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Jimmy Robert
Appui, tendu, renversé

L’exposition Appui, tendu, renversé, 
retrace le parcours de l’artiste 
Jimmy Robert depuis 20 ans à 
travers photographies, vidéos, 
sculptures, textes et œuvres sur 
papier. Elle interroge les 
mécanismes contradictoires de 
désir et de peur, d’attraction et de 
répulsion en jeu dans notre rapport 
à l’Autre. Le titre de l’exposition,
Appui, tendu, renversé fait 
référence à la posture du corps en 
équilibre sur les mains. Il renvoie à 
deux gestes constitutifs de la danse 
et de la sculpture : la tension et 
l’équilibre.

Eléments biographiques sur Jimmy Robert

Jimmy Robert est né en 1975 à Saint Claude en 
Guadeloupe, il vit et travaille à Berlin où il enseigne à l’UDK 
/ Université des Arts. Il a étudié au Goldsmiths College à 
Londres et à la Rijksakademie à Amsterdam.

Le travail de Jimmy Robert explore différents médiums : 
photographie, vidéo, dessin, sculpture, texte ou encore 
performance et danse. C’est souvent son propre corps 
que l’artiste utilise comme outil. Les questions d’identités, 
qu’elles soient de genre, de race, de classe sociale, 
traversent en filigrane ses œuvres, qui restent d’une 
extrême douceur, usant de matériaux délicats et parfois 
fragiles.

Jimmy Robert est représenté par la galerie Tanya Leighton, 
Berlin et par la galerie Stigter van Doesburg, Amsterdam.

Les partenaires de l’exposition
L’exposition Appui, tendu, renversé s’inscrit dans le cadre 
d’un partenariat entre trois institutions, Nottingham 
Contemporary à Nottingham, Museion à Bolzano et le Crac 
Occitanie à Sète. 
La première étape du projet a été présentée à Nottingham 
Contemporary du 26 septembre 2020 au 18 avril 2021 
(commissaire Nicole Yip), la seconde étape au Museion de 
Bolzano du 28 mai au 29 août 2021 (commissaires Bart van 
der Heide et Frida Carazzato). 

Vue de l'exposition Appui, tendu, renversé
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Jeux du corps dans l'espace

L'exposition décline le langage du corps et des mots dans 
l’espace, à l'aide de différents médiums. Les matériaux 
utilisés se distinguent par leur fragilité et leur sensualité.

Invitation à se positionner autrement

Les jeux de transparence, de déplacement, de 
déconstruction par les procédés du pliage, de la 
fragmentation et du masquage, invitent le corps à se 
positionner et à regarder autrement.

Dès la première salle, les deux toiles transparentes (Silk, 
2015) invitent à la traversée du regard. Dans leur 
prolongement Untitled (Agon) est accrochée sur une 
cimaise construite in situ aux dimensions du passage 
derrière elle. En perspective, dans la deuxième salle, un 
rideau suspendu depuis le plafond déplace le lieu 
d’exposition vers une scène de théâtre. 

Simplement épinglées par le haut ou posées sur leur 
support, les œuvres sur papier se détachent du mur et 
acquièrent une dimensions sculpturale.

Présentés au sol, trois films Super 8 mettent en scène 
l'artiste et/ou des personnes de son entourage. Ces œuvres 
de jeunesse sont des constructions poétiques qui 
témoignent de l’intérêt de Jimmy Robert pour l’écriture 
filmique de l'écrivaine et réalisatrice Marguerite Duras, 
attachée à mélanger fiction et documentaire pour créer de 
nouveaux espaces.

Dans l’installation photographique Sans titre (Ompdrailles), 
une image courbée de part et d’autre d’un tube permute le 
regard porté sur les corps et la sculpture. La photographie 
met en scène Jimmy Robert au pied du monument La mort 
d’Ompdrailles (1892) réalisé par Charles Van der Stappen à 
Bruxelles.

Le monument La mort d’Ompdrailles (1892) de Charles Van der Stappen 
fait référence au personnage d’Ompdrailles créé par l’écrivain Léon Cladel 
dans son roman Ompdrailles le Tombeau des Lutteurs (1879). Devenu la 
proie d’une femme fatale, la Scorpione, le lutteur Ompdrailles perd toute 
force vitale. Son vieil ami Arribial le ramène à la vie. Malgré de nouveaux 
combats tous victorieux, l’emprise de la femme fatale est telle 
qu’Ompdrailles se donne la mort. La statue de Charles Van der Stappen 
représente Ompdrailles peu d’instants après son suicide, au moment où 
Arribial, le tenant vigoureusement sous les aisselles, l’offre au regard de la 
foule.

Le poids de la sculpture en bronze originale est remplacé 
par la légèreté du papier photographique sur lequel elle est 
transférée. D’un côté, en inversant le rapport des lutteurs 
à la pesanteur, l’installation donne l’impression d’un lâcher 
prise. De l’autre, le piédestal et le corps érigé de la tradition 
sculpturale laissent place à l’homme déchu représenté par le 
corps effondré de Jimmy Robert.

Jimmy Robert, Appui, tendu, renversé

Les thèmes

Untitled (Sebastien), 2006 Impression jet d’encre, planche de bois de hêtre, 150 x 
15 x 1 cm, Courtesy de l’artiste et Tanya Leighton, Berlin

Untitled (Ompdrailles), 2013 Impression jet d’encre, chêne tourné, 144 x 97 x 10 
cm, Courtesy de l’artiste, Frac Grand Large - Hauts de France et Tanya Leighton, 
Berlin
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Langage des mots et poésie

Dans l’exposition, les mots, sous forme de statments 
(énoncés) poétiques, sont un autre langage auquel recourt 
l'artiste pour parler du corps.

Les phrases au mur et deux publications dialoguent avec les 
sculptures, les photographies, les vidéos. L'exposition 
évoque la porosité des médiums entre eux.

Dans l'installation Vanishing Point, la voix off de Jimmy 
Robert reprend un texte de la poétesse brésilienne Ana 
Cristina Cesar qui aborde des questions liées au lyrisme, au 
deuil, à la perte.

Ana Cristina Cesar (1952-1983, Rio de Janeiro, Brésil) : poétesse, 
traductrice, critique littéraire et journaliste brésilienne. En 1980, elle 
obtient un titre de Master of Arts en traduction littéraire à l’Université 
d’Essex (Angleterre). Son œuvre poétique se situe au carrefour de la 
littérature moderne et contemporaine en citant, détournant, traduisant, 
imitant, de façon plus ou moins clandestine, ses auteurs de prédilection, 
d’expression lusophone, anglaise, française, espagnole : W. Whitman, E. 
Dickinson, K. Mansfield, T. S. Eliot, R. Lowell (marchant sur les traces de ses 
Imitations), C. Baudelaire, S. Mallarmé, H. Michaux, Manuel Bandeira, 
Mário de Andrade, Jorge de Lima, Otavio Paz… Témoignant d’un vif intérêt 
pour la traduction et les jeux interlinguistiques, son oeuvre soulève des 
problématiques au cœur de la modernité poétique, comme l’inscription du 
sujet lyrique, le rapport dialogique au lecteur, l’articulation du corps et du 
signifiant. Ce travail de poésie comparée éclaire par ailleurs un moment 
très particulier de l’histoire de la poésie brésilienne, qui semble 
s’émanciper alors d’une sorte de complexe postcolonial.

Jimmy Robert, Appui, tendu, renversé

Les thèmes

Untitled (Plié III), 2020, Impression jet d’encre, socle, Courtesy de l’artiste et Tanya 
Leighton, Berlin
Plié, Vinyle au mur

Dans Cadavre Exquis after Bruce Nauman, 2010, les jeux 
de pliages du papier, sur le modèle des cadavres exquis, 
donnent une nouvelle version à la performance Body 
Pressure (1974) de Bruce Nauman.

Cadavre exquis : jeu graphique ou d’écriture collectif inventé par les 
surréalistes, s’appuyant sur un système de pliage et de caché/dévoilé, « qui 
consiste à faire composer une phrase, ou un dessin, par plusieurs 
personnes sans qu’aucune d’elles ne puisse tenir compte de la collaboration 
ou des collaborations précédentes.» Dictionnaire abrégé du surréalisme.

Body Pressure est une perfomance de 1974 de l’artiste américain Bruce 
Nauman, dont le protocle écrit sur un affiche rose, invite à «  épouser autant 
que possible la surface du mur avec son corps, de presser plus fort et se 
concentrer, réfléchir aux différentes parties du corps qui appuient sur le 
mur, lesquelles touchent lesquelles ne touchent pas.  » Nauman dit que cela 
peut devenir un exercice très érotique.

Le texte au mur intitulé Plié est une série d’instructions 
chorégraphiques adressées au visiteur qui l'invite à éprouver 
dans son corps le mouvement de plié.

Vanishing Point, 2013, Installation avec structures en bois de bouleau, papier, films 
super 8 transférés en vidéo HD, son, Courtesy Musée d’art moderne de Varsovie, 
Pologne
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Matières sensibles

Le travail de Jimmy Robert se distingue par une économie 
de moyens que l'on retrouve dans l'art conceptuel. Dans le 
même temps, il investit des matériaux et des couleurs (sépia, 
pastel) qui sont tout autant de peaux et de surfaces qui 
appellent le toucher et happent le regard.

Le papier est un matériau récurrent, utilisé par Jimmy 
Robert, comme surface d'impression de la photographie et 
comme matière sculptée soumise à des gestes de pliage, 
froissage, enroulement, suspension, fragmentation, collage. 
Il est également le support de l'écriture et de l'édition.

L’évanescence de Silk résulte de la transparence des 
panneaux de soie et de la douceur des traits du dessin 
imprimé dessus. Une œuvre constituée d'un morceau de cuir 
au format A4 évoque la couleur et la texture de la peau. Le 
ruban de satin rose dans l'œuvre Plié II évoque la danse 
classique et son hypersexualisation.

Sans titre (Wall), coule du mur vers le sol. Cette composition 
visuelle géométrique rassemble des matières, des objets et 
des nuances de couleurs récurrentes dans le travail de 
l’artiste, comme le ruban de masquage en écho à la 
performance Cut Piece (1964) de Yoko Ono.

Cut Piece, 1964 : Yoko Ono est agenouillée sur scène dans la posture 
traditionnelle de la femme japonaise, une grande paire de ciseaux posée 
devant elle. Durant toute la performance, des spectateurs s’approchent 
d’elle pour découper ses vêtements, morceau par morceau. Cette œuvre 
qui durait une demi-heure environ, fut créée en mai 1964 à Kyoto, puis 
donnée le mois suivant à Tokyo, et plus tard à Londres et à New York.

A plusieurs reprises, le fusain et son estompage s'échappent 
du papier pour imprégner de manière volatile le mur. Dans 
Untitled (Belladonna), le potentiel toxique de la plante 
médicinale Belladone contamine le mur.

Détail de Untitled (Belladonna), 2007/2015 Impression jet d’encre, fusain, 65 x 
49.5 cm, Courtesy de l’artiste et Tanya Leighton, Berlin

Silk, 2015
Impression sur soie, 160 x 120 cm chaque, Courtesy de l’artiste et Tanya Leighton, 
Berlin
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Visibilité et invisibilité du corps

L'exposition soulève la question de la visibilité et de 
l'invisibilité du corps, et la manière dont le regard est 
conditionné par des questions de race, de genre et de 
classe.

Dans Silk et Untitled (Agon), les dessins d’hommes noirs aux 
corps androgynes sont empruntés à l’artiste belge d’origine 
roumaine Idel Ianchelevici. 

Idel Lanchelevici : (Léova, Roumanie 1909-France 1994) : sculpteur et 
dessinateur belge et roumain. En 1956, il effectue la première des trois 
missions qui l’amèneront au Congo, alors sous domination coloniale belge. 
Les dessins ramenés de ses voyages en Afrique témoignent d’une grande 
économie de moyens. Un simple trait esquisse la silhouette du modèle sans 
aucune trace de repentir.

Dans l’œuvre Untitled (Agon), Jimmy Robert se substitue 
par des jeux de découpe et de fragmentation au danseur 
noir Arthur Mitchell (1934-2018), dans le « pas de deux  » 
avec la ballerine blanche Diana Adams. Cette séquence du 
ballet Agon, chorégraphié par George Balanchine, a été 
jouée en 1957 au New York City Ballet. Le scandale de ce 
duo mixte dans l’Amérique ségrégationniste, est tel que la 
diffusion du ballet à la télévision est impossible jusqu’en 
1968.

Arthur Mitchell (1934-2018) : premier danseur afro-américain engagé au 
New York City Ballet.
« Agon » est un mot grec qui signifie « concours », « protagoniste » mais 
aussi « angoisse » ou « lutte ».

Dans la photographie Joie noire Jimmy Robert montre une 
œuvre de General Idea intitulée Black AIDS #1 (Sida noir). 

General Idea : de 1987 à 1994, ce collectif canadien aborde la crise du 
sida sous la forme de quelques 75 projets temporaires d'art public. 
L'œuvre choisie par Jimmy Robert Black Aids #1 s'inspire du motif « love » 
de l'artiste pop Robert Indiana.

En 2019 au KW à Berlin, Jimmy Robert a réalisé une 
performance intitulée Joie noire qui plongeait le lieu dans 
l’obscurité propre aux clubs.

« Le noir, la pénombre est le lieu de la peur et de 
l’ignorance mais aussi de la curiosité et du danger ; 
il y a un mouvement d’attirance et de répulsion 
caractéristique des notions d’abjection et de désir. 
Nous sommes toujours en train de nous battre avec la 
proximité de ce qui nous attire et que nous trouvons 
en même temps repoussant. La peur de l’autre 
l’inconnu, que cet autre soit le migrant, le trans, la 
femme, le noir, la liste est infinie…. »
Jimmy Robert au sujet de la performance Joie noire

Jimmy Robert, Appui, tendu, renversé

Les thèmes

Untitled (Agon), 2015 Impression jet d’encre, 140 x 106 cm
Courtesy de l’artiste et Tanya Leighton, Berlin

 Joie Noire, 2019, 
Impression jet d’encre, 100 x 150 cm, Courtesy de l’artiste et Tanya Leighton, Berlin
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Dans la vidéo L’éducation sentimentale 2005, Jimmy Robert 
revisite certaines performances de l'artiste Bas Jan Ader, 
notamment la performance I'm too sad to tell you / « trop 
triste pour t'en parler » (1971) dans laquelle un gros plan sur 
le visage de l'artiste en pleurs livrait un autre regard sur la 
masculinité.

Bas Jan Ader (1942, Pays-Bas-1975) http://www.basjanader.com 
Bas Jan Ader a mené bon nombre d’expériences et de performances 
spectaculaires sur le thème de la chute. Jusqu’à cette toute dernière dont il 
ne reviendra pas : la traversée de l’Atlantique à bord d’un bateau trop 
léger sans doute, In Search of the Miraculous... 

Dans cette vidéo, Jimmy Robert rejoue également les gestes 
d’Iggy Pop (sur la couverture du disque The Idiot) et de 
David Bowie (sur celle d'Heroes), deux icônes de la culture 
rock et figures « queer » avant l’heure.

Jimmy Robert, Appui, tendu, renversé

Les thèmes

Extraits de L’éducation sentimentale, 2005
Film Super8 transféré sur vidéo, 5’36’’, Courtesy de l’artiste et Tanya Leighton, 
Berlin

L'appropriation

Dans l'exposition, le processus critique fait intervenir des 
gestes tels que l’appropriation, la mise en scène, le 
recadrage ou la citation d'autres œuvres artistiques. Jimmy 
Robert, qui collabore également avec des danseurs et 
danseuses issus du ballet classique ou de la danse 
contemporaine, puise ses gestes chorégraphiques dans tous 
les genres de danses.

L'hommage à stanley brouwn

Deux œuvres en hommage à l’artiste conceptuel stanley 
brouwn interrogent directement la visibilité de l'œuvre et de 
l'artiste. A côté de la reproduction d’une lettre restée sans 
réponse, envoyé par Jimmy Robert à stanley brown, quatre 
ans avant sa mort, un énoncé sans équivoque affirme : « la 
visibilité est un piège. Recycle! »

stanley brouwn (1935-2017) : artiste conceptuel néerlandais originaire 
du Suriname, dont la plus grande partie du travail est basée sur un système 
métrique de pas, plus ou moins grands, imprimés sur feuilles de papier 
vierge. Remettant en cause les systèmes métriques traditionnels, il a créé 
des étalons se rapportant aux parties de son corps. « Je suis devenu une 
distance », disait-il alors. Les inscriptions des mesures prennent diverses 
formes dans ses œuvres : réglette en aluminium et texte sur table sur 
tréteaux, texte mural, texte sur bois, adhésif au sol, structure en bois, 
dessin au mur... stanley brouwn a adopté une position de retrait vis-à-vis de 
la scène publique. Il n’assistait pas aux vernissages de ses expositions et 
refusait toute publication de catalogue personnel, afin que son travail ne 
soit perçu que dans sa réalité concrète, sans médiation iconographique ou 
textuelle.

 Untitled (brouwn), 2015
Impression jet d’encre, soie sur bois, 150 x 110 cm, Courtesy de l’artiste et Tanya 
Leighton, Berlin
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Les thèmes

La déconstruction du Nu descendant l'escalier de Marcel 
Duchamp et de sa descendance 

L’installation Descendances du nu est composée d’un rideau, 
de deux images et d’un texte. Son titre fait référence à 
l’héritage laissé par le célèbre tableau peint par Marcel 
Duchamp en 1912 : Nu descendant l'escalier.

Le rideau en velours est imprimé de motifs répétés qui 
pulvérisent littéralement l'œuvre du maître de l'art moderne. 
Aux côtés du rideau, deux images combinent diverses 
appropriations du Nu descendant l’escalier par trois artistes 
femmes affiliées au mouvement appropriationniste*. Un 
texte de l'historienne de l'art, journaliste et critique d'art 
Elisabeth Lebovici apporte un éclairage sur l'œuvre de 
Jimmy Robert.

Jimmy Robert reprend la mise en scène photographique de 
l’œuvre Nude de Louise Lawer*, dans laquelle elle 
photographie l’œuvre de Gerhard Richter, Ema (Nu sur un 
escalier) (1966), posée contre un mur prête à être 
accrochée. Jimmy Robert substitue à l’œuvre de Richter une 
reproduction du collage photographique d’Elaine 
Sturtevant* intitulée Nues descendant un escalier, lui-même 
réinterprétation de son film de 1968 Duchamp nue 
descendant un escalier.
Jimmy Robert s’approprie la technique d’analyse 
chromatique utilisée par l’artiste Sherrie Levine* dans 
l'œuvre After Duchamp from meltdown (1989). Il obtient 
ainsi douze tonalités moyennes de brun issues de la 
reproduction du tableau de Duchamp. Elles sont présentées 
sur un panneau de bois tel un nuancier de couleur de peaux.

Louise Lawler
Nude, 2002/2003, 
photographie

Elaine Sturtevant
Nues descendant un 
escalier, 1996

Sherrie Levine
After Duchamp from 
meltdown, 1989
gravure sur bois

Descendances du nu (Velours),  2016, Velours, tube de fer, peinture automobile, 
240 x 8 cm (tube), largeur 240 cm, longueur variable (tissu), Courtesy de l’artiste et 
Frac Grand Large - Hauts de France

 Descendances du nu (impression, panneaux de bois),  2016, bois, impressions, 238 
x 122 x 92 cm , Courtesy de l’artiste et Frac Grand Large - Hauts de France

* voir référence page 11
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Jimmy Robert, Appui, tendu, renversé

Les thèmes
Dans l’installation vidéo intitulée Vanishing Point, il filme une 
drag queen rencontrée dans un cabaret à Rio et la met en 
scène devant le Palais Capanema réalisé par l’architecte 
Lucio Costa, caractéristique des architectures modernistes 
de la mégapole. Le corps et la chevelure de la danseuse font 
résonner différemment l’espace autour d’elle et l’affolent 
littéralement.

Le Palais Gustavo Capanema est situé à Rio de Janeiro au Brésil. Il a été 
construit entre 1939 et 1943 par Lucio Costa et une équipe d’architectes 
d’après un dessin de Le Corbusier. Il abrite le ministère de l’Education et 
de la Santé.

Le mouvement chorégraphique dans tous ses états

Le geste chorégraphique est très présent dans l'exposition. 
Jimmy Robert s'est nourri des expériences du Judson Dance 
Theatre et s’inspire d’artistes comme Yvonne Rainer ou Yoko 
Ono. Mais il puise aussi dans le vocabulaire de danses plus 
populaires, non codifiées, celles du cabaret ou du club 
notamment.

Judson Dance Theatre : atelier chorégrapique collectif fondé en 1962 par 
un groupe de chorégraphes new-yorkais Yvonne Rainer, Trisha Brown, 
Lucinda Childs, Steve Paxton, Simone Forti et Judith Dunn. Ils 
remplacèrent les pas traditionnels du ballet par des mouvements 
ordinaires : la marche, la course, le saut, ainsi que par les gestes de tâches 
quotidiennes. N’importe qui pouvait danser et tout pouvait être danse. 
Leur vocabulaire gestuel émergeait du contact étroit avec d’autres corps 
et abordait les questions de l’identité, de la politique et de l’inconscient.

En 2003, Jimmy Robert reproduit à l’identique Trio A 
d'Yvonne Rainer à la tate Modern. 

« J’exécute une chorégraphie précise que j’ai apprise 
de Pat Catterson, une des chorégraphes autorisée 
par Yvonne Rainer à l’enseigner. Évidemment je ne 
suis pas un danseur, mais cette danse est accessible 
à tous, conçue par Rainer depuis le début comme 
démocratique, et c’est là son intérêt, même si elle est 
difficile à apprendre. L’apprentissage s’est avéré 
une vraie expérience dans la façon dont le corps 
occupe l’espace, avec ses plis et re-plis tout comme 
les images que je construis, une expérience minimale 
et sculpturale, mais physique »
Jimmy Robert

La série de sculptures Untitled (Plié) représente l'artiste 
dans des gestes chorégraphiques en supens qui ne peuvent 
être perçus dans leur totalité. Le titre Plié renvoie à la fois au 
mouvement de flexion des jambes en danse classique et aux 
jeux de pliage du papier.

Untitled (Plié V), 2020, Impression jet d’encre, socle, Courtesy de l’artiste et 
Collection de la Banque Européenne d’Investissement, Luxembourg

Untitled (Plié IV), 2020, Impression jet d’encre, socle, Courtesy de l’artiste et Tanya 
Leighton, Berlin 
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Jimmy Robert, Appui, tendu, renversé

Des références pour poursuivre
Un mouvement artistique

Le courant appropriationniste

« C’est à la suite de l’espèce de flottement provoqué par 
l’échec de l’art conceptuel qui n’avait pas su échapper à sa 
propre fétichisation en tant que marchandise, et de 
l’incertitude des pratique in situ, vouées, à cause même de 
leur succès, à verser souvent dans le décoratif, qu’apparaît à 
la fin des années 1970 un rapport nouveau du discours 
artistique à la contemporainéité, sous la forme d’une critique 
de la représentation. Pictures, une exposition présentée à 
New York à l’automne 1977 dans un espace « alternatif », en 
marque sans doute le commencement. Parmi les participants 
figurent notamment Jack Goldstein, Robert Longo, Sherrie 
Levine. [...] Sherrie Levine est sans doute celle qui a jeté un 
pont entre celles et ceux qui entreprirent une critique 
déconstructive de la représentation et les «simulationnistes» 
et «appropriateurs». A la fin des années 1970, Levine 
commença par re-photographier des reproductions de 
quelques-uns des maîtres de la photographie : étude de nus 
d’adolescents par Edward Weston, vues documenatires de la 
Grande Dépression par Walker Evans, etc. Ce travail 
suggérait plusieurs niveaux de lectures possibles [...] :
- négation réitérée de l’« aura » attribuée à l’œuvre d’art 
unique [...]
- amorce de ce que l’on appellera par la suite le 
« simulationnisme », en ce sens que ces re-photographies 
sont des copies de copies ;
- critique de la représentation, comme inscrite dans un ordre 
et des structures patriarcaux, à travers la citation de maîtres 
(masculins) par un(e) artiste de l’autre sexe. »

Extrait de Groupes mouvements tendances de l’art contemporain depuis 1945, 
École nationale supérieure des beaux-arts, Paris 2001

Des œuvres et des artistes

Elaine Sturtevant (1930-2014, Etats-Unis)
Précédant de quinze ans le mouvement des 
« appropriationnistes » des années 1980, Sturtevant a 
d’emblée répliqué le travail d’autres artistes tels qu’Andy 
Warhol, Jasper Johns, Marcel Duchamp, Joseph Beuys, 
Frank Stella ou Felix Gonzalez-Torres, avant que leur travail 
ne soit reconnu sur la scène internationale. Maîtrisant 
parfaitement la sculpture, la peinture, la photographie et la 
vidéo, l’artiste produit une gamme complète d’œuvres 
définies comme « originales ».

« L’intention était de développer des questions 
actuelles en esthétique, de sonder les concepts et les 
limites de l’originalité, de dévoiler l’infrastructure de 
la peinture et de la sculpture, et d’ouvrir de vastes 
espaces à la nouvelle pensée. »
Elaine Sturtevant, The Razzle Dazzle of Thinking, ARC/Musée d’art 
moderne de la ville de Paris, exposition du 5 février au 25 avril 2010

Sherrie Levine (1947, Etats-Unis))
Membre du mouvement appropriationniste, dont le travail 
interroge notamment la place des femmes dans l’art. Par le 
procédé de la répétition et de la reproduction d’œuvres 
existantes, elle remet en question les notions d’originalité et 
d’unicité de l’œuvre d’art. Les titres de ses œuvres After... 
rappellent le référent et ce qui constitue la dette. Ils 
signalent aussi que ces reproductions s’inscrivent dans une 
nouvelle histoire, un nouveau contexte, celui du regard « 
d’après ». La série des Melt Downs de 1989-1991 est 
réalisée à partir d’analyse des données chromatiques de 
quelques tableaux célèbres du XXe siècle, dont elle fait la 
moyenne pour obtenir quelques couleurs.

Louise Lawler (1947, Etats-Unis)
Photographe et membre du mouvement appropriationniste, 
Louise Lawer questionne, depuis les années 1970, la relation 
entre l’œuvre, son lieu d’exposition et le processus de 
création. Elle est connue pour ses photographies d’œuvres 
d’art dans différents contextes : musées, chez un 
collectionneur, lors de l’installation ou du démontage d’une 
exposition. Le travail photographique de Louise Lawler 
décrypte le monde de l’art en mettant en lumière les 
opérations quotidiennes de mise en circulation et de 
présentation des œuvres. Elle a, par exemple, beaucoup 
photographié les coulisses du monde de l’art : Art Basel, le 
MOMA, Christie’s. En 1984, elle a accès à la maison des 
collectionneurs Burton et Emily Tremaine. Elle y 
photographie leur collection d’œuvres d’art du XXe siècle. 
Elle appelle ces photographies Arrangements, leurs titres 
indiquent également le nom des collectionneurs.
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dossier pédagogique
Appui, tendu, renversé

Pharmakon

Jimmy Robert, Appui, tendu, renversé

Pistes pédagogiques

Propositions de pistes de travail en lien  
avec les programmes

Les dispositifs de présentation de l’œuvre: 
•  Titres de l’exposition, des œuvres
•  Photographies, vidéos, sculptures, installation
•  Livre d'artiste sous vitrine
•  Textes vinyles au mur
•  Economie de moyens
•  Inscription des œuvres dans un espace architectural et 

pratiques in situ
•  Mise en tensions et équilibre
•  Jeux de transparence

Les processus de création
•  Porosité entre les médiums : de la danse à la sculpture, de 

l’exposition à la théâtralité de la scène, chorégraphie et 
écriture filmique

•  Langage poétique
•  Travail du papier : pliage, découpage, masquage, 

froissage, enroulement, suspension, collage
•  Reproductibilité des œuvres
•  Création et reprise : citations d’œuvres d’autres artistes, 

l’appropriation.

La relation du spectateur à l’œuvre
•  Déplacement du corps dans l’espace , habiter l’espace
•  Circulation dans l’espace 
•  Regarder autrement, la transformation du regard, la 

modification du point de vue

La matérialité des œuvres
•  Œuvres sur papier : dessin et impression numérique
•  Corps comme instrument
•  Gestes chorégraphiques 
•  Langage, mots, voix off
•  Bandes de masquage, cuir, ruban de satin
•  Bois, Fusain
•  Gamme chromatique sépia, brune, rose, pastel

Les thèmes
•  Espace, architecture et corps
•  Postures du corps
•  Danse, corps et sculpture
•  Limites du corps et de l’espace
•  Rapports contradictoires à l’altérité : visibilité/invisibilité 

des corps, désir et peur, attraction et répulsion. 
•  Construction de l’identité psychique
•  Questions d’identités (genre, race, classe sociale) 
•  Langage, papier, écriture 
•  Reprises et appropriationisme

Les thèmes développés par l’artiste dans l’exposition Appui, tendu, 
renversé peuvent être abordés et analysés dans les disciplines seules ou en 
approches croisées : français, littérature et société, histoire et géographie, 
cinéma, arts plastiques, arts visuels, architecture, philosophie, hida, 
physique. 
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Appui, tendu, renversé

Pharmakon

Thèmes en lien avec 
les programmes scolaires

Thèmes en lien avec les programmes scolaires et le socle commun 
de connaissances, de compétences et de culture 

Cycle 2, 3 et 4

Français
•  Comprendre le rôle de l’écriture : fonction, potentialités 

et usages des nouveaux supports de l’écriture

Arts Plastiques :
•  Le dispositif de représentation : l’espace en deux et trois 

dimensions (différence entre structure, construction et 
installation)

•  La relation du corps à la production artistique : 
l’implication du corps de l’auteur

Histoire des Arts
•  Le sacre de l’artiste : Ses inspirations, Développement des 

arts du spectacle

Éducation physique et Sportive :
•  Activité physique artistique : La danse
•  Croisement entre enseignements : Culture et création 

artistique : corps et mouvement : arts du spectacle vivant

Enseignement moral et civique :
•  La sensibilité
•  Respecter les différences

Mathématiques :
•  Faire le lien entre le langage naturel et le langage 

algébrique. Distinguer les spécificités du langage 
mathématique par rapport à la langue française

Lycées

Arts plastiques
•  L’artiste dessinant : traditions et approches 

contemporaines
•  Figuration et construction de l’image
•  Valeur expressive des matériaux
•  Renouvellements de l’œuvre : pratiques sociales, 

évènements, gestes, rites, happenings comme sujets des 
œuvres et moyens d’expression des œuvres...

•  Devenir du projet artistique : inachèvement, 
transformation, réemploi, accident, altération, 
recréation...

•  Champ des questionnements artistiques 
interdisciplinaires : Liens entre arts plastiques et  danse

Philosophie
•  L’art

Spécialité : humanité, littérature, philosophie
•  La recherche de Soi : Les métamorphoses du Moi, les 

expressions de la sensibilité

Français :
Histoire des arts
•  Les matières, les techniques et les formes
•  L’artiste, le créateur

Option Danse
•  Une expérience de l’altérité

Option Cinéma-audiovisuel
•  L’expression du sujet à l’écran
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Appui, tendu, renversé

Pharmakon

Antoine Renard
Pharmakon

L’exposition Pharmakon, présente 
les nouvelles productions d’Antoine 
Renard constituées d'un ensemble 
de sculptures olfactives, d'une 
œuvre sonore et d’une installation 
vidéo, réalisées suite à sa résidence 
à la Villa Médicis en 2019.
Le terme « Pharmakon » désigne en 
grec à la fois un remède et un 
poison.
Eléments biographiques

Antoine Renard est né en 1984 à Paris. Il est diplômé de 
l’École des beaux-arts de Dijon en 2008. Il vit à Berlin entre 
2008 et 2017 où il codirige l’espace indépendant Center. 
Depuis 2017 il travaille entre Paris et Lourdes, où il a grandi.

Il a été accueilli en résidence à la Villa Médicis à Rome 
de novembre 2019 à janvier 2020 et a développé une 
recherche sur les pratiques ritualisées du parfums, dans le 
contexte culturel et religieux gréco-romain et italien, depuis 
l’antiquité jusqu’à nos jours.

Son travail a été montré au Palais de Tokyo dans l’exposition 
collective Futur, ancien, fugitif en 2019. La galerie Nathalie 
Obadia lui a consacré une exposition personnelle en 2021. 
En 2020, il est lauréat de la bourse doctorale SACRe PSL 
avec l’École des Beaux-Arts de Paris, où il prépare une 
thèse sur les matérialités du parfum et l’olfaction comme 
champ étendu de la sculpture, avec Pascal Rousseau comme 
directeur de thèse. 

Antoine Renard est représenté par la galerie Nathalie 
Obadia à Paris.

Les partenaires de l’exposition
L’exposition Pharmakon est réalisée en partenariat avec 
l’Académie de France à Rome - Villa Médicis dans le cadre du 
Prix Occitanie Médicis. 
Antoine Renard a bénéficié d’une aide du Cnap pour sa 
recherche (soutien à un projet artistique).
Les parfums conçus dans l’exposition ont été réalisés en 
collaboration avec le Master de l’École Supérieure de 
Parfum de Paris (promotion Tonka 2022). 
L’artiste tient à remercier Sœur Marie-Noëlle et la 
communauté de l’Emmanuel de la Trinité-des-Monts à Rome 
pour leur soutien.

Vue de l'exposition Pharmakon
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dossier pédagogique
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Pharmakon

Des sculptures olfactives, matière à 
réminiscence

Les parfums qui émanent des sculptures, sous forme de 
senteurs figées dans la cire ou d’encens brûlé, invitent à la 
réminiscence individuelle et collective. 

La mémoire olfactive

Les parfums qui composent les sculptures de l’exposition 
ont été fabriqués par Antoine Renard d’après les odeurs 
caractéristiques des lieux qu’il a visités en Italie, au moment 
de sa résidence à la villa Médicis.

« J’ai ainsi visité les jardins de sauge de Pise, 
rencontré les herboristes de Florence, flairé les 
ossuaires poussiéreux de Naples, les eaux sulfurées 
caractéristiques des thermes de Padoue, senti la 
rose et la naphtaline dans l’hôpital de Padre Pio à 
San Giovanni Rotondo...  Ces visites m'ont permis 
de générer une approche des odeurs en lien direct 
avec le territoire, les habitants et l’architecture. J’ai 
compris qu’au niveau psychique, une odeur c’est à la 
fois un lieu, un moment et une histoire imprimée dans 
notre conscience. »
Antoine Renard

Antoine Renard, Pharmakon

Les thèmes
Antoine Renard confectionne lui même chaque senteur à 
partir de plantes qu’il récolte ou de molécules de synthèse.

En fin d’exposition, les essais de parfums de l’œuvre 
Pandora Box ont été conçus en collaboration avec les 
étudiants du Master de l’Ecole Supérieure de Parfum 
(promotion Tonka 2022) à Paris, auxquels l'artiste a 
demandé de créer des parfums en lien avec son univers 
artistique.

Dans la mythologie antique lorsque Pandore ouvre la boîte, les maux que 
les Dieux y avaient enfermés se répandent chez les hommes. Seul l’espoir 
reste dans la boîte.

Dans l’exposition, les déplacements des visiteurs génèrent 
d’autres accords de parfums et une multiplicité d’histoires 
personnelles.

L’analogie entre odeur et architecture psychique

Cinq sculptures (Sans Titre Olfa-Architecture_CRACSETE) 
ont été réalisées, sur place, par Antoine Renard avec des 
chutes de bois trouvées dans les réserves du Crac et des 
cires colorées odorantes. Chaque sculpture est associée à un 
terpène différent figé dans la cire fondue : par exemple, le 
myrcène, qui est un des principaux terpènes de la plante de 
cannabis.

Les terpènes sont une classe d’hydrocarbures, produits par de 
nombreuses plantes, surtout les conifères. Ce sont des composants 
organiques aux propriétés odoriférantes et à l’important potentiel 
thérapeutique.

Solal 03, 04 et 07, 2021, fonte d’aluminium, métal, encens
The Large Crypto-Pharmacopoeia Archive Project, 2018-2021, fichiers 
numériques altérés, écrans LED, dimensions variables, production Crac Occitanie / 
Soutien du Cnap

Solal 08, 2021, fonte d’aluminium, métal, encens, 
production Crac Occitanie
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Appui, tendu, renversé

Pharmakon

La série des OLPHA-architectures s’inspire librement des 
principes géométriques liés au corps qui régissent les 
architectures sacrées des temples et autres lieux de culte. 
Les sculptures matérialisent la mémoire du lieu et se 
dressent comme autant de structures psychiques.

« Fin du 2018 lors d’un séjour d’étude de deux 
semaines dans un centre de traitement de jeunes 
toxicomanes en Amazonie Péruvienne, j’ai pu 
observer l’importance des parfums dans la 
médecine traditionnelle amazonienne et le rôle des 
odeurs dans le processus de guérison des patients. 
J’ai ainsi observé que l’odorat tient une place 
centrale dans la construction psychique et dans 
l’élaboration du sentiment d’identité personnelle. 
Cela m’a permis de comprendre l’odeur non plus en 
terme d’ornement et de signes extérieurs de luxe 
ou de pauvreté, de jouissance ou de dégoût, mais 
comme un matériau de construction, les bloc de base 
de la psyché, servant à l’édification de l’architecture 
humaine. La matière des souvenirs et des sentiments, 
l’ossature de la conscience.»
Antoine Renard

L'ambivalence du Pharmakon : 
entre poison et remède

L'exposition évoque tout à la fois l'atmosphère d'un temple 
et celle d'un laboratoire. Elle joue sur l'ambivalence du 
« pharmakon » : entre pouvoirs curatifs et capacités de 
nuisance .

Le pharmakhon désigne en grec ancien une substance altérant la nature 
d’un corps. Pharmakon peut alors être poison ou remède.

Temple et laboratoire

Dans l’exposition, le corps et les sens prennent part à une 
escapade onirique où s’entremêlent différentes 
temporalités. La désincarnation des corps par la technique 
est contrebalancée par la présence invisible des parfums.

D’un côté, l’esthétique des écrans led et le flux des images 
renvoient à la technologie numérique, aux jeux vidéos et au 
monde des réseaux. De l’autre, des écrans led en forme de 
croix, des statuettes murales, un chant liturgique, la cire et 
l'encens évoquent les rites sacrés.

Antoine Renard, Pharmakon

Les thèmes

Sans Titre (Olfa-Architecture_CRACSETE_01), 2021, Terpène - myrcènes, cire, 
bois et métal, 300 x 120 x 120 cm, production Crac Occitanie

Détail de Sans Titre (Olfa-Architecture_CRACSETE_02), 2021, Terpène - géraniol, 
cire, bois et métal, 180 x 120 x 120 cm, production Crac Occitanie
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Antoine Renard, Pharmakon

Les thèmes
Dans l'œuvre The large Crypto-Pharmacopoeia Archive 
Project,

Les écrans diffusent des prises de vue de fleurs et 
de plantes filmées avec une lentille spéciale, en 
super macro déformant. Il s’agit de présenter des 
séquences vidéo de mes recherches sous forme 
déstructurée et spatialisée, à mi-chemin entre 
vidéo documentaire, peinture abstraite et sculpture 
minimale, un paysage digitalisé dans lequel le 
spectateur est invité à pénétrer. Il s’agit pour moi de 
trouver les analogies visuelles du parfum, travailler 
avec le pistil des fleurs d’où proviennent les odeurs 
permet d’accéder à un espace habituellement 
invisible à l’œil nu, les images se confondent avec des 
fumées volatiles et subtiles.
Antoine Renard

L’œuvre sonore Data sonnification_00 (myrrh//Sœur 
Marie-Noëlle) diffuse une composition de vocalises 
effectuées par une sœur dans l’église de la Trinité-des-
Monts à Rome. Ce chant est altéré par la sonification de 
l’odeur de myrrhe : procédé scientifique permettant de 
transcrire, sous forme de sons, les données scientifique de 
l’encens de myrrhe. 

La myrrhe («parfum » en grec ancien) est une gomme-résine aromatique 
produite par l'arbre à myrrhe. Elle est utlisée dans les rites sacrés et 
religieux (embaumements, onction, etc.). depuis l'Antiquité. Elle possède 
également des propriétés curatives.

Ce travail autour des vertus curatives du son a pour origine 
le centre de désintoxiation péruvien, dans lequel Antoine 
Renard a étudié les chants sacrés des chamanes d'Amazonie 
(Icaros).

La série de sculptures en aluminium (Solal) est réalisée avec 
la technique de l’impression 3D en cire.

En 2020, Antoine Renard s'est emparé de la technologie de 
l'impression 3D dans la série des Impressions, après Degas, 
sculptures en céramique directement inspirées de la petite 
danseuse de Degas, œuvre iconique et sulfureuse de l’art 
moderne. L'œuvre posait la question du corps objet comme 
condition proprement contemporaine.

Opérant couche par couche à partir d’une modélisation 
numérique, l’impression 3D fonctionne comme un processus 
mémoriel qui, à la manière d’une longue sédimentation, 
donne corps à une projection virtuelle, qui n’est pas sans 
rappeler la silhouette vacillante d’un hologramme. 
Différentes temporalités semblent se côtoyer : là où 
l’impression 3D signe une esthétique contemporaine 
quelque peu surréelle, certaines aspérités et imperfections 
créent l’illusion d’une matière érodée, antique, et semblent 
incarner les stigmates d’une vie passée.

Le « Pharmakon » interroge la place de la technologie 
numérique dans nos vies 

Le philosophe Bernard Stiegler emprunte la notion de 
« pharmakon » à Jacques Derrida, lui-même l’empruntant à 
Platon. Et pour Bernard Stiegler, toute technologie est 
« pharmakon », elle est à la fois poison et remède.

Bernard Stiegler (1952-2020) : philosophe, directeur de l'Institut de 
recherche et d'innovation (IRI) et président de l'association Ars Industrialis, 
Association internationale pour une politique industrielle des technologies 
de l'esprit. Bernard Stiegler est l'un des penseurs français majeurs de la 
technique. Son parcours intellectuel emprunte au PCF, au jazz et à la prison, 
où il fera un séjour après un braquage. Proche de Jacques Derrida, il 
développe une pensée de la technique comme remède et comme poison. Il 
appelle à s'approprier la technologie afin de pouvoir la transformer.

Selon les termes d’Antoine Renard : « Face au 
rapprochement actuel entre le corps politique, les 
technologies de surveillance par les écrans et l’industrie de 
la santé, il apparaît urgent de repenser ces mêmes 
problématiques et ces mêmes outils selon des perspectives 
dégagées des impératifs de l’industrie et de l’économie de 
marché, de replacer le corps au centre d’une écologie de 
systèmes vertueux, et ainsi de changer le poison en 
remède. »

The Large Crypto-Pharmacopoeia Archive Project, 2018-2021, fichiers 
numériques altérés, écrans LED, dimensions variables, production Crac Occitanie / 
Soutien du Cnap
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Antoine Renard, Pharmakon

Des références pour poursuivre
Des œuvres et des artistes

Peinture Placebo ©, 2001/2004, Décosterd et Rahm, 
agence d’architecture fondée par Philippe Rahm et Jean-
Gilles Décosterd (1995-2004)
Dans le cadre de leur agence d’architecture, Jean-Gilles 
Décosterd et Philippe Rahm ont interrogé l’impact et 
l’influence de l’architecture sur le corps pour envisager une 
expérience psychosensorielle de l’espace. Intéressés par le 
pouvoir de suggestion et de stimulation généré par le 
principe du placebo, une prescription dite sans principe 
actif mais susceptible de modifier le fonctionnement de 
l’organisme, Décosterd et Rahm établissent un protocole 
(réalisé pour la première fois au Musée d’Art Moderne de la 
Ville de Paris entre 2001 et 2002) qui consiste à « peindre 
les murs des locaux du FRAC Lorraine avec une peinture 
blanche industrielle additionnée de dose infinitésimale de 
gingembre (pour le 1er étage) ou de fleur d’oranger (pour le 
2è étage) ». Incorporées mais invisibles et inodores, les 
fragrances auraient des propriétés aphrodisiaques pour 
l’une, des vertus apaisantes pour l’autre. Bien 
qu’impalpables, elles sèment le trouble et altèrent par la 
même ladite neutralité du white cube. Insaisissable, l’œuvre 
est interne, elle est quasiment d’ordre hormonal. Pour 
reprendre les écrits de Guy Tortosa dans Décosterd et 
Rahm, Physiological Architecture, nos corps deviennent 
alors « espace d’inscription » soit « un support de l’œuvre » , 
et « espace de production » soit « un atelier ».

Les Psychoarchitectures de Christophe Berdaguer & Marie 
Péjus
L’œuvre plastique de ce duo d’artiste explore les rapports 
psychologiques et physiques entre l’être humain, 
l’architecture et l’environnement. Depuis 2006, les 
sculptures de la série Psychoarchitecture sont réalisées en 
impression 3D à partir de maisons dessinées par des enfants 
psychotiques au cours de séances d’art thérapie. L’édifice 
s’ébranle, le rectangle se ramollit, les toits s’empilent, les 
lignes se liquéfient. Comme autant d’autoportraits 
d’anonymes, chaque « maison » est le manifeste de ses 
propres défaillances, la signature d’un trauma supposé, la 
marque d’une différence, d’un symptôme. Mais par ce 
passage de l’image rapidement dessinée au volume 
soigneusement reproduit, Berdaguer et Péjus font glisser 
l’anormal vers le singulier, le désordonné vers le poétique, 
l’inquiétant vers le désirable.

Diagramme doux de Gretl, 1977 Clino Castelli
Le dessin révèle « les structures soft », courants d’air et 
énergies invisibles, qui sont en jeu dans la maison que le 
philosophe Ludwig Wittgenstein construit pour sa sœur 
Margaret en 1927. Le choix de cette maison pour Gretl n’est 
pas anodin, tant le geste architectural a constitué pour le 
philosophe un véritable « travail sur lui-même ». Castelli 
semble révéler par son dessin une sorte de carte météo de 
la maison, ou encore une forme d’inconscient du bâtiment.

Podcast

« Histoire des odeurs et des parfums », 2018, 4 épisodes :
Episode 1 : les odeurs dans le monde antique et en Occident
Episode 2 : Parfums de Chine, la culture de l'encens au temps 
des empereurs
Episode 3 : hitsoire des parfumeurs
Episod 4 : parfums et sacré, une histoire particulière
Emission La Fabrique de l'histoire sur France culture
https://www.franceculture.fr/emissions/series/histoire-des-
odeurs-et-des-parfums
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Antoine Renard, Pharmakon

Pistes pédagogiques

Propositions de pistes de travail en lien  
avec les programmes

Les dispositifs de présentation de l’œuvre: 
•  Titres de l’exposition, des œuvres
•  Installation, œuvre sonore, sculpture olfactive, vidéo
•  Inscription des œuvres dans un espace architectural et 

pratiques in situ
•  Jeux d'intensité lumineuse et sonore

Les processus de création
•  Œuvre comme work in progress et expérimentation
•  Voyages et résidences d'artiste
•  Collecte de plantes et création de parfums
•  Sculptures en cire
•  Impression 3D
•  Détournement des techniques numériques
•  Pixelisation de l'image
•  Sonificiation de l'odeur
•  Matières (matériaux, parfums, etc.) et mémoire des lieux
•  Reproductibilité des œuvres
•  Pratiques chamaniques et art contemporain

•  La relation du spectateur à l’œuvre
•  Perception multisensorielle et immersion physique 
•  Perceptions et déplacement du corps dans l’espace
•  Matériel/immatériel

La matérialité des œuvres
•  Lumière / ombre 
•  Large gamme chromatique
•  Encens et  terpènes
•  Aluminium, bronze, bois, cire fondue, son et écran led

Les thèmes
•  Pharmakon : poison, remède, bouc émissaire
•  Techniques numériques comme pharmakon
•  Odeurs et pouvoir mnésique
•  Soin et pensée
•  Chamanisme et transmission ésotérique
•  Espace, corps, architecture
•  Géométrie et architectures sacrées
•  Construction de l’identité psychique

Les thèmes développés par l’artiste dans l’exposition Pharmakon peuvent 
être abordés et analysés dans les disciplines seules ou en approches 
croisées : français, littérature et société, histoire et géographie, cinéma, 
arts plastiques, arts visuels, architecture, philosophie, hida, physique. 

19



dossier pédagogique
Appui, tendu, renversé

Pharmakon

Thèmes en lien avec 
les programmes scolaires

Thèmes en lien avec les programmes scolaires et le socle commun 
de connaissances, de compétences et de culture 

Cycle 2, 3 et 4

Arts Plastiques
•  La représentation plastique et les dispositifs de 

présentation : l’écart, la ressemblance
•  Les qualités physiques des matériaux, les effets du geste et 

de l’instrument, matérialité et qualités de la couleur 
(pigments, substances…)

Sciences et Vie de la Terre
•  Modifications de l’organisation et du fonctionnement 

d’une plante à fleurs

Technologie
•  La programmation, design d’espace, présentation 

numérique, innovation et créativité

Lycées

Arts Plastiques
•  Réinvention, inclusion du numérique
•  Partis-pris de la représentation du corps : diversité des 

choix techniques, des interprétations
•  La non-figuration, l’abstraction : couleur, outil, trace, 

rythme, signe…
•  Potentiels plastiques des matériaux
•  Odeurs : dématérialisation de l’œuvre
•  L’aspect rituel du processus créatif
•  Démultiplication des formes de monstration
•  Interaction entre l’idée de l’œuvre et sa production
•  Appropriation de connaissances scientifiques pour créer ; 

Collaborations entre artistes et scientifiques ; l’artiste 
chercheur, explorateur

•  Relier les dimensions locales et mondiales des ressources, 
des pratiques, des cultures

Physique-Chimie
•  Les propriétés moléculaires des odeurs

SVT
•  Le pistil des plantes

Histoire-Géographie
•  Les influences interculturelles et médicinales à travers le 

monde

Littérature
•  Poésies et littératures :
•  Charles Baudelaire, Les Fleurs du Mal / parcours : alchimie 

poétique : la boue et l'or
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Service des publics
Les actions du service 
des publics pour 
les scolaires

•  Visites dialoguées sur rendez-vous 
pour les groupes d’élèves et 
d’enseignants 

•  Visite-activités pour les écoles 
maternelles, visite-atelier pour les 
écoles élémentaires

•  Rencontres avec les artistes, les 
professionnels de l’art dans le cadre 
de projets d’éducation artistique : 
AET Les territoires de l’art 
contemporain à destination des 
collèges de l’Hérault, dispositif 
régional de découverte des métiers 
de la culture à destination des lycées, 
résidences d’artistes 
dans les établissements scolaires,, 
projets EAC dans les écoles primaires, 
etc.

•  Actions de formation enseignants 
dans le cadre du PAF

Les outils ludiques 
d’accompagnement 
à la visite pour 
les maternelles

•  Matériauthèque : exploration 
sensorielle des matériaux utilisés par 
le ou les artistes

•  Puzzle
•  Jeu des différences : jeu d’observation 

des différences entre l’œuvre 
originale exposée dans les salles et sa 
reproduction.

•  Cartes détails : jeu de reconnaissance 
visuelle avec des cartes présentant 
des fragments d’œuvres de 
l’exposition

L’équipe du service 
des publics 

Responsable
Vanessa Rossignol
04 67 74 89 69
vanessa.rossignol@laregion.fr

Chargée de la documentation 
et de la mission jeune public
Karine Redon
04 67 74 35 40
karine.redon@laregion.fr

Service éducatif 
Lucille Bréard
lucille.breard@ac-montpelier.fr

Cécile Viguier
cecile.viguier@ac-montpellier.fr

Accueil et médiation 
Amélie Arnaiz, Alice Avellan, 
Guillaume Boilley, Anna Fiorella, 
Barbara Rybnikow, Sarah Vialle, Marine 
Tanguy (Entreprise Un Goût d’Illusion)
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Agenda
Toute l’année

Tous publics

•  Visites dialoguées du week-end  
samedis et dimanches, de 16h à 17h30 

Vacances scolaires

Tous publics

•  Les visites Flash    
Les lundis et jeudis, à 16h 
Une visite focus de quinze minutes 
qui permet aux visiteurs de découvrir 
l’exposition via une œuvre choisie.

Sur inscription, enfants de 7 à 12 ans

•  L’atelier en mouvements*                      			 
Le samedi 30 octobre de 14h à 16h 
Maud Chabrol, chorégraphe, propose aux enfants 
d’envisager l’exposition et l’espace du Crac différemment : 
découvrir les expositions par le mouvement, se placer et 
se déplacer dans l’espace, le corps mobile ou immobile, 
s’immerger dans un imaginaire, utiliser ses sens autrement.

•  Les ateliers CRIC CRAC* 
Les vendredis 29 octobre et 5 novembre,		
les mercredis 22 et 29 décembre 			 
de 14h à 15h30 
Une visite participative et un atelier pratique 
de sensibilisation à l’art contemporain, suivis d’un échange 
convivial autour d’un goûter.

•  Stage vacances* avec l’artiste Clarissa Bauman pour les 
familles  (expo Jimmy Robert), mer. 27 & jeu. 28 oct. 
de 14h à 16h

•  Stage vacances* avec l’artiste Julie Laporte pour les 
familles  (expo Antoine Renard), mer. 3 & jeu. 4 nov. de 14h 
à 16h

* Sur inscription Hors vacances scolaires

Enseignants

•  La visite enseignants 
Le vendredi 19 novembre de 14h à 15h en présence du 
service éducatif du Crac.

Adolescents

•  Atelier « Art action »* 
Le samedi 4 décembre & le samedi 15 janvier 		
de 14h30 à 16h30 
Intervenante : Pascale Ciapp, artiste art action.

Tous publics, accessible public sourd  

•  Performance Signadansée  (langue des signes et danse 
contemporaine) de la compagnie Singulier Pluriel 
sam. 20 nov. à partir de 14h30, toutes les heures

•  Visite dialoguée en Français oral traduit en Langue des 
Signes Française 
sam. 20 nov. à 16h

•  Atelier Signadanse* avec la compagnie Singulier Pluriel 
sam. 27 & dim. 28 nov. de 14h30 à 16h30
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Rendez-vous autour des expositions

Tous publics

•  Visite de l’exposition  avec Marie Cozette, directrice du 
Crac et commissaire des expositions le dimanche 
21novembre à 16h

En parallèle

•  Sur le Parvis du Crac 
Le Crac accueille nappes-nattes, une exposition 
embarquée à bord et autour du van Art Nomad, sous le 
commissariat de Valentin Rodriguez, directeur de l’Institut 
français du Cambodge. 
Défilés festifs, tables rondes informelles, ateliers d’arts 
plastiques et projections de films 
ven. 15 oct. de 14h à 22h sur le parvis du Crac 
Projet réalisé en partenariat avec l’association Art Nomad 
et l’Institut français du Cambodge. 

•  Exposition-restitution « Pousser les murs » 
Présentation des travaux réalisés durant les ateliers art 
action menés au Crac avec des adolescents, par l’artiste 
Pascale Ciapp  
ven 1er au dim. 12 déc.                    		
Rencontre avec Pascale Ciapp (en suivant l’atelier art 
action prévu de 14h30 à 16h30)  
sam. 4 déc. à 17h

•  Cycle de conférences  
en partenariat avec la librairie l’Échapée Belle et l’École 
des Beaux-Arts de Sète  
Conférence avec la graphiste Fanette Mellier  
mer. 24 nov. à 18h30 à l’École des Beaux arts de Sète  
Conférence avec la critique d’art Élisabeth Lebovici 
autour de son livre « Ce que le SIDA m’a fait »  
sam. 27 nov. à 17h30 au Crac à Sète.  
En partenariat avec les éditions Anamosa et en présence 
des membres du comité de pilotage de l’exposition et du 
catalogue «VIH/sida : l’épidémie n’est pas finie !» organisée 
au MUCEM à Marseille.

•  Cycle art et cinéma
    en partenariat avec les cinémas de Sète et l’Ecole des 

Beaux-Arts de Sète
    Projection de Christo, « Marcher sur l’eau », et conférence 

de Sylvie Lagnier
    mardi 19 oct. à 18h30 au cinéma le Nouveau Palace
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Équipe du centre 
régional d’art 
contemporain

Direction 
Marie Cozette 

Administration 
Manuelle Comito 

Assistance-gestionnaire 
Martine Carpentier 

Communication et relations presse 
Sylvie Caumet 

Stratégie digitale 
et développement des publics 
Marion Guilmot 

Régie
Cédric Noël

Responsable Service des publics 
Vanessa Rossignol

Documentation et mission jeune public 
Karine Redon 

Service éducatif
Lucille Bréard et Cécile Viguier

Équipe de monteurs Julien Bouissou, 
Johan Fourcroy, Laurène Hombek, 
Ludovic Maréchal, François Pinel, Milan 
Tutunovic Backface Montpellier

Equipe de médiation Amélie Arnaiz, 
Alice Avellan, Guillaume Boilley, Anna 
Fiorella, Barbara Rybnikow, Sarah Vialle, 
Marine Tanguy Un goût d’Illusion 
Montpellier

Vidéo
Aloïs Aurelle

Crédits photographiques
Aurélien Mole

Traductrice des textes de l’exposition
Rosanna Puyol

Partenaires

Réseaux professionnels

Partenaires des expositions

Partenaires presse

Partenaire institutionnel

Le Centre Régional d’Art Contemporain 
est partenaire du Rectorat de 
l’Académie de Montpellier

À voir également  
au Mrac Occitanie  
à Sérignan 

Anne et Patrick Poirier
LA MÉMOIRE EN FILIGRANE
Commissariat : Laure Martin-Poulet
& Clément Nouet 

Laurent Le Deunff
MY PREHISTORIC PAST, 
Commissariat : Clément Nouet

Du 09 octobre 2021 au 20 mars 2022

Informations 
pratiques

Ouvert tous les jours de 12h30 à 19h 
(sauf le mardi) et le week-end 
de 14h à 19h 

tél. +33 (0)4 67 74 94 37
crac@laregion.fr

facebook : @crac.occitanie 
instagram : @crac.occitanie
twitter : @crac_occitanie

Légendes couverture : 
Jimmy Robert Sans titre (Ompdrailles), 2013.
Impression jet d’encre 110 x 150 cm, chêne tourné 
144 x 97 x 10 cm. Vue de l’installation, « AMIA 
Photo Prize Exhibition 2016 » Musée des beaux-arts 
de l’Ontario, Canada, 2017. Photographe : Dean 
Tomlinson. Courtesy de l’artiste, Frac Grand Large - 
Hauts de France et Tanya Leighton, Berlin.
Antoine Renard Untitled (Olfarchitecture study 02), 
2020. Bois, cire, parfums (laurier, thym, orange, 
myrthe) sur base en métal 65 x 80 x 70 cm. Vue 
d’exposition à la Galleria Mario Iannelli à Rome.
Courtesy Antoine Renard et Galleria Mario Iannelli, 
Rome.
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Le Centre Régional d’Art Contemporain est géré par la Région Occitanie / Pyrénées-Méditerranée. 
Conventionné avec l’État, il bénéficie du soutien du Ministère de la Culture avec le concours de la Préfecture 
de la région Occitanie – Direction Régionale des Affaires Culturelles. 


