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Tout au long de l’exposition :

•  Ateliers Moi, c’est la tarte tatin ! 
Après avoir préparé leurs gâteaux 
préférés avec des invités, j’ai décidé 
de m’y mettre moi aussi. Ceux qui 
veulent mettre la main à la pâte sont les 
bienvenus, et tous les autres peuvent 
se mettre les pieds sous la table, pour 
l’heure du goûter - Angèle Santrot 
Tous les mercredis et dimanches à 
l’heure du goûter. 

•  Improvisations Clowneries picturales - 
Mathilde Grange 
Tous les mercredis à 15h

•  Ateliers - performances Chorale 
d’acouphènes Petites animations-
performances au format d’ensemble 
vocal. Venez écouter-voir-chanter-créer 
ces petites sensations déplaisantes 
prenant place au sein de vos oreilles - 
Juliette Vergori 
Tous les dimanches à 16h 

•  Surprises Retrouvez  le reste de la 
programmation sur les réseaux sociaux 
- @la_lune_en_parachute

EXPOSITION
Par les élèves de troisième année de 
DNA de l’École Supérieure d’Art de 
Lorraine-Épinal (ESAL)

Du samedi 1er février 2020 au 
dimanche 16 février 2020
Du mercredi au vendredi  : 13 h-18h
Samedi et dimanche : 14h-18h

Vernissage
Vendredi 31 janvier 2020

Animations et performances :
Durant le Vernissage :

•  Or {dre} chestre - performance 
-  30min : L’’artiste-musicienne-
theoriciennephilosophe Amande 
Noix, va donner une conférence sur 
la question : comment faire société 
à partir d’expérience musicale et 
linguistique. Amande Noix vous 
proposera de nombreux cadres d’étude 
sur ce sujet, sous forme d’actes 
théâtraux, d’activités participatives, 
divertissantes et réjouissantes - Wanqi 
Gan

•  Improvisation «Clowneries picturales» 
- 20 min : Une clowne décide de venir 
peindre en présence des visiteurs, en  
laissant naître la peinture sans l’avoir 
préméditée, au rythme de ses états 
émotionnels - Mathilde Grange



Rencontre presse 
Jeudi 30 janvier à 14h, 
en présence des artistes.
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 Ce n’est pas une histoire de 
cuisine. Du moins pas seulement. 
C’est plutôt une histoire d’échanges, 
de transmissions, de partages, de 
rencontres, de chaînes, de cycles, de 
symbioses...
 
 Pas facile de voir clair à travers 
ces vapeurs de cuisson ! Mais pas 
d’affolement ! C’est le cerveau des 
étudiants de l’École Supérieur d’Arts 
de Lorraine (ÉSAL) qui bouillonne pour 
vous proposer des produits frais et 
locaux ! Pas d’indigestion en vue !
Une tambouille à base 
d’expérimentations, de recherches et 
de tentatives autour d’un ingrédient, 
l’expression « l’un nourrit-l’autre ».
 
 Mais qui est l’un ? Qu’est-ce 
que l’autre ? Qui nourrit quoi ou quoi 
nourrit qui ? Et comment ? Et pourquoi 
? Et puis « nourrir », ça veut dire quoi ? 
Nous nous sommes posé toutes ces 
questions.
 Et chacun à sa manière a 
essayé de donner forme et consistance 
à ses réponses. Durant le mois de 
février, le lieu d’exposition «La Lune en 
parachute»  ouvrira ses portes à cette 
joyeuse marmite. 
 

EDITO

 Ainsi, nos popotiers et 
marmitonnes vous  convient à un grand 
buffet généreux, haut en couleurs, riche 
en saveurs, varié et épicé !  L’occasion de 
se délecter, avec les yeux, les oreilles, les 
mains, les pieds, de mets et entremets 
artistico-gustatifs.
 
 Cet opulent festin sera l’occasion 
de découvrir des univers tantôt épris de 
matière organique et de nature, tantôt 
avides de rencontre et de lien social. 
Vous y trouverez aussi des imaginaires 
qui épousent des langages hybrides, 
des propositions pluridisciplinaires, ou 
encore performatives. 

Vous ne resterez pas sur votre faim !

Sur ce, bon appétit !

Miam miam!



SÉMINAIRES
Guilin Braïda
Installation vidéo-sonore interactive

 « Séminaire » est une installation vidéo-sonore 
interactive, comprenant une bande sonore et un paysage 
animé. 
 Ce dernier est composé de divers éléments qui 
ont chacun un comportement constant. Les spectateurs 
peuvent prendre place dans l’espace de l’installation, et 
voir subvenir un changement progressif dans le son et les 
animations. 
 Un système de caméra et de logiciel analyse le 
nombre de spectateurs. Plus il.elle.s sont nombreux.ses, 
plus le son se détériore et le désordre intervient dans les 
animations. 
 J’ai pensé cette installation comme une métaphore 
de l’action humaine sur notre planète : les spectateurs 
rendent leur environnement insupportable comme 
l’humain le fait avec sa planète.



coin de ma poche. Mon but étant de 
prolonger ce même travail mais sur un 
sentier différent. 
 Alors aujourd’hui, je continue, 
dans les Vosges, à la recherche de 
ces endroits perdus que je souhaite 
dénuder avant de partir. Pour 
ensuite les questionner afin d’en 
garder une mémoire. Car après avoir 
glané toutes ces informations de 
Guadeloupe puis d’Épinal, je les fais 
se nourrir, s’associer, se juxtaposer : 
des correspondances formelles, des 
associations morphologiques. Mais 
surtout des traces communes au cœur 
de destructions immobilisées. C’est 
une manière bien à moi de me créer 
un imaginaire : une identité flexible, 
hybride.

TERRITOIRES
Estelle Citadelle
Photographie et interprétation 
graphique

 Je suis née en Guadeloupe et 
depuis maintenant 3 ans, je respire l’air 
vosgien.
 Guadeloupe - Epinal. Deux 
environnements qui me bercent : 
l’endroit où j’ai fait mes premiers pas 
de bébé et l’endroit où j’ai fait mes 
premiers pas d’adulte responsable. 
Alors, j’ai imaginé cette petite île des 
Antilles et cette petite commune 
des Vosges se faisant face, en vis-
à-vis. En train de se répondre. Deux 
grandes personnes différentes qui ne 
me sont pas si étrangères et que j’ai 
envie de rapprocher. J’ai donc joué à 
l’entremetteuse.
 En effet, en effectuant un stage 
avec un photographe en Guadeloupe, je 
me suis sentie nourrie. 
Nourrie de sa présence, de sa curiosité 
et de l’enthousiasme qu’il éprouvait 
quant à connaître d’avantage l’histoire 
de son île. Je l’ai absorbée comme une 
éponge. Et au fil de nos déambulations, 
j’ai glané. 
 Avec mon appareil photo, 
j’ai glané des traces, des fragments 
d’édifices, de territoires un peu 
disparus. Ces lieux qui concentrent 
les récits du passé, presque oubliés 
par le présent, comme les sucreries de 
Guadeloupe. Ces fragments, je les ai 
rapportés avec moi, à Épinal dans un 



 
 Je profite du thème qui nous a 
été soumis,« L’un nourrit l’autre », pour 
réaliser un projet dont j’ai eu l ‘idée 
pendant la visite d’un musée d’art brut : 
face à un grand centaure aux couleurs 
vives, peint à grands traits sur un miroir 
en pied, il m’a semblé que le fait de 
peindre sur ce support permettait de 
synthétiser quelques unes de mes 
réflexions récurrentes. 
 
 En effet, cet objet dans lequel 
on se reflète en même temps que son 
environnement, dans lequel on se voit 
comme un autre, rappelle je crois ce 
qui se joue dans une œuvre, dans le 
processus de création, et qui touche 
à l’altérité, à ce qui est à la fois partie 
prenante et à l’extérieur de soi, de 
l’ordre de l’interdépendance et de la 
fragilité des frontières : On retrouve 
l’idée du « je est un autre » de Rimbaud 
(qu’est ce que je raconte et qu’est-ce 
qui s’exprime en moi ? À travers moi ?), 
comme le fait que l’artiste s’empare de 
ce qu’il perçoit extérieurement, pour y 
superposer son intériorité, son propre 
regard. Un regard lui-même conditionné 
par une forme d’altérité, et en définitive 
rendu à celle ci. 
 
 

MIROIRS
Jihan Dehon  
Peinture sur miroirs 

 Aussi, dans le sillon de mon 
intérêt pour la parenté art-magie, j’ai eu 
envie de développer l’idée de l’œuvre 
d’art comme objet particulièrement 
ambigu, comme point de bascule vers 
des réalités absentes, des formes 
éthérées, enchâssées dans le réel. Un 
peu comme le miroir, objet magique par 
excellence, présent dans de nombreux 
folklores comme dans les mythes et 
les contes, thèmes que j’affectionne 
particulièrement. 

 Pour cette exposition, j’ai donc 
choisi de peindre sur des miroirs de 
différentes tailles, certaines figures 
archétypales, revisitées à la lueur de 
l’écho particulier qu’elles rencontrent 
en moi. « L’un nourrit l’autre » renverrait 
alors à l’inconscient collectif, au 
caractère à la fois intime et universel 
de ces figures, nichées tant dans ce qui 
nous entoure que dans les recoins de 
notre psyché.



SANS TITRE 
Adèle Feneau
Sculptures en argile, dessins, sons.

 
 Mon projet commence par le travail de la terre, que je 
façonne, met en scène, anime, jusqu’à enfin obtenir un petit 
univers d’argile.
 Au sein de leur microcosme, les pièces de terres 
s’associeront à d’autres médiums : dessins, sons et, si le temps 
me le permet, vidéos.
 De vos grands yeux d’homme, vous pourrez apercevoir le 
fonctionnement de ce petit monde, et écouter son histoire.



 La BD est un objet dessiné 
et photographique : sont imprimées 
directement sur les planches ou 
épinglées des photographies d’Epinal 
qui pourraient, une fois traitées, 
correspondre à des endroits de 
Londres. De même que leur rencontre 
nourrisse Camryn et Lyle et qu’eux et 
leur culture connaissent un échange 
avec les icônes pop contemporaines, 
mon environnement direct nourrit le 
fantasme d’un autre espace-temps, 
et la photographie rend crédible cette 
histoire inspirée de personnages, faits 
et atmosphères réels, et qui devrait être 
lu au volume maximum.

CHAMELEONS OU 
PERFORMERS 
(TITRES NON DÉFINITIFS)

Claude Ffoulkes
Planches originales de bande dessinée, 
impression photographique

 Je raconte en bande-dessinée 
l’histoire de deux personnages queers 
(entendez «qui appartiennent à la 
communauté LGBT+») qui vivent à 
Londres au début des années 1970. 
L’une, Camryn, sort de la faculté d’art 
de Cambridge qu’elle a abandonnée, 
et c’est en jouant des numéros de 
folk à la guitare dans la rue qu’elle 
rencontre Fletcher, un gay de Camden, 
qui la présentera à l’autre, Lyle, luthier et 
disquaire. 

 Camryn est bisexuelle et s’habille 
comme un homme ; Lyle, le samedi 
soir, performe comme drag queen 
sous le nom de Sheila. Leur rencontre 
amène des conversations sur l’énorme 
part de leur identité qu’iels ont en 
commun, l’un.e et l’autre déconstruisant 
les préceptes du genre qu’on leur a 
respectivement appris ; et leur passion 
commune pour la musique et les 
musicien.ne.s va les amener, comme 
duo de glam-rock débutant, au devant 
de la scène de la contre-culture queer 
de l’époque dont nous avons hérité. 

 



PROJET 1 
OR {DRE} CHESTRE 
Wanqi Gan
Performance

 Lors du vernissage de l’exposition, l’artiste-musicienne-
theoricienne-philosophe Amande Noix, va donner une 
conférence sur la question : comment faire société à partir 
d’expérience musicale et linguistique.

 Amande Noix vous proposera de nombreux cadres 
d’études sur ce sujet, sous forme d’actes théâtraux, d’activités 
participatives, divertissantes et réjouissantes.



PROJET 2 
L’ÉCHELLE DU 
QUOTIDIEN 
Wanqi Gan
Volume 

 Le quotidien c’est comme les petites gouttes d’eau qui 
coulent de notre robinet mal refermé. 

 Combien de place occupent ces gouttes anodines à 
l’échelle de notre vie? 
Sans doute beaucoup, beaucoup plus que les moments forts et 
marquants. 
Comment l’imaginaire naît-il des expériences quotidiennes? 

 La banalité de la vie est certes fade, mais est aussi 
ce qui nous réunit, ce que la plupart ont vécu, c’est ce qu’on 
appelle d’ailleurs le “commun”. 

 Sur une colline en plâtre, vous sera proposé une vue 
d’ensemble sur des scénettes, où des situations et des 
moments de vie quelconques sont illustrés avec une touche 
d’absurdité et d’anomalie.



SANS TITRE
Marie Gérardin
Carnet d’observation, peinture, céra-
mique et vidéo

 «L’un nourrit l’autre» m’a donné envie d’explorer deux 
thématiques : D’une part, tout ce qui a un lien à la nourriture, 
aux aliments…tout ce qu’on ingère (et plus particulièrement ce 
qui est issu de la terre «nourricière»). Et d’autre part, la notion 
d’échange entre les personnes (via notamment la parole) et 
l’envie d’aller vers.
 
 C’est donc naturellement que j’ai décidé de travailler au 
marché. Initialement spectatrice des échanges et rencontres 
en ce lieu, j’ai essayé progressivement d’endosser un peu plus 
mon rôle d’actrice (impossible d’observer un lieu en faisant 
semblant de ne pas y être) en participant plus activement à 
la vie du marché. De fil en aiguille des rencontres ont lieu, des 
situations naissent m’amenant à créer. Je témoigne de mon 
aventure à travers divers médiums : carnet d’observation, 
peinture, céramique et vidéo.



SANS TITRE
Sarah Germain
Illustrations

 
 Le petit monde du corps se révèle être un individu à part 
entière, un monde parallèle qui s’accorde et se désaccorde 
selon ce que lui donne l’extérieur et ce qu’il s’offre à lui-même. 
Mon projet se base sur le principe du fonctionnement, ou 
plutôt du dysfonctionnement qui mène au trouble de l’intestin 
irritable. Les organes sont des villages, travailleurs, voués à 
rendre l’harmonie dans le corps. Mais parfois, tout ce système 
se dérègle. Partout dans les chemins de nerfs ça s’emballe, ça 
bouillonne, ça surchauffe... Jusqu’à la surtension.



cette rencontre allait produire. J’ai 
pensé que cela allait me permettre de 
creuser plus loin dans la création. 

 Sans jugement ni attentes, sans 
ambition de réussite. J’ai seulement eu 
envie de créer cette prise de contact au 
risque d’échouer parfois.

 Ainsi, en raison d’une à deux 
fois par semaine, j’ai donc proposé à 
un public de joyeux curieux de venir 
voir une clowne qui improvise en 
peinture. À la manière d’une pratique 
rituelle, j’ai peint en invoquant les états 
clownesques qui surgissaient en moi en 
présence d’un public.

CLOWNERIES 
PICTURALES 
Mathilde Grange 
Peinture et performance

 Il y avait d’un côté la peinture, 
cette pratique fascinante, que j’essayais 
d’approcher par différentes portes 
sans jamais être convaincue de ce 
qui surgissait de mes pinceaux. Je 
restais pourtant suspendue à l’envie 
de produire des peintures vives, 
mouvantes, singulières. Des peintures 
qui traduiraient mon envie d’espace, 
de gestuel, de corps palpitants entre 
l’énergie de la Terre et celle du ciel. 
 
Il y avait de l’autre la pratique du clown, 
cette discipline scénique qui m’animait 
intensément depuis plusieurs années 
et à travers laquelle j’expérimentais la 
spontanéité et la sincérité des états 
émotionnels face à un public, l’écoute et 
l’attention immense portée aux choses, 
aux gens, à mes ressentis. J’étais 
émerveillée et j’observais ce que cette 
pratique racontait de l’être humain, 
contradictoire, sensible, émouvant.

 Notre sujet transversal «L’un 
nourrit l’autre » m’est apparu comme 
l’instant parfait pour réunir ces deux 
disciplines, le clown et la peinture, 
de les mettre en relation. J’ai eu 
simplement envie d’observer ce que 
pourrait produire leur rencontre et 
comment, l’une pourrait alimenter 
l’envie de l’autre, quelles impulsions 



SANS TITRE
Marina Konther
sculptures papiers maché

 Grâce aux morphologies et aux postures données à 
mes sculptures en papier mâché, je cherche à illustrer une 
forme de peur qui a toujours été présente chez l’Homme et 
qui aujourd’hui se nourrit des nouveaux enjeux sociétaux 
complexes et multiples. Celui-ci se trouve confronté 
notamment à la solitude de l’individu, au temps qui semble 
lui échapper, à de nouveaux enjeux technologiques et la 
dégradation de certaines valeurs hier importante, aujourd’hui 
remises en questions.



feu doux ».
 Ce nouveau corps rentre en 
irruption dans un lieu sombre qui vous 
divulgue une source de lumière jaunâtre 
qui vient éclairer la scène. La situation 
peut nous ramener aux codes du film 
d’horreur à certains instants. Puis un 
filtre rouge apparait sur l’ensemble de 
l’écran comme pour se mettre entre 
vos yeux et le sujet. Ce filtre rappelle 
l’action chimique du bain de révélateur 
dans la construction de l’image 
photographique. Mon action de metteur 
en scène, d’acteur et de photographe 
vient révéler une mise en forme 
narrative à la frontière des médiums. 
 Enfin dans ce laboratoire 
d’images, je produis des fragments plus 
ou moins long de vidéo entremêlés à de 
la photographie. Pour moi, la citation de 
Marshall McLuhan «Le médium, c’est 
le message» me semble fondamentale 
dans le déroulement de mon projet. Je 
me retrouve en ce personnage à la fois 
derrière, en face et à l’intérieur de mes 
médiums.

MON 
LABORATOIRE 
D’IMAGES 
Raphaël Laizeau 
Vidéo

 L’une, une vidéo nourrit l’autre, 
une photographie. Les éléments se 
révèlent à l’écran pour vous faire 
découvrir un univers sombre que je 
cherche à rendre inquiétant en mettant 
en scène un personnage. Ce projet 
cherche la confusion des médiums et la 
confusion interne de notre protagoniste 
à la fois vidéaste et photographe.
 Dans cette vidéo, je mélange 
mon visage avec lui même. Nous avons 
ici mon portrait sur le papier de la photo 
qui se confond au premier médium. 
Cette métamorphose vient s’opérer 
dans le laboratoire photographie pour 
donner vie à des images cuisinées. Les 
mouvements de mon visage, de mon 
regard et de mes gestes nourrissent à 
l’écran cette opération sur ma personne. 
 Mon intention est de jouer 
avec la multiplicité de mon être par 
ce personnage. Avec ces images je 
deviens sur l’écran le chirurgien de mes 
médiums et de mon corps. L’idée étant 
par ailleurs de dévorer de multiples 
façons mon image. Mon personnage 
se perd dans une pâte à modeler pour 
construire une image, le «moi» reformé 
à l’écran. Par le montage, je cuisine les 
visuels qui aboutissent au plat que je 
souhaite dérangeant. Devant vos yeux, 
je veux provoquer et interpeller avec ma 
proposition pour l’exposition « Nous, à 



soit des plans ou des images satellites, 
sont mon premier contact avec les 
lieux où je me rend. C’est mon premier 
rapport à l’espace. Les formes de ces 
images sorties de leur contexte ne sont 
plus reconnaissables. En m’en servant 
pour construire de nouveaux paysages 
j’aimerais montrer la déformation que 
peuvent avoir le relief et le point de vue 
sur notre perception de l’espace. Le 
moyen universel de positionner notre 
corps dans cet espace terrestre sont les 
coordonnées géographiques. Ils sont 
lisibles sur une grille. 
 Dans mon projet, l’utilisation de 
cette grille réinterprétée souligne la 
fragmentation d’un paysage, comme une 
partie visible, définie et limitée du monde. 
Par opposition, elle souligne aussi la 
matérialité et les frontières des paysages 
construits. Mais surtout, en associant 
cette grille aux représentations terrestres 
du territoire, en la rendant visible et 
omniprésente, j’aimerais la montrer, 
qu’on la regarde enfin et qu’on l’associe 
au paysage car pour moi cette grille est 
notre point de repère, constamment 
présente sans qu’on la voit.

37.7229, 
13.049212 
Saiçille
Installation vidéo

 Un paysage est une vue 
d’ensemble d’une partie du monde, celle 
que j’ai choisi se situe aux coordonnées 
géographiques 37.7229, 13.049212. 
En confrontant des images satellites 
à mes photographies de ce paysage 
agricole, deux idées me sont venues. La 
première questionne la construction du 
paysage, la deuxième notre rapport à 
l’espace. Au cours du temps, un paysage 
agricole évolue. C’est le scénario de mon 
animation. Travaillé couche par couche, 
la construction du paysage me permet de 
m’intéresser à la question de trace et de 
mémoire. De ce qui reste, qui est visible 
et ce qui ne l’est plus. 
 Mon projet est une installation 
où la toile résultant de mon travail vidéo 
est présente. Dans cette vidéo, j’ai 
choisi d’ajouter des mains effectuant 
des gestes liés aux modifications du 
territoire. L’idée est de montrer que le 
paysage ne s’est pas modifié tout seul 
mais que c’est l’Homme qui l’a construit. 
Ces mains peuvent aussi être celles 
de l’artiste qui construit son tableau. 
La toile recto-verso sera suspendue. Il 
faut passer de l’autre coté pour voir sa 
construction. Comme pour celle d’un 
paysage terrestre, la construction d’un 
travail artistique se réalise en plusieurs 
étapes. Pour la deuxième phase de mon 
travail, je suis repartie de l’image satellite 
du paysage. Les vues aériennes, que ce 



ABRACADABRA !!!
Alexane Maillard
Illustrations, volumes

 

 Abracadabra est une étendue protéiforme faite d’images 
planes, d’images en volume, et de mots, qui ricochent, 
dialoguent, ploient, se déploient les uns tout contre et/ou avec 
les autres.  Les formes, les couleurs et les pensées
se mêlent, s’entremêlent, se démêlent. Abracadabra est un 
imagier léger, coloré, loufoque, tendre, s’adressant tant
à ceux qui découvrent le monde et les choses qui le composent 
(les enfants), qu’à ceux qui le connaissent déjà mais 
qui sont invités ici à le regarder avec une toute nouvelle 
curiosité (les adultes). Abracadabra propose des étincelles 
d’histoires-poésies qui n’attendent plus que l’imaginaire de 
celui.lle qui les lit/ s’en imprègne pour s’illuminer, 
prospérer et faire la vie et le monde plus doux et vivaces 
encore.



MÉMOIRE VIVE
Félix Metzinger
Installation vidéo interactive

 L’installation Mémoire Vive est composée d’un écran 
blanc, massif et visible depuis plusieurs points de la salle et 
d’un clavier permettant d’interagir avec ce dernier. 
Dans la partie basse de l’écran s’affiche une courte question 
interrogeant la mémoire et/ou le passé : « Un lieu lointain ? », «  
Un plat de l’enfance ? », « Un goût du passé ? »…
Le spectateur est invité à y répondre à l’aide du clavier par un 
ou quelques mots qui s’inscriront à un point aléatoire de l’écran.
Mais une fois fixée cette expression commencera à changer de 
deux façon : 

- Les lettres au départ noires vont lentement s’éclaircir pour 
tendre vers le gris clair, se fondre avec le blanc du décor.

- Très rapidement certaines lettres adjacentes vont commencer 
à échanger leurs positions pour mélanger les mots, ne les 
rendant reconnaissables plus que pour ceux les ayant inscrits

 Mémoire Vive interroge le rapport à la mémoire, 
individuelle et collective et la façon dont celle-ci se délite et 
se mélange au cours du temps. Cette installation invite le 
spectateur à poser dans le temps un souvenir, à nourrir une 
mémoire personnelle et collective dans laquelle il va à la fois se 
singulariser et se dissoudre.



PORTRAITS DE 
FAMILLE 
Anais Mimolle 
Photographies.

 

 Le thème l’un nourrit l’autre m’a donné la possibilité 
et l’envie de continuer à explorer la Famille et ses différents 
aspects à travers une série de photographies mettant en scène 
un repas, une réunion de famille. L’impossibilité à communiquer 
et la complexité des rapports entre êtres humains. Tout ce 
qui ne parvient pas toujours à transparaître, dans une simple 
photographie, un instant figé que l’on décide de conserver et qui 
parfois, peut-être amené à nous survivre. Je veux m’intéresser 
à ce que peut contenir une photographie, tout ce que l’on finit 
par oublier avec les années et tout ce qui sort du cadre. Partir à 
la découverte de secrets inavoués et mettre en lumière tout ce 
que l’on ne peut pas et qu’on ne veut pas voir dans une photo de 
famille.



SANS TITRE
Anais Moreau
Installation, édition, animation

 

  

 Comment l’information circule? Se transforme? Se 
contorsionne? Se répand? Que devient-elle et où va t-elle? C’est 
sous différentes formes (édition et animation) que je me suis 
penchée sur cette question, voulant jouer avec de multiples 
imaginaires et esthétiques. Dans l’installation, je cherche à 
inclure le public afin que le visiteur, à son tour, puisse étendre 
mon projet qui, dans le concept ne finit que par le temps qu’on 
impose.



MI-FIGUE 
MI-RAISIN
Salomé Morilleau
 Dessin mis en espace

–Ah! J’ai une de ces pêches! Je vais y aller sans réfléchir, 
comme ça, à l’instinct!
–Non surtout pas, il faut faire les choses dans l’ordre et 
commencer par les ranger en rang
d’oignons.
–Tu racontes des salades, faut pas réfléchir. Regarde, un coup 
de râteau comme ça, un peu de terre ici...
–Non attends! Laisse-moi anticiper. Je vais tout mesurer, il 
faut que ça soit précis, et régulier. Regarde, et prends-en de la 
graine.
–Lâche moi la grappe avec tes leçons, tu me cours sur le 
haricot. On y arrivera jamais si tu passes ton temps à   regarder 
et à prendre des notes. Il faut s’y  mettre, à bécher, planter, 
ratisser, retourner, creuser, arroser.
–Calme-toi, t’es complètement dans les choux. Si tu continues, 
ça va être la fin des haricots. Je vais uniformiser le terrain, et 
après, je ferai un plan des plantations. Écarte-toi et laisse-moi 
faire, j’ai du pain sur la planche.

Entre jardin anglais et jardin japonais, les jardiniers arriveront-ils 
à couper la poire en deux?



 Chaque case est rattachée à un 
texte, elles sont toutes indépendantes 
les unes des autres. C’est une suite 
d’associations d’idées abstraites 
(souvent) dans le trait, qui devient 
image grâce au texte. Le texte vient 
comme une remarque. Comme un 
révélateur de messages cachés.

 Laisser de la place au trait 
complètement libre et à l’écriture qui 
ne viendra pas rendre les images 
sérieuses. J’assume ce ton léger et 
improvisé. La technique est mécanique/
automatique et paradoxalement 
humaine.

 Ces petits carrés intimes 
viennent faire pousser des peintures. 
Ces grands formats-affiches naissent 
de la recherche de formes qu’est « 
carrément ! ». Le procédé reste le 
même. Le challenge lui, est d’assumer 
à plus grande échelle, une idée écrite et 
des mots dessinés.

CARRÉMENT ! 
Jules Playa-Arruego
Bande dessinée, peinture

 Lorsque je me donne des règles 
de jeux strictes : comme tracer des 
cases de 5cm de côtés pour les remplir, 
c’est l’absurde qui prend toute la place. 
Il finira par déborder des cases : c’est ce 
que je veux, du hasard contrôlé.
Ici, avec « Carrément » j’établis un cadre 
protocolaire à mon dessin. Il consiste 
à épuiser la case de la bande dessinée 
avec un remplissage d’associations 
d’idées. Une idée par case. Ce qui 
donne une histoire par case, avec 135 
carrés, vous pouvez lire le livre dans 
tous les sens.

 Par exemple, j’utilise la case 
comme le bord d’un écran : on ne la 
voit pas car il se passe quelque chose 
à l’écran.  À l’inverse, la case est une 
frontière (floue) quand elle devient 
physique (elle interagit avec la scène) 
ou qu’elle propose du hors champ (ce 
qui n’est pas dessiné).



ALLANT-GUIS
Montaine Sanchez
Bande-dessinée

 Je n’ai pas encore eu droit à une 
belle histoire d’amour. En attendant 
mon tour, je fais papillonner mon cœur 
en me nourrissant de celles des autres, 
dans les chansons, les romans, mais 
avant tout, dans les yeux des amants. 
Un regard échangé et tout semble 
entendu. Qu’est-ce qui se passe alors ? 
Que voit-on dans les yeux de sa moitié 
qui fait réagir autant. J’ai vu naître des 
amours, j’en ai observé certains qui 
dataient de longues dates mais dont les 
yeux jouaient tout comme aux premiers 
jours. Et puis il y a eu ma sœur et son 
compagnon. Et ma sœur a changé. 
Elle nous a un peu moins regardé pour 
darder ses pupilles rieuses dans les iris 
bleus de son tendre amoureux. Qu’y a-t-
elle vu qui l’a fait se dire « C’est lui ! » ? 
Que voit-elle encore pour se laisser aller 
à sa contemplation ? De son côté à lui, 
ça semble faire le même effet. Alors on 
se mire les mirettes encore et encore, 
sans jamais se lasser. 

 

 Je propose, à travers quelques 
planches dessinées, de partir à la 
contemplation de cet invisible, de ce 
qui se déploie en coulisse de ce fameux 
eye-contact. Aux premiers émois, tout 
prend une dimension monumentale. 
L’un ne voit pas l’autre d’une semaine 
et la vie prend la saveur d’un plat de 
légumes de cantine, le temps s’étire 
comme lors d’un interminable repas 
dominical. Ainsi, le premier regard doit 
être un véritable bouleversement. Coup 
de foudre, taper dans l’œil... on a affaire 
à quelque chose d’assez violent ! C’est 
parti pour un voyage coloré qui se veut 
à la fois rocambolesque, poétique et 
burlesque dans le regard d’un couple au 
premier jour de leur histoire. 

 L’un nourrit l’autre quand tous 
deux se dévorent des yeux.



DÉVORATION
Camille Pradel de Lamaze
Peinture acrylique et gouache sur 
papier, 5m sur 1m

C’est la construction d’un monde à part avec ses propres 
territoires qui seraient condamnés à s’aimer ou se haïr. Le noir 
épais comme une marée noire vient recouvrir un motif délicat 
et souple. Ces espaces sont comme les îlots que dépeint Rilke 
dans Notes sur la mélodie des choses* : 

« Et l’art n’a rien fait sinon nous montrer le trouble dans lequel 
nous sommes la plupart du temps. Il nous a inquiétés, au lieu 
de nous rendre silencieux et calmes. Il a prouvé que nous 
vivons chacun sur son île ; seulement les îles ne sont pas assez 
distantes pour qu’on y vive solitaire et tranquille. L’un peut 
déranger l’autre, ou l’effrayer, ou le pourchasser avec un javelot 
– seulement personne ne peut aider personne. »

Parfois une volonté se greffe sur sa voisine, et celle-ci est 
comme mangée. Les formes de couleur sont couvertes par la 
vague noire qui vient bousculer une préciosité, sans la détruire 
car elle subsiste toujours. De cette harmonie entre le chaos 
et un ordre des choses naît la beauté, l’équilibre. Chacun se 
nourrit l’un l’autre, tout en se dévorant. 

*1898, Reiner Maria Rilke, Notes sur la mélodie des choses.



LA DANSANTE 
Mathilde Recart-Conort
Toile peinte, acrylique.

Une salle. Noire.
Des vêtements. Noirs.
Sur la tête, un masque blanc.
Dans l’obscurité, une lumière se manifeste.
De ce contraste jaillit des bras, des jambes, une face.
De ces bras, ces jambes, cette face naissent une danse.
Puis deux.
Puis trois.
Puis une multitude de danses.
Les siennes.
Puis les miennes.
Après avoir été démembrées puis ré-assemblées, il ne reste 
qu’une danse: la notre.
Deux corps au service d’un élan.
Qui peut nous dissocier désormais?



DANS LE VIDE, 
LA MAISON
Mathilde Rey
Peinture, volume

 

 Je cherche dans la vie ces portes qui nous font basculer 
dans l’imaginaire, et quand on prend le temps de regarder, on en 
trouve plein. La ville est une grande mise-en-scène, les murs ont 
des oreilles mais aussi des histoires à raconter.
Je vois une maison, elle est carrée avec un toit pointu, comme 
celle dans les dessins qu’on a fait enfant. Elle existe cette 
forme, je l’ai rencontrée et je vais vous en interpréter un 
fragment.
S’approprier.
Tourner en rond dans la nuit.
Croire en quelque chose.
Faire surgir l’inattendu.
Comment on habite ?

La mage de bas étage que je suis va proposer des formes en 
convoquant l’enchantement et le beurre dans vos épinards.



 Lorsque je lui soumets le thème 
« L’un nourrit l’autre » nous imaginons 
tout de suite un principe d’échange, 
comme un jeu, des allers-retours, 
textuels et imagés entre eux et moi. Le 
résultat, nous ne le connaissons pas, 
car jusqu’à maintenant nous avons 
toujours décidé de voir au fur et à 
mesure, selon le contenu des envois. 
Rien n’a été écrit à l’avance, rien n’était 
prévu et le fait de se laisser surprendre 
à la réception de chacun d’entre eux fait 
partie du jeu. 

 La seule certitude que nous 
ayons à ce jour c’est le fait que la forme 
finale de cet exercice sera un livre 
rendant compte du métier de ma mère 
et de ma pratique artistique.

À LUNDI PROCHAIN
Emma Rivet
Livre 
    

 Au départ il y a l’envie commune 
d’une mère et d’une fille de faire quelque 
chose ensemble. La mère est infirmière 
de formation et anime des ateliers 
d’écriture en milieu psychiatrique depuis 
une vingtaine d’année tandis que je suis 
en troisième année d’école d’art. 

 Comme son métier l’indique ma 
mère aime écrire, les mots, partager, 
les livres et les bienfaits qu’ils peuvent 
prodiguer. Pour ma part je me suis 
toujours intéressée à son métier et si 
moi aussi j’aime lire des livres j’apprécie 
encore plus le fait de les fabriquer. Ceci 
est en quelque sorte le point de départ 
de notre démarche. 

 Le contexte dans lequel s’ancre 
ce projet est donc dans un des lieux de 
travail de ma mère. En l’occurrence il 
s’agit d’un centre médico-psychologique 
de Besançon où ma mère et un groupe 
de personnes se retrouvent tous les 
lundis après-midi pour écrire ensemble. 



SANS TITRE
Louise Roy
Installation sonore

 À travers une installation sonore, je vous propose de 
vous questionner sur la manière dont les paroles qui nous 
entourent et qui ne nous sont pas adressées, nous nourrissent 
et nous éveillent. Pour cela, j’ai décidé de mettre en son 
des lettres détournées de leur but premier. En effet, elles ne 
s’adressent plus à une seule personne, mais elles sont réunies 
ensemble, à l’occasion de cette exposition, pour prendre vie 
d’une nouvelle façon. 

 Tout l’intérêt de mettre en son ces paroles, c’est de 
prendre possession de ce qui est de l’ordre de l’intime, pour le 
porter vers quelque chose commun. Ainsi, l’intime des auteurs 
des lettres nourrit une œuvre collective et inversement : cette 
œuvre collective s’adresse et nourrit l’intime des spectateurs. 
Chaque visiteur pourra y trouver son intérêt dans les mots qui 
viennent à lui, y trouver une matière poétique dans laquelle se 
projeter. 

 L’installation a également pour but de mettre avant 
la manière dont ces lettres se répondent, résonnent et 
s’entrechoquent entre elles ; afin de créer un univers sonore 
où les paroles circuleraient, s’accorderaient pour ensuite se 
détacher, se percuteraient pour enfin retrouver leurs chemins 
individuels. Tout cela dans un ensemble phonique où chaque 
enceinte mérite qu’on vienne y coller son oreille.



C’EST QUOI TON 
DESSERT PRÉFÉRÉ?
Angèle Santrot
Portraits sonores et photographiques

 C’est la question que j’ai posée aux personnes qui 
m’entourent, pour en savoir un peu plus sur elles. Est-ce le 
gâteau de ta grand-mère, que tu manges tous les ans, une 
pâtisserie découverte à l’étranger, un simple cake facile à faire? 
Ce qui m’intéresse, c’est voir tout ce qui se cache derrière cette 
petite question : une histoire familiale, une façon de travailler, 
des habitudes alimentaires, et de la gourmandise.

 Pour voir ça plus clairement, j’ai décidé d’aller faire ces 
gâteaux, expérimenter en vrai, partager un moment en tête-à-
tête dans une cuisine avec ceux qui le souhaitaient. En résultent 
des portraits sonores, photographiques, révélateurs.
Et moi, c’est la tarte tatin.



COMMENT JE ME 
SUIS FAIT MANGER
Cath Peligrim
Carnet illustré, rotring, aquarelle, crayon, 
craie, collage, techniques diverses.

 Quand le sujet « l’un nourrit l’autre » a été énoncé, j’ai tout 
de suite pensé à comment les femmes peuvent se faire manger 
tout cru par les hommes. Alors j’ai ouvert un carnet vierge et j’ai 
commencé à dessiner et à écrire comment certains hommes 
m’avaient découpée en petits morceaux avant de me m’avaler 
tout rond, moi aussi.

 J’essaye de trouver une écriture juste pour parler des 
violences sexuelles que j’ai pu vivre. Crayons de couleur, 
aquarelle, rotring, je cherche. J’incorpore des extraits de livres, 
saisis des passages de podcasts, j’épluche les messages que 
m’envoient certaines femmes suite à mon travail. 

 Carnet à déguster, et tirages de pages à croquer, sans 
modération en fonction de votre appétit.



SANS TITRE
Perrine Tilly
Film d’animation

 Mon grand-père a fait la guerre d’Algérie. Ce n’est que 
récemment qu’il a commencé à parler de ce qu’il a vécu et vu 
là-bas. Il était un « appelé », il n’était pas volontaire. Alors qu’il 
ne connaissait que « le cul de ses chevaux » et le travail à la 
ferme, à l’issue de son service militaire il a été gradé caporal-
chef et envoyé en Algérie. Il avait 20 ans. Je l’ai enregistré me 
parler, pendant plus d’une heure, sans interruption, de ce qu’il 
voulait bien me donner, de ce qu’il était prêt à libérer. Son point 
de vue sur la guerre m’a particulièrement touchée. Il remettait 
beaucoup en question les actions de ses supérieurs, et leur « 
moralité ». Dans l’enregistrement, il fait de nombreux parallèles 
entre ce qu’il a fait vivre aux enfants algériens, contre son gré, 
et ce que lui-même a vécu quand les Allemands ont envahi la 
France à la Seconde Guerre mondiale. 

 L’extrait que j’ai choisi pour mon projet est une situation 
particulière, un moment qu’il a vécu. Avec ses mots farfelus et 
ses expressions, mon grand-père nous parle d’un instant après 
un combat à la mitraillette.

 Le projet, sonore et vidéo, se déroule en trois temps. La 
première partie est l’enregistrement, que je laisse entendre seul. 
Dans la deuxième partie, j’interprète l’histoire en animation. 
Le projet est clos par un court extrait d’un autre moment de 
l’enregistrement qui résume son ressentiment vis-à-vis de cette 
période de sa vie.



ROOTS
Peter Trelcat
Installation, volume, illustration

 J’ai choisi de monter une installation visant à exprimer 
et  représenter l’idée de la symbiose, celle que l’on connaît dans 
nos chairs et celle qui grouille dans la nature.
Une symbiose qui se fait sur tout et toustes, une symbiose 
gourmande, naïve, puissante.

 Nos corps sont multiples, ces corps sont des liens, nous 
prenons racines et sommes là les uns pour les autres comme 
les plantes qui, entre elles, s’accrochent, se nourrissent, se 
soutiennent, tissent des familles et des relations symbiotiques 
sans limites.

 Un vivre ensemble, une cohésion coopérative d’amour, 
de force et de sororité, des racines visibles et invisibles qui se 
tissent sous nos yeux et sous nos pieds.



 Elle se distingue par l’animal 
tout en bas de la chaîne : le ver de terre. 
En effet ce dernier est actuellement 
entrain de disparaître du sol de nos 
cultures industrielles, à un rythme bien 
trop alarmant et trop peu médiatisé. 
Une chaîne alimentaire est un équilibre 
fragile, si un de ses maillons vient à 
disparaître, tous les autres en pâtiront. 
Et avec elles bien entendu, nous aussi, 
puisque nous nous sommes placés tout 
en haut de cette chaîne.

L’UN DANS L’AUTRE
Izia Vanhecke
Volumes en cartons, papiers, tissus 
récupérés, céramique et laine

 Lorsque j’ai entendu le thème de 
“L’un nourrit l’autre”, j’ai immédiatement 
pensé à la notion de chaîne alimentaire. 
Cet équilibre vital entre espèces 
productrices et prédatrices qui fait 
vivre les différents organismes sur 
Terre depuis toujours. Je me sens très 
concernée par l’instabilité et la précarité 
des différents écosystèmes de notre 
planète aujourd’hui, et si je peux saisir 
l’occasion pour introduire quelques 
personnes à ce sujet et les faire 
réfléchir à leur façon de vivre, je suis 
heureuse de pouvoir le faire. 

 J’ai donc choisi de représenter 
une chaîne alimentaire simplifiée en 
différents volumes réalisés en cartons, 
papiers et tissus récupérés et quelques 
autres matériaux comme la céramique 
et la laine. Chaque volume représente 
un animal de la chaîne et tous 
s’emboîtent les uns dans les autres 
pour ne former qu’un seul organisme. 

 



 Dans cette installation, vous 
trouverez les clichés photographiques 
pris au cours de leur voyage, ainsi que 
des croquis scientifiques des espèces 
croisées. Jusqu’à ce jour, seuls trois 
hommes ont pu explorer le fond du 
plancher océanique, dont le réalisateur 
James Cameron. Au cours de son 
expédition Deepsea Challenger réalisée 
en 2012, il rapporta de nombreux 
échantillons de roches de la Fosse 
des Mariannes. Après examen, les 
scientifiques dénombrèrent plus 
d’un milliard de nouvelles espèces 
de phytobactéries. Malgré toutes les 
avancées scientifiques, les abysses 
restent un territoire méconnu, plus 
encore que notre galaxie.

L’INVISIBLE 
Cécile Venet  
Planches de dessin, vidéo de time 
laps

 Dans les années cinquante, 
Auguste Piccard, grand physicien, 
nourrit le fantasme de faire découvrir 
à l’Homme ce que les grands fonds 
marins lui cachent encore. Il construira 
alors pendant 8 ans un bathyscaphe 
de dix tonnes en acier, sur lequel 
sera accroché une cabine circulaire 
d’un mètre 40 de diamètre. L’appareil 
Trieste vit le jour en 1959 et Auguste 
devenu trop vieux, demanda à Jacques 
Piccard son fils de le rejoindre dans 
l’aventure. C’est ainsi que le 23 janvier 
1960, dans le pacifique près de l’Ile 
de Guam, Jacques et le lieutenant 
américain Don Walsh amorcèrent une 
descente vers l’inconnu, dans le point 
le plus profond de la planète, la Fosse 
des Mariannes. Ils mirent plus de cinq 
heures à atteindre les 11 kilomètres qui 
les séparaient du plancher océanique, 
dans une obscurité presque totale. 
Mètre après mètre, ils croisèrent une 
biodiversité riche, des créatures à 
l’allure étrange, dont l’organisme s’était 
adapté à l’absence de lumière. 



T’ACCORDER, 
M’ACCORDER, 
S’ACCORDER,
APPRIVOISONS-NOUS, 
D’ACCORD?
Juliette Vergori 
Installation vidéo et sonore

 Acouphènes : sensation auditive dans ma tête, mes 
oreilles.
Leurs seuls lieux d’expression: Oreille gauche, Oreille droite.
Sifflements, bourdonnements, sensations déplaisantes mais 
est-ce-là bien tout ?

 N’y a-t-il pas quelque chose d’extraordinaire et de 
presque chanceux à se voir détenteur d’une de ces perceptions.
Détenteur de ces sons qui sont enfermés là,
Là-dedans, dans ma tête, à moi seule réservés.
Un son, des sons, des signaux, une langue, des voix, des chants, 
une richesse.

 J’analyse, décrypte, traduis et interprète.
Sort de ma tête et voit le jour, je te prêterai ma voix.
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