouille, il adooore ¢aq, il rit. Avec lui et ses
geniales trouvailles, on est toujours en bonne compagnie.

Yannick Lefeuvre

CHANT-PIXEL, 2018, image digitale, 60x60 cm






Un portrait est le récit d’un face a face, entre le modele et I'objectif, dont le
photographe serait le transcripteur .

Alphonsine, devant I'objectif, se pare d’une seconde peau qui déforme le visage
pour mieux révéler et amplifier son intériorité.

Dans ses premiers autoportraits, elle utilisait du film alimentaire, fine membrane
lui collant a la peau, pour la transformer en un état larvaire, foetal. Sortie de cette
chrysalide, maintenant, elle se saisit d’un verre vide dont les rotondités optiques

ajoutent un prisme nouveau, découvrant chez ses modeles un flux d'émotions
accentuées par des projections venant grimer les visages et renforcer les
expressions comme le feraient les vapeurs d’alcool d’un vin inexistant.

Lucien Koza

PORTRAITS AU VERRE, 2018, 12 tirages photographiques, 110x120 cm






Le travail de Sébastien Delahaye est intitulé WOUNDS (blessures). Une blessure
est la souvenance d’une souffrance (physique, psychique ou les deux) que nous
expérimentons d’une maniére ou d’une autre dans notre vie. Notre corps et notre

esprit ont une mémoire et I'accumulation de souvenirs crée notre histoire.

L'histoire laisse des cicatrices, lesquelles sont preuves de notre existence.

Les blessures et souffrances auxquelles nous sommes confrontés dans la vie,
mises les unes @ la suite des autres, créent une sorte de frise chronologique.
Chaque fragment de celle-ci peut étre vécu et analysé de différentes manieres.
Certains y trouveront une issue positive, une force, tandis que d’autres
n‘arriveront jamais a en faire le deuil, comme un fardeau les clouant & leur peine.

Plutdt que de montrer des blessures telles que nous les voyons quotidiennement,
Sebastien traite cela d’une maniere abstraite et singuliére, rendant le sujet un
peu plus mystérieux. Il procede par accumulation et juxtaposition de formes et
d’objets contrastes.

Ses peintures peuvent exprimer une blessure spécifique comme une fracture, la
mort d’un étre proche... ou étre liées a des sujets plus vastes tels que la guerre
ou la religion. Elles peuvent également résumer la vie d’une personne, avec

ses moments calmes et chaotiques, ses périodes joyeuses et sombres et ses
conflits intérieurs et/ou extérieurs. Le travail de Sébastien est une tentative de
représentation de nos émotions, une métaphore de la diversité de la vie humaine,
projetée sur une surface.

Chaque toile est une blessure, une histoire, numérotée parmi d’innombrables
autres et ouverte a l'interprétation.

WOUND n° 42, 2016, technique mixte, 240x280 cm
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Le travail de Georges Dumas s’inscrit dans le champ de la photographie
plasticienne et pourtant il échappe & toute classification.

Son matériau de départ est une prise de vue numeérique qu’il traite
informatiquement. Il pétrifie alors ses sujets, dont les poses sont le plus souvent
inspirées par la statuaire antique ou classique, puis il leur appose des petites
marques carrées en trompe-I'ceil, lointain écho de pixels qui auraient été sculptés
par un burin électronique.

Les images retravaillées sont ensuite imprimées sur toile puis reprises @ la
peinture acrylique avec des glacis qui évoquent le travail de la laque. Les petits
carrés sont complétés avec des ajouts de pigment qui leur donnent du relief.

Le statut de I'ceuvre résultant de ce long processus reste indéfinissable :

ni photographie ni peinture, ni sculpture ni architecture, mais un peu de tout
ceci cependant, par un effet de décloisonnement de pratiques artistiques
généralement séparées.

Ces tableaux que Georges Dumas appelle paintographies interpellent le
spectateur et le forcent @ s’interroger sur le statut de Iimage, sur son unicité,
sur sa rareté, sur I'authenticité de son témoignage... Bref, sur son sens ou son

absence de sens et sur la confiance qu’on peut Iui accorder.

LE DEFI, 2014, technigue mixte sur toile, 120x80 cm






Les Minipéripéties

A I'aide de son appareil photo et d’un ordinateur, Pierre Duquoc transforme son
appartement en gigantesque thédtre pour Lilliputien.

Jouer avec les pixels se révele étre le seul moyen de concilier les différences
d’échelles, d’autoriser la mutation du personnage en lilliputien, et de permettre
une narration hésitant entre un monde onirique, démesuré, parfois inquiétant, et
un monde réel, aux contraintes amplifiées.

Son écriture photographique humoristique joue sur l'absurde. Elle invite
implicitement & sourire, G relativiser I'insurmontable capharnaim des tdches
du quotidien. Distorsions d’échelle entre le personnage et son décor, couleurs
dénaturées, le numérique se met au service de I'autodérision.

Le propos est bien narratif, ici, tout est calculé, mis en scene, imaging, G la croisée
des chemins entre réve, cauchemar, réalité, photomontage et bande dessinée.

Ainsi, son appartement est devenu un cirque géant et absurde, son univers
intime est devenu collectif, car au final, n’avez-vous pas vous aussi révé de
laisser vaisselle sale et ménage aux soins d'un lutin magique ?

MAGIC RODEO, 2012, photo tirage argentique, 70x105 cm






Horitzo est le nom catalan pour horizon.

C'est le titre d'une série entamée en 2016 et qui évoque un lieu précis, un mas,
retrouvé grdce @ Google maps. Il s'agit d'un endroit oU il s'est passé quelque chose,
longtemps tu.

Depuis mon enfance, ce silence a sdrement inscrit dans mon esprit une forme de
confusion, mais surtout il a hanté tout ce que j'ai fait, comme si, sans le formuler
clairement, j'avais sans cesse oeuvre a inventer des formes afin d'élucider les
non-dits de cette histoire.

La, j'ai voulu traiter, pour une fois frontalement, le theme du secret et de sa
révélation, j'ai voulu deviner ce qu'on voit du seuil de la maison quand on lui
tourne le dos et qu'on s'en détache : un paysage, que je n'ai jamais vu en vrai, des
montagnes, qui ressemblent a des plis...

Oubliant la part biographique (ma part d'ombre comme Ellroy a nommeé la sienne),
somme toute anecdotique, ce que la série finit par montrer, c'est ce que le regard
vise. Simplement, ce qui se trouve au-dela.

Dessins au stylo-bille sur bois, papier, calque polyester, collages, tirages
numériques d'agrandissement de petits croquis, assemblages de pieces
hétéroclites, photographies, la série n'est pas close...

Daniéle Gibrat

HORITZ0, 2016, installation avec stylo-bille sur calque polyester et chaise, dimension variable
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Béatriz vient de l'architecture, ce n'est pas un pays, c'est une force, une

maitrise du dessin qui sait exprimer sur la toile le volume, les lignes de fuites, les
transparences. Puis tel un batisseur, elle met en place ses espaces colorés. lls
deviennent ses champs d'actions, ses terrains de jeux. Bient6t dans ce cadre,
dans sa profondeur, dans ces volumes architecturaux, elle introduit des individus
qui portent son histoire. Ces personnages fantomatiques, elle les efface ou les fait
apparaitre au gré de son imaginaire d'artistes, elle raconte son histoire, peut étre
celle des autres.

Les toiles colorées comme la lumiere de son pays d'origine, I'Argentine, elle en
garde l'accent et la couleur.

Grohan-Lépine

A 4 MAINS, CONCERT POUR 1000 PAPIERS, 2018, acrylique sur toile, 50x61 cm






Les lignes de Marion Harduin dessinent des formes abstraites, géomeétriques, qui
suggerent des volumes ou des chemins.

Comme fréquemment dans I’art abstrait, on y voit ce que notre imagination est
heureuse de venir y trouver. Ici un drap froissé, 1a une rose, le plan des rues d'une
ville inconnue... ou tout simplement rien. Ce rien, c’est déja beaucoup puisqu’il
nous a sorti de notre état pour nous plonger dans une forme d’attente.

Lintention est donc bien de nous faire voyager, en nous offrant comme véhicule
un mirage ouvert G nos interprétations.

Ne retrouvons-nous pas I'idée méme de I’exil qui nous amene @ chercher dans la
géomeétrie d'un territoire étranger, a la fois ce qui nous est familier et I'excitation
suscitée par l'inconnu, par la surprise ?

Nicolas Mazet,

Directeur du Gallifet Art Center
Catalogue Beautiful bridge 3 (2018)

UNDER COVER, 2017, acrylique sur toile, 100x100cm






Faire un portrait. C’est la base de mon travail.
Comment représenter la figure humaine ? C’est ma recherche.

Je dessine pour m’approcher le plus possible du modeéle, de ses spécificités,
de son caractere, mais en lui donnant une distance en 'inscrivant dans une
histoire pas nécessairement la sienne. Je crée une scene de genre, avec les

éléments d’aujourd’hui, de la banalité ponctuée d’une certaine distorsion.
La thédtralisation par la lumiere et le jeu dépersonnalise le modele et le rend
accessible G tous.

Ces dessins sont issus d’une série exclusivement faite & I’encre de chine noire.
Le choix de ce medium permet une dramatisation du sujet et offre une vision
directe de mon idée. Ce n’est pas un dessin en noir et blanc mais un dessin noir
percé de blanc. Le but étant d’aller au maximum du noir tout en conservant une
écriture des matieres de fond. Ce qu’une photo ne sait pas faire, seul I'ceil permet
de s’adapter aux différentes lumieres. Méme si j’ai recours aux photos, seuls mes
pinceaux me permettent de créer cette atmospheére.

Tout débute avec des petits croquis qui me plongent dans un univers et suscitent
une envie. Puis je documente mon travail, et prépare un document de travail qui
sert de canevas @ I’'exécution du dessin en grand. Le lavis a I’encre de Chine ne
permet pas de retour en arriere. C’est toujours de la lumiéere vers I'obscurité tres

sombre.

Jacques Bernard

HOT WATER, 2018, encre sur papier 28,4x21 cm






Les Portraits lents sont une série de portraits vidéo... sans narration. Des portraits
oscillants entre vidéo et photographie filmés au ralenti... & 'extréme ralenti... &

la limite de I'image en mouvement et de I'image fixe... comme un tremblement
bergsonien. Ce sont des portraits existentiels.

J'ai filmé dans mon atelier un certain nombre de proches, amis, artistes dont
le visage m'a intéresseé. J'ai essayé de capter un moment de leur précieuse
existence devant ma caméra... exactement six minutes et de le restituer dans
ces vidéos lentes. Mes images sont sans concession, elles ne cherchent pas
a embellir... Elles montrent le processus fascinant de la vie qui s'écrit, s'inscrit,
se grave sur le visage, sous forme de traits, de rides... formant d'étranges
paysages humains.

Loic Jugue est un vidéaste frangais. Il fait partie de la seconde génération des
pionniers de I'art vidéo en France. Son travail est un travail philosophique et
plastique, utilisant I''mage comme moyen pour s'interroger sur le monde et sur ce
que Nous sommes.

PORTRAITS LENTS, 2018, vidéos sur stéles, 38x28x180 cm






Mon travail interroge la notion d’identité ainsi que la place de I’'homme dans

son environnement spatial et social. Ainsi, ma pratique plastique est tournée
vers la réalisation de portraits. Le visage est pour moi comme un réceptacle de
I'identité. Infiniment singulier, il permet un acces privilégié aux émotions, au
primitif, en méme temps qu’il expose et renvoie @ la part vulnérable de I'Etre.

La représentation de visages comme autant d‘ilots forts de leur indépendance
reflete la volonté de m’affranchir des normes sociales et spatiales qui enserrent
Iindividualité. Cette liberté échappée se manifeste par la création de visages
flottants, isolés, autonomes.

Si les visages sont une constante de mon travail depuis de nombreuses années,
je cherche sans cesse a explorer de nouvelles techniques plastiques afin de
rendre compte de la fragilité de ces étres en manque de reconnaissance.

Dans la série des Insensés, chaque individu prend place sur du papier de soie
rapiécé. La fragilité et le morcellement des matieres utilisées font écho a la
complexité extréme de I'individu, malléable et perméable au monde.

Ariane Kihl

LES INSENSES 13, 2017, dessin d I'encre sur papier de soie, 21x27 cm






Soyons moderne, soyons en symbiose

Le rythme du développement de la nature devient fort différent de celui de
I’'homme. Dans notre volonté de modifier, de fagonner I'espace, I'équilibre
traditionnel du monde est un obstacle & notre propre croissance. Il faut raser pour
survivre. Amazonie se transforme en un superbe terrain pour planter de la canne
sucriere indispensable a I'équilibre énergétique du Brésil. Malgré I'énormité du
paradoxe ce phénomene s’inscrit dans la notion de modernité, et il s’avere assez
difficile d'y résister.

La trilogie science, modernité, progrés organise a la fois la pensée et les modes
de production. Nous abordons ainsi une société qui cherche la pensée unique,
celle-ci visant & se substituer au débat démocratique. Comment étre contre le

progres, contre la science ? Voila une position fort difficile a tenir et qui stigmatise
celui qui la revendique. La vigilance est souvent dévalorisée parce qu’elle
dérange. Le discours dominant rend la lucidité vulnérable en la faisant apparaitre
comme réactionnaire.

La mise en concurrence de notre croissance avec la nature peut étre considérée
comme symbolique de cette problématique. L'utilisation industrielle des
ressources agricoles, minieres ou marines nous fait oublier toute pudeur. Les pires
incongruités nous sont proposeées et elles ne provoquent pas le moindre émoi. Les
travers, les déreglements ont tendance @ se multiplier sans pour autant créer une
réelle inquiétude. Bien plus I'erreur est considérée comme inéluctable et elle finit
par étre la norme. Glissement pervers qui fausse le jugement pour aboutir  une
confusion des valeurs.

Christian Lefevre

SUPPORT DE PIERRE, 2017, installation sculpture en pierre, métal






On peut, avec un but, détruire un monde et, par la connaissance des possibilités,
construire un monde avec des deébris...
Kurt Schwitters

Ce sont par ces mots que I'artiste décrit sa démarche, ses travaux, partition
visuelle chaotique oU évoluent et se transforment des formes incertaines.

Ses recherches retracent une narration fragmentaire qui se déploie
habituellement dans son atelier. Celui-ci est un tableau-vivant : tout élément y a
son importance et ce sont surtout les relations qu’entretiennent les choses entre
elles que I'artiste s’approprie @ travers des peintures, dessins, photographies.
Traces, fragments jetés, tout rentrera en scéne dans I’élaboration du geste
pictural, de son image et I'émergence de sa peinture.

Depuis 2015, Louisa Marajo s’applique @ réaliser diverses installations évolutives
qui évoguent un chantier en construction permanente en tant que création
continuée et mise en abyme perpétuelle de représentations de son atelier.

La question a quoi sert le chaos? fascine I'artiste comme cette idée du tableau
qui tourne sur lui-méme et tombe du mur de maniére absurde pour donner a voir
des fragments éparpillés comme autant d’unités et de mondes en soi. C’est une

peinture qui réinterroge sa propre histoire afin d’analyser un monde qui tombe en
morceaux.

Son travail propose une cartographie analytique qui se déploie a l'infini.

MIND 11l, 2018, impression sur aluminium, dimension variable






Que serions nous donc sans le secours de ce qui n'existe pas ? Peu de chose,

et nos esprits bien inoccupés languiraient si les fables, les méprises, les
abstractions, les croyances et les monstres, les hypotheses et les problemes de
la métaphysique ne peuplaient d'étres et d'images sans objets nos profondeurs et
nos ténéebres naturelles.

P. Valéry

Formée aux arts visuels et a la scénographie, diplomée des Beaux-Arts de Bordeaux
et de I'Ecole Supérieure d'Art Dramatique du Thédtre National de Strasbourg,

je congois depuis de nombreuses années des projets performatifs,des
scénographies et des ceuvres plastiques.

A travers ces différents champs de création, je m'intéresse & la mémoire en tant que
lieu d'interrogation de I'expérience humaine, de sa substance et de notre devenir.
Conférant & I'espace la fonction d'outil de vision, j'élabore des dispositifs, des
protocoles qui architecturent et transforment notre perception ; l'invisible devient
tangible, le vécu se méle @ l'inconscient et I'ombre des réves brouille la matérialité
du réel. J'expérimente la potentialité d'un glissement entre acte scénique et geste
plastique, entre langage, pensée et forme, entre figuration et abstraction...

Inscrite dans la transversalité des pratiques artistiques, ma démarche s'appuie
sur la rencontre avec l'autre, ses paroles, son histoire, son rapport au monde.

Je travaille sur la relation entre la nature profonde de I'esprit et la matiére sensible.
L'exploration des paysages flottants de la mémoire, des identités plurielles,

des mysteres et forces de vie, engendre des constructions intimes dans I'espace
du carnet, dans le format d'une feuille et en volume dans des lieux plus vastes.
Traversées par un mouvement dialectique, les différentes productions de ce corpus
communiquent par propagation et expansion. D'un projet performatif ou d'un
dispositif scénique naissent des formes picturales et sculpturales qui, libérées
des contraintes particulieres de la scéne mais cependant héritieres d'un travail
qui place la présence humaine au centre de son processus, interrogent la trace,
I'énergie, le souffle et l'inscription de I'expérience sensorielle et vivante.

Chemin faisant, je compose patiemment et avec persévérance un univers poétique,
tranchant, peuplé de fantdmes, de vestiges du temps, de constructions fragiles,
d'histoires et de désirs.

Yvett Rotscheid

SANS TITRE, 2018, boite lumineuse, 50x70x10 cm






Loin, tres loin, & des années lumieres du tapage et des fracas, Serge Sauniere
explore l'infini, l'immatériel, l'ineffable. Du grand vide lumineux aux ténebres
profondes, tout est silence, tout est distance. Voyageur solitaire, il s'empare du
moment qui passe, l'arréte un instant et, dans un souffle, nous en restitue

la gquintessence.

Proche de I'ascése, maitre du noir et blanc, il entrouvre la porte de I'extréme
orient, celle de l'intemporel, de l'indicible. Son ceuvre, toute empreinte de
spiritualité, magistralement maitrisée, vient compléter celles de ses prestigieux
prédécesseurs de la deuxieme partie du XXeme siécle : de Degottex, Marfaing,
Soulages.

Michéle Destarac

SANS TITRE, 2016, acrylique sur toile, 130x130 cm
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De la peinture de Florence Vasseur je dirais qu'elle est celle de l'indicible.

Et ca tombe bien car c'est de sa peinture et non d'une conférence sur sa peinture et
non de I'écriture.

Et quoigue eh bien si, justement c’est un peu ce que je vais tenter d'oser.

Oser écrire et en parler de sa peinture... ce n'est pas... facile...

Alors je dirais , qu'elle a dosé avec des pigments du liant de I'huile (la petite
cuisine ), la couleur est poseée puis elle la recouvre puis son pinceau fait
de méme mais ailleurs G coté juste la en haut et puis les teintes se mélangent ou
se juxtaposent puis c’est Florence qui prend son temps puis se recule tout G coup
devant la toile au bout d'un certain moment de concentration de travail et parfois
elle voit que sa main a pris un chemin bien plus fort que sa pensée et ce sont les
juxtapositions atermoiements errances et méme lourdeurs du pinceau qui attirent
notre regard...

Elle, sa main, son pinceau, son cerveau retournent fouiner triturer racler répéter
effacer et restructurer encore et encore...

Et encore on voit le chemin suivi ...
Marie Catherine Rios Chelon
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Jeune et bleu, débile et jaune, rouge en pantalon ou noir en soulier,
le glaugque acheve la bataille.

ARTEMISIA OU LA FEMME EN VICTOIRE, 2018, huile sur toile, 220x320 cm
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