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DOSSIER DE PRESSE



Comment regarder la photographie ?

Trop souvent trop vite. Comme elle a été "prise" ? Voire.

Toute la question est là : cette image est-elle le fruit, sinon du hasard, du moins d'un acte bref, pour
se souvenir uniquement, but utilitaire et peut-être premier de la photo. Ou constitue-t-elle le terme d'une
recherche aboutie, dans le rendu de laquelle entrent tant de paramètres, où la technique se met au service
du regard instrumenté. Ou inversement.

La grande leçon des travaux de Jean-Luc Moulène consiste dans le temps qu'il faut savoir consacrer
à la lecture des clichés. Temps qui nous ramènera à celui de la pose, cette gestion anachronique du
défilement temporel suivant un code a-normal.

On peut toujours passer devant les œuvres. Il sera dommage de se contenter de défiler.

Il faut, vraiment, aller au-delà. Et percer les structures.

Et questionner, tant ce que l'on voit que soi-même.

Tout est alors possible ; des angles, des ombres, du visible et, peut-être plus significatif : de
l'invisible.

En cela, ce que nous dit le photographe est essentiel. Il convient "tout simplement" de s'offrir le
temps - encore et toujours lui - d'analyser ce qui nous est offert à voir.

Les énigmes résident aussi dans les photos, dont on pourrait penser qu'elles sont d'une limpidité
d'évidence. Pas de vérité révélée malgré la présence libre au regard.

Libre d'être aveugle ou d'entrer en communion.

Nous sommes reconnaissants à Jean-Luc Moulène de nous tendre ce miroir de la réflexion, dans
l'exercice intellectuel voire spirituel d'une sorte d'au-delà des apparences.

En cela, il nous ouvre de nouveaux chemins de créativité.

Jean-Paul FOURNIER Daniel J. VALADE
Sénateur du Gard Adjoint au Maire de Nîmes
Maire de Nîmes Délégué à la Culture
Président de Nîmes-Métropole Président de Carré d'Art
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Jean-Luc Moulène est principalement photographe. Depuis le milieu des années 80, il s'attache à déconstruire
au travers de scènes quotidiennes ou d'images types (paysages, natures mortes, portraits…) les paramètres
sociaux, économiques et esthético-historiques qui encadrent toute production d'images. 
Une production de dessins et de volumes n'a cessé d'accompagner cette pratique photographique. Elle se
développe, à l'atelier, comme une aire de recherches indépendante, quand la photographie s'appuie sur des
pratiques de déambulation dans le réel, de projet, voire de casting autour d'un statut (Filles d'Amsterdam), d'un
objet ou d'un geste. Le dessin peut enregistrer un tracé rapide et « naïf », (Bubu 1er, Apo-Bird) mais aussi des
recherches d'espace et des schémas d'organisation (Voie lactée, Etoile noire..). 
L'exposition se lit comme un itinéraire. D'abord la scène, le plateau puis la sphère, l'univers, l'humain pour la
première série de salles ; l'humain et les tensions de l'espace vers le social pour la seconde, itinéraire qui va
également du noir et blanc à la couleur.

Les dernières expositions de Jean-Luc Moulène en France et à l'étranger avaient mis l'accent sur les
importantes séries produites depuis 2000. Pour l'exposition de Nîmes, Jean-Luc Moulène a choisi une approche
singulière de l'œuvre. En appui sur la trame utilisée par l'architecte Norman Foster dans son bâtiment, la
présentation de Nîmes développera une attention de l'artiste à l'exposition comme ensemble construit à partir
de signes individuels. L'exposition de Nîmes rassemble une sélection de 30 photos, 25 volumes, 21 dessins et
une vidéo, datés de 1977 à 2008. Hormis quelques œuvres, l'accent est placé sur les années 2000-2008. Quelles
que soient les dimensions et les techniques, toutes sont placées au même niveau. 

Dans son travail, par les ruptures esthétiques et thématiques, comme dans ses interviews, Jean-Luc Moulène
s'est employé à dénier la possibilité d'une totalité et renvoie à la naissance d'un sens complexe. Pour Moulène,
l'œuvre s'établit au centre d'un faisceau de paramètres techniques, sociaux… intégrés dès sa fabrication. Ceci
inclut sa diffusion dans l'espace public extérieur, ou au sein de la galerie ou du musée, faisant de chaque
présentation une expérience unique.

Un catalogue monographique bilingue (anglais, français) avec des textes critiques de Jean-Pierre Criqui, Yve-Alain Bois et une interview
de l'artiste par Briony Fer est édité pour l'exposition.

Carré d'Art - Musée d'art contemporain ouvert tous les jours sauf le lundi de 10h à 18h. 
Entrée: 5 euros, tarif réduit: 3,70 euros

Contact presse : Delphine Verrières - Carré d'Art
Tél : 04 66 76 35 70 - Fax : 04 66 76 35 85
E-mail : communication@carreartmusee.com
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Communiqué de presse



ENTRETIEN DE L’ARTISTE AVEC BRIONY FER 
 
 

Chaque quelconque - Paris, Octobre 2008 
 
Briony Fer : Sans parler forcément d’influences, il y a quand même toute une série de thèmes qui semblent depuis le début 
retenir ton attention. Peut-être pourrait-on commencer par la question du corps et par cette volonté de te situer, ou de 
situer ton travail, dans le quotidien. 
 
Jean-Luc Moulène : Dès mon arrivée à Paris en 1972, La critique de la vie quotidienne de Henri Lefèbvre était dans ma 
bibliothèque et les situationnistes agitaient au quotidien cette question. Mais dans le fond ma véritable activité - je m’en 
rends compte aujourd’hui - était de me construire un corps. Je maintiens dans ce dessein une logique négative : la négation 
est l’acte fondateur de la création. 
 
BF : Alors, la question qui se pose, et qui se posait dès le départ, c’est : comment faire quelque chose avec du négatif ? 
 
JLM : Maintenant j’en ai une vision plus précise. Il faut articuler une position négative avec une position d’affirmation dans 
le dehors : si créer est négation, montrer est une affirmation.  René Daumal écrivait :  

NON est mon nom 
NON NON le nom 
NON NON le NON1 

 
BF : Donc, la négation devient un moyen d’affirmation. Il y a un côté presque vertigineux dans cette accumulation de 
“non”. Et de très concret, aussi, dans l’effet d’empilement. C’est une façon d’envisager le mode d’existence du sujet dans la 
représentation. J’ai un peu la même sensation devant ton travail. Il y a dans l’exposition un de tes tout premiers dessins, 
datant de 1977, qui semble illustrer très explicitement la démolition et reconstruction continuelle du corps. 
 
JLM : Ce bonhomme s’appelle Bubu, un mélange de Ubu roi d’Alfred Jarry et de la reine mythologique Baubô qui levant  sa 
robe dévoile un visage en lieu et place de son sexe, puis se met à danser. Tout s’inverse, le haut vaut le bas et le corps est la 
plastique de la représentation. Il faut revenir au Théâtre de la Cruauté, à cette opposition entre l’idéal et la condition. Mon 
travail est concrètement le lieu de ce conflit.  
 
BF : Une désintégration du corps… On perçoit en même temps dans ton travail, on a un sentiment très fort de la fragilité du 
corps : le conflit et la déformation, mais aussi une certaine délicatesse. Je crois que ça tient au lieu où tu te places. Selon 
moi, l’espace d’action où se réalise l’œuvre, ce n’est pas ton corps, ni le monde au-dehors, en tout cas pas directement ou 
sur un mode figuratif au sens strict, c’est plutôt une sorte de marge, un espace très fin, peut-être, entre les deux. 
 
JLM : Si l’espace d’action était cette zone du quotidien au départ, je crois qu’aujourd’hui ce qui est devenu le lieu de 
réalisation, c’est le travail lui-même. Mon lieu concret de production peut être autant l’atelier que la rue ou qu’un espace 
social de production; l’espace même du travail, c’est-à-dire cet espace très très fin, ou mince dont tu parles, qui vient entre 
soi et le grand dehors. 
 
BF: C’est sans doute extrêmement mobile, aussi. 
 
JLM: Et c’est très mobile. 
 
BF : As-tu cherché délibérément à éliminer la notion d’atelier ?  
 
JLM : L’espace ne se situe plus entre les murs, il a l’oblique de la pensée et le corps comme forme. 
 
BF : J’ai remarqué que tu employais un vocabulaire d’outils, ou d’instruments. Tu as parlé aussi d’une formule qui te plaît 
bien, “technicien libertaire”. Pourrais-tu en dire un mot ? 
 
JLM: C’est une formule que j’aime: la vie est une technique, une discipline. C’est dans le plus ou moins d’anthropologie, de 
culture, de sociologie, etc. que j’opère. 
 
BF : À cet égard, il faudrait sans doute revenir sur tes premières tentatives avec Hermann Nitsch, dès 1975. Ce n’était 
peut-être pas des expériences fondatrices pour toi, mais je trouve quand même étonnant que tu aies pu travailler de 
temps en temps avec Nitsch, à l’époque. C’est tellement inattendu, étant donné les différences radicales avec ton travail 
sur le corps. Ce n’était pas un peu trop de la mise en scène ? 

                                         
1 L’esprit individuel atteint l’absolu de soi-même par négations successives ; je suis ce qui pense, non ce qui est pensé ; le sujet pur ne se 
conçoit que comme limite d’une négation perpétuelle. L’idée même de négation est pensée; elle n’est pas “je”. Une négation qui se nie 
s’affirme elle-même du même coup ; négation n’est pas simple privation, mais acte positif. Cette négation, c’est la “théologie négative” dans 
son application pratique à l’ascèse individuelle. » (René Daumal, Le Contre-Ciel, Paris, Gallimard, 1970, p. 25-26.)  



JLM : Si j’ai pu faire l’acteur pour des artistes de l’art corporel, je pense aujourd’hui que le corps n’est pas un support, qu’il 
n’est pas non plus un donné a priori. Chez Hermann Nitsch et l’actionnisme viennois, comme pour les peintres, il s’agissait 
de produire un effet. Chez d’autres pointait, comme dans l’art conceptuel, une facture plus impersonnelle mettant l’accent 
sur les déterminations sociales du corps. En 1970 Michel Journiac dit “le corps est viande”. En 1980 il complète : “le corps 
est viande sociale”. Et en 1990 il aboutit à cette formule : “le corps, viande sociale consciente”. J’ai accompagné ce 
mouvement qui faisait du corps l’enjeu de la représentation. Tous utilisaient le constat photographique : j’ai repris l’ouvrage 
à cet endroit-là. 
 
BF : Parlons un instant de ton œuvre de photographe ? Il y a des caractéristiques frappantes dans tes photographies, qui 
renvoient peut-être à Wols quand tu mets quelque chose au centre de l’image pour évoquer le corps, de manière parfois 
aussi subtile que violente. Mais ce qui m’intéresse tout autant, c’est que tu places la figure — figure humaine, objet ou 
produit, peu importe — sur un fond de couleur. La question de la frontalité, très présente dans ton travail, semble liée à ton 
mode d’utilisation du fond de l’image autant qu’à autre chose. On touche là à un aspect de ton travail rarement souligné, à 
savoir ta réflexion sur le monochrome. 
 
JLM: Pour mes images, je ne veux pas d’absence de fond : ce fond doit être aussi présent que la figure. Il s’agit de maintenir 
dans la surface une tension de conflit. Il n’y a pas de saillie. Ça avance ou ça recule. Il n’y a rien derrière l’image, le seul 
volume est entre la surface et le spectateur. C’est ça, la frontalité. Je fais en sorte que le fond de l’image soit raccord avec le 
fond commun. Le monochrome dans cette histoire se constitue en limite : la figure a envahi tout l’espace du tableau, qui 
passe d’une représentation à un objet réel.  
Si auparavant j’avais produit des peintures monochromes, c’est à partir du moment où j’en ai fait des photocopies, des 
reproductions que m’est venue l’intuition qu’on pourrait aller au-delà et mettre en cause les objets spécifiques de Judd en 
pensant le “produit”. En 1988, dans la série des Disjonctions, je réalise Le grand monochrome rouge et Le monochrome 
jaune Kodak. La photographie ayant complètement bousculé les “réalismes” un monochrome photographique est assez 
problématique… Puis en 2000 je réalise Bleu Gauloises Bleues avec Altadis.  
 
BF : Donc, tu le mets aussitôt en circulation. C’est intéressant parce que, avec le monochrome, tu as quelque chose qui n’est 
ni une image ni un objet, ou alors les deux à la fois. Dans ton travail, tout est toujours déjà en circulation. Comme si les 
objets s’inséraient dans les circuits de distribution au même titre que les images. 
 
JLM: Oui, le produit est devenu mon lieu commun : produit au sens du contenu (produits vaisselle etc.), au sens du résultat 
du travail et de son économie et de celui de l’opération de reproduction. Il résume forme et fond, usage et valeur. Le 
produit dans ses déterminations techniques est l’énigme de la condition moderne. Quand Judd définit un objet spécifique 
(ni peinture ni sculpture), on est dans l’art. Pistoletto, lui, avec les “objets en moins”, se réfère à l’ensemble des possibles 
(l’objet en moins est un objet soustrait, par sa réalisation concrète, à l’ensemble des possibles). On parlera d’image-objet. Je 
parle et d’image et d’objet, de photographie et de produit – tous deux des transformés. Ce qui m’intéresse, ce sont les 
fonctions de transformation. Qu’est-ce alors qu’une chose quelconque, quels ordres l’organisent, la construisent, la 
transforment ? Concrètement la question revient à : peut-on produire un objet quelconque exactement ?   
 
BF : J’aimerais qu’on s’arrête un instant sur cette idée de “produire un objet quelconque avec exactitude”. Tu as dis 
quelque part que tes objets étaient quelconques et tes moyens spécifiques. Mais la question que tu poses débouche sur un 
terrain très différent. Ce n’est certainement pas l’envers de l’objet spécifique de Judd. Ta quête du “quelconque” semble 
déterminante ici. Y a-t-il une part de “spécimen” ou d’échantillon là-dedans ? D’histoire naturelle ? Où est-ce précisément 
le contraire : aussi différent du spécimen que du spécifié ? Une sorte d’espèce sans spécimen… 
 
JLM : Oui, déjà les Disjonctions fondaient des catégories sans exemples. Si la typologie est toujours indexée sur le langage, 
mes “espèces sans spécimens” sont avant tout des pratiques. De toute façon il ne s’agit jamais d’appartenir (à une typologie, 
une catégorie…), mais de s’émanciper. 
 
BF : Judd se disait incapable de concevoir quelque chose qui ne soit ni géométrique ni organique. Il ne voyait pas ce que ça 
pourrait être, mais il pensait que l’art aspirait à dépasser ce clivage. L’espace qui se situe au-delà, ton travail semble 
l’occuper et l’avoir même reconfiguré. 
 
JLM : Dès mes cours du soir à l’Académie des beaux-arts de Versailles, notre professeur de modèle vivant insistait sur 
l’opposition entre la ligne droite et la ligne courbe, la tension du support et le poids des choses. Mais est-ce que c’est ça, la 
géométrie ? Pas nécessairement :  on connaît aujourd’hui d’autres modèles mathématiques, d’autres géométries moins 
dualistes. Par exemple, j’ai fait cet objet en bois (Boîte à jus) qui se présente comme un objet à facettes géométriques 
construites sur deux plans organiques. Pour déterminer les crêtes de cet objet je me suis servi de géométrie pratique : des 
phénomènes d’écoulements de sable. De plus cet objet cristallin est organiquement surjoué car badigeonné d’un jus de pisse 
et de merde.  
 
BF : Ce que tu dis là me fait fortement penser au rôle de la photographie comme mode de rupture, mais aussi aux liens de 
parenté entre tes photos et toutes les autres sortes d’objets que tu crées, entre une petite croix jaune, par exemple, et un 
fond jaune, entre une mutitude de points de fuite et les points de vue multiples qui s’offrent face à ton travail… 
 



 
JLM : Il est certain que mon mode de connaissance principale est la photographie, que nous sommes dans une société 
saturée d’images photographiques. La photographie a innervé toutes les zones, les fonctions et les manières de nos sociétés 
et ainsi je peux dire aujourd’hui que tous les objets que je produis sont post-photographiques. Si à partir des années 90 j’ai 
décidé de montrer ces objets c’est parce que je me suis rendu compte que la photographie n’était déjà plus perçue comme 
un acte, mais se mettait à accepter et construire l’illusion collective. 
 
BF : Justement, tu as prévu de rassembler dans une salle de l’exposition — la plus grande — ce que tu appelles des machines 
à voir. 

 
JLM : Dans chaque salle il y a un dessin programmatique (une sorte de mode d’emploi). Dans la grande salle, le programme 
porte sur certaines ambiguïtés de la représentation et donc propose des images et des objets, des outils de vision. Par 
exemple, on connaissait la macrovision : Blossfeldt nous a introduit à la microvision, suscitant l’idée devenue rapidement 
populaire que le micro était dans le macro et vice-versa. Plus récemment les techniques du laser et de l’holographie 
introduisent la mesure par interférence (interférométrie). Ou encore, on peut regarder le monde environnant non plus en 
termes de formes et de couleurs, mais topographiquement en termes de nombre de trous. Bien sûr ceci n’est pas 
indépendant de la question de l’aura. J’ai voulu dans cette salle tracer quelques lignes de fuite entre mode d’apparition et 
programme, c’est-à-dire poser des conditions d’émancipation de l’aura. Il s’agit bien sûr de conditions mentales. Ce sont là 
mes outils de filtrage. Prenons par exemple la photographie La vague optique : les pierres blanches usées par les marées et 
les écoulements affleurant sous l’eau constituent une sorte de mise au carreau perspective. La vague qui déferle et revient 
de l’horizon soulève optiquement le point de fuite qui vient à toi. Pour accentuer cette sensation j’ai déséquilibré l’image – 
l’horizon n’est pas droit – et pourtant c’est une image absolument frontale. C’est bien la succession des déferlements qui 
constitue cette machine optique. 
 
BF : Il n’y a donc pas d’apparition sans la perception simultanée d’une disparition. Mais cette façon de présenter les choses 
est peut-être trop facile de ma part, et démentie par les œuvres, parce qu’elle suggère déjà trop une dualité… 
 
JLM : L’œuvre, à mon avis, est aussi un acte théorique : elle se doit d’être réflexive quant à ses conditions d’existence. 
 
BF : En quoi dirais-tu que Quelque chose généralisé est une machine de vision ? Est-ce une question de nœud borroméen ? 
 
JLM : Le noeud borroméen, c’est presque un piège. Ce qui m’intéresse, c’est plutôt la question de la généralisation 
mathématique. Cet objet n’est peut-être pas une proposition lacanienne (réel/vert, imaginaire/mauve, symbolique/non 
peint). C’est plutôt une machine de vision avec plusieurs points d’entrée. Vers un système triple plutôt que duel. Et plutôt 
une question de champ que de point de vue. Quelque chose qui s’apparenterait à des fibres dans tous les sens mises les unes 
sur les autres, un peu comme du feutre2. C’est une grande boule qui offre au regard des cadrages formés par les 
croisements des couleurs présentant des dessous et des dessus comme un tissage. En s’approchant de cette boule, on perçoit 
par les cadrages au premier plan l’envers de la boule qui vaut son endroit. Dans cette approche ce qui se perd ce sont les 
bords exactement comme dans la couverture du champ visuel. Cet objet n’est ni fond ni figure, ne présente ni dedans ni 
dehors ; il est événement de la perception.  

 
BF : En t’écoutant, je ne peux pas m’empêcher de penser aux rubans adhésifs multicolores que Mondrian entrecroisait sur 
ses toiles vers la fin. S’agissait-il aussi de machines optiques au sens où tu l’entends ? Cela soulève évidemment la question 
d’une vision utopique donnant accès à un avenir imaginaire. Ce qui me frappe, c’est que ton travail semble se revendiquer, 
non pas vraiment de l’utopie, mais d’un point de tangence temporel que tu n’as peut-être pas encore atteint — une 
convergence plus ou moins archétypale —, sans rien de commun avec de la dimension temporelle de la photographie, du 
moins telle qu’on la conçoit généralement. Quel serait le rapport avec ton idée de l’“entier” ? 

 
JLM: Mondrian produit des tableaux entiers. Les divisions internes sont la condition de cet entier. Comme la ligne partage 
l’espace vers la figure. De même Fontana. Mais chez lui la coupe est organique et si Mondrian peut soutenir une utopie 
moderniste, je me sens plus proche de la trouée de Fontana. Je travaille à une utopie concrète, le quotidien m’y autorise, 
peut-être au bord de cette utopie il y aurait le sacré — ce qui ramènerait le sacré à un ici et maintenant. La photographie se 
situe là. Même si le bruit de fond de la photographie concerne la mémoire, je reste profondément convaincu que l’image 
fixe produit des ordres temporels très différents de la durée. Même si elle renvoie à la chose photographiée et à la condition 
qu’elle soit “image”, ce qu’elle inscrit dans l’imaginaire de tout un chacun ne peut être que du devenir. 
 
BF : Admettons que ce ne soit pas une totalité, alors. Mais peux-tu expliquer en quoi l’entier diffère de la totalité ? 
 
JLM : Quand quelque chose est entier, cela accepte l’inconnu, la totalité non. 
 
BF : Et le vide ? 
 
JLM : Ce n’est pas une question de quantité. 
 

                                         
2 Ce qui est assez proche du schéma d’ensemble des Disjonctions. 



BF : Si je te demande plus précisément de faire un lien avec tes dessins de Voies lactées, est-ce qu’un système entre alors en 
jeu ici ? 
 
JLM : Ce n’est pas un système (un système contraint toujours les éléments). Ce serait plutôt un protocole ; le protocole se 
contente de transformer les choses. Pour les Voies lactées un même protocole est au travail, mais il s’applique à quatre 
nuages différents de points aléatoires qu’il transforme. Le protocole de tracé emprunte et à la cristallisation et à l’implosion 
avec la rigueur de la mesure. Le titre renvoie aux amas d’étoiles et à leur perception du net au flou et du proche au lointain. 
 
BF : Pourrait-on considérer l’exposition elle-même comme une autre série de protocoles ? 
 
JLM : Pour cette exposition deux protocoles se croisent : l’un constructif émanant de l’espace donné du musée, l’autre 
constitué par l’affirmation qu’est l’exposition. Si le protocole de Foster est régulier chaque œuvre est un protocole pour 
elle-même. En doublant la grille régulière de Foster et en la désaxant, un certain nombre de points d’interférences stables 
apparaissent. J’ai placé mes œuvres (images et objets) à ces points immobiles. C’est une manière de les poser en équilibre, en 
équidensité, en équidistance…  
 
BF : Penses-tu que cela pourrait avoir des incidences sur la manière d’envisager les relations entre image et objet dans ton 
travail ? 
 
JLM : Si aujourd’hui la plupart des commentateurs acceptent de placer la photographie entre beaux-arts et médias, on peut 
dire que mes objets sont entre sculpture/architecture et produits. Malgré l’aspect expérimental de cette procédure 
d’exposition, j’ai bon espoir que ce sera perceptible. 
 
BF : Il y a quand même un risque. Avec le poétique, l’universel, la nature, ne cours-tu pas le risque de l’enchantement ? 
 
JLM : Je vois cela différemment : comme quelqu’un qui pratique des choses matérielles. Enchantement et désenchantement 
ont plombé le XXe siècle. À nouveau, ma pratique n’engage pas cette sorte de dualité. Franchement, non. Je crois au conflit, 
au jeu des pressions — ni impressionnistes ni expressionnistes. Et donc “universel/singulier”, “nature/culture” sont de simples 
lignes de traverse. Honnêtement, “poétique” est insupportable. Je m’intéresse au poème, au poème comme action et donc je 
produis des poèmes documentés.  
 
BF : Les gens parlent d’incohérence, mais ce qui m’intéresse dans ton travail — en particulier dans les expositions qui 
couvrent toute la diversité de tes œuvres —, c’est de voir, non pas les contradictions ou les discontinuités, ou alors pas 
seulement, mais ce qui les unit, même fugitivement. On dirait que c’est quelque chose de très fort les unit. 
 
JLM : L’évidence absurde, l’horrible révélation, l’éclat de rire… 
 
BF : Donc, des fils conducteurs différents. Des fils conducteurs multiples. Ah oui, la photographie extraordinaire de Jeanne 
Balibar nue, qui avance vers nous sur un fond jaune… Peux-tu dire comment tu es arrivé à cet éclat de rire ?  
 
JLM : J’aime ce moment où le souffle est coupé sous la contrainte d’une évidence absolue. C’est insupportable. C’est 
tellement insupportable que la seule issue c’est l’explosion. C’est le moment où la pensée incarnée atteint sa jouissance. 
C’est pour ça que j’ai demandé à Jeanne Balibar, comédienne, d’être sans artifices ce Nuquirit sur fond jaune toxique. 
 
BF : Cette explosion nous renvoie à un tas d’autres images et, bien entendu, dans la même salle d’exposition que le portrait 
de Jeanne Balibar, on trouve aussi la double explosion d’un objet comme Quelque chose noir et ombre. On en revient à 
l’idée de la désintégration de l’image, mais aussi de nous-mêmes, en tant que sujets. 
 
JLM : Oui, et ça peut arriver à quiconque.  
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- Voie Lactée 3, Port-Manech, octobre 2005, feutre rouge sur papier, 26 x 36 cm (hors cadre). Courtesy de 

l’artiste & Galerie Chantal Crousel, Paris 

- Voie Lactée 4, Port-Manech, octobre 2005, feutre rouge sur papier, 26 x 36 cm (hors cadre). Courtesy de 

l’artiste & Galerie Chantal Crousel, Paris 

- Deux chimères creuses, 2006, feutre noir sur papier, 45 x 42 cm (hors cadre). Courtesy de l’artiste & Galerie 

Chantal Crousel, Paris 

- Enfant, Paris, 2006, béton, Ø 25 cm. Courtesy de l’artiste & Galerie Chantal Crousel, Paris 

- Etoile Noire, 2006, feutre noir et bleu sur papier, 46 x 38 cm (hors cadre). Courtesy de l’artiste & Galerie 

Chantal Crousel, Paris 

- La Nuée, 2006, crayon à papier et feutre rouge sur papier, 56 x 44 cm (hors cadre). Courtesy de l’artiste & 

Galerie Chantal Crousel, Paris 

- No pentagram, 2006, feutre noir sur papier, 46 x 38 cm (hors cadre). Courtesy de l’artiste & Galerie Chantal 

Crousel, Paris 

- Oui (lent), 2006, feutre noir sur papier, 25,5 x 36,4 cm (hors cadre). Courtesy de l’artiste & Galerie Chantal 

Crousel, Paris 

- Suite fuite (1-6) , 2006, crayon à papier et feutre noir sur papier, 29,7 x 42 cm (hors cadre). Courtesy de 

l’artiste & Galerie Gr&a Meert, Bruxelles 

- Deux Bassines, Paris,11 février 2006, cibachrome contrecollé sur aluminium, 120 x 120 cm. Courtesy de 

l’artiste & Galerie Chantal Crousel, Paris 

- Mondex, Paris, mars 2006, bassines plastiques, bois, Ø 42cm sur socle 60 x 60 x 100 cm. Courtesy de l’artiste 

& carlier|gebauer, Berlin 

- Sol moiré , Marseille, 2 mai 2006 , cibachrome contrecollé sur aluminium, 120 x 150 cm (hors cadre). 

Courtesy de l’artiste & Galerie Gr&a Meert, Bruxelles 

- Soleil pâle, Port-Manech, 15 mai 2006, bromure noir & blanc contrecollé sur aluminium, 65 x 65 cm (hors 

cadre). Courtesy de l’artiste & Galerie Chantal Crousel, Paris 

- Cristal Sex, Paris, été 2006, cibachromes, attaches parisiennes, Ø 50 cm. Courtesy de l’artiste & Thomas Dane 

Gallery, London  

- Manuel Joseph, Paris, 4 juillet 2006, cibachrome contrecollé sur aluminium, 110 x 90 cm (hors cadre). 

Courtesy de l’artiste & Galerie Chantal Crousel, Paris 

- Easy Jet Girl, Berlin, 7 juillet 2006, cibachrome contrecollé sur aluminium, 150 x 120 cm (hors cadre). 

Courtesy de l’artiste & Galerie Greta Meert, Bruxelles 

- La Main Noire, Paris, 4 septembre 2006, cibachrome contrecollé sur aluminium, 91 x 76 cm (hors cadre). 

Courtesy de l’artiste & Galerie Chantal Crousel, Paris 

- Quelque chose noir et ombre, Paris, décembre 2006, acier (cordes de piano 3,5 et 1,8 mm), 160 x 160 x 200 

cm. Courtesy de l’artiste & Galerie Chantal Crousel, Paris 



- Dim., 2007, feutre sur papier, 92 x 63 cm (hors cadre). Courtesy de l’artiste & Galerie Chantal Crousel, Paris 

- Le Nœud Coulant, Paris, 2007, crayons feutre et collage sur papier, 84 x 63 cm (hors cadre). Courtesy de 

l’artiste & Galerie Chantal Crousel, Paris 

- Môme aux yeux fond de teint, Luang Prabang, 2007, graphite sur papier, 42 x 29,7 cm (hors cadre). Courtesy 

de l’artiste & Galerie Chantal Crousel, Paris 

- Punk Ashram, Luang Prabang, 2007, graphite sur papier, 46 x 38 cm (hors cadre). Courtesy de l’artiste & 

Galerie Chantal Crousel, Paris 

- La Tête noire, Paris, janvier 2007, béton ciré et graphité, 38,5 x 33 x 33 cm et socle 100 x 50 x 50 cm. 

Courtesy de l’artiste & Galerie Chantal Crousel, Paris  

- Cinq Concentrés Concentriques, Paris, avril 2007, élastomère de polyuréthane noir, Ø 18 cm. Courtesy de 

l’artiste & Galerie Chantal Crousel, Paris 

- Quelque Chose Généralisée, Paris, mai 2007, 90 plats de bois imprégnés (2 couleurs), visseries, Ø 380 cm. 

Courtesy de l’artiste & Galerie Chantal Crousel, Paris 

- Boule fixe  (Sphère de Lisbonne), Paris, 1er mai 2007, mousse polyuréthane, époxy, pavés de Lisbonne noirs, Ø 

88 cm. Courtesy de l’artiste & Galerie Chantal Crousel, Paris 

- En chemise, Paris, 4 juillet 2007, cibachrome contrecollé sur aluminium, 160 x 120 cm (hors cadre). Courtesy 

de l’artiste & Galerie Chantal Crousel, Paris  

- Model for Dyving, Paris, août 2007, huile sur carton, 70 x 63 x 42 cm. Courtesy de l’artiste & Thomas Dane 

Gallery, London  

- Caisse d’ombres, Paris, décembre 2007, résine époxy sur carton, 90 x 42 x 42 cm. Courtesy de l’artiste & 

Thomas Dane Gallery, London  

- Model for Sharing, Paris, décembre 2007, bois, colle, huile et argent, env. 110 x 60 x 50 cm sur table 164 x 

93 x 75 cm. Courtesy de l’artiste & Galerie Chantal Crousel, Paris 

- n Trous Bleu, Paris, février 2008, résine époxy, colorants, env. 140 x 80 x 50 cm sur table 180 x 110 x 70 cm. 

Courtesy de l’artiste & Galerie Greta Meert, Bruxelles 

- Soleil Noir, 2008, DVD en boucle, 2’26’’. Courtesy de l’artiste & Galerie Chantal Crousel, Paris 

 



INFORMATIONS PRATIQUES  
 

Ouvert du mardi au dimanche inclus de 10h à 18h 
 
Carré d’Art – Musée d’art contemporain  
Place de la Maison Carrée - 30000 Nîmes 
 
Tél : 04 66 76 35 70 - Fax : 04 66 76 35 85 
E-mail : info@carreartmusee.com  
Site web : http://carreartmusee.nimes.fr 

 
Tarifs 
Individuels :  Tarif plein : 5   
    Tarif réduit : 3,70  (étudiants, groupes à partir de 20) 
 
Groupes scolaires : Forfait de 27   pour 10 à 40 élèves jusqu’à 16 ans 
 
Gratuités 
Le premier dimanche du mois 
Etudiants en art, histoire de l’art, architecture 
Artistes 
Personnels de musées 
Journalistes 
Enfants individuels de moins de 10 ans 
 
Visites guidées  
Comprises dans le droit d’entrée : départ accueil Musée, niveau + 2 
 
Individuels :  - Tous les samedis, dimanches et jours fériés à 16h30  
   - Pendant les vacances scolaires, du mardi au vendredi à 16h30 

- Entrée gratuite pour tous le premier dimanche de chaque mois  
   avec visites commentées à 15h, 15h30, 16h et 16h30. 

 
Groupes :  Uniquement sur rendez-vous avec le service culturel du Musée  
   Contact Sophie Gauthier (04 66 76 35 74) 
 
Atelier d’expérimentation plastique 
Pour les enfants de 6 à 14 ans, sur rendez-vous 
Gratuit jusqu’à 10 ans ; 3,70  au-delà 
 
Pour les individuels :  de 14h à 16h le mercredi et pendant les vacances sur inscription 
 
Pour les groupes :  du mardi au vendredi sur rendez-vous avec le service culturel  

Contact : Sophie Gauthier (serviceculturel@carreartmusee.com) 
 

Atelier collectif en famille 
Ouvert à tous en accès libre et gratuit pour petits et grands de 14h à 16h les 11 et 18 février, le 
28 mars et le 15 avril. 
Accueil sans inscription préalable, au premier étage de Carré d’Art. 



 

EXPOSITION À VENIR 
 
 
VALERIE FAVRE 

27 mai – 20 septembre 2009 (à confirmer) 
Vernissage : Mardi 26 mai 2009 (à confirmer) 
 

Peintre d’origine suisse, Valérie Favre s’est tout d’abord fait connaître en France comme 
actrice puis à partir de 1991 s’est tournée à nouveau vers la peinture, qui était son premier 
intérêt. Elle a souvent évoqué ce tournant dans sa carrière artistique comme étant la 
possibilité de quitter la place de l’interprète et d’écrire ses propres histoires. L’exposition 
rassemblera plusieurs ensembles d’œuvres à partir de 2002 autour de ses personnages de 
prédilection la lapine, l’aigle déchu, les centaures, les majorettes. Y apparaissent également le 
lion du logo Peugeot, la déesse des films Columbia, les voitures.  
La peinture de Valérie Favre n’illustre pas seulement un panthéon personnel. Elle porte une 
réflexion sur la scénarisation de la société contemporaine et la place que peuvent y prendre 
les histoires personnelles.  
Depuis son installation à Berlin en 1996, la peinture de Valérie Favre s’est développée en 
matière, en format (elle travaille souvent par grands triptyques) mais aussi autour de 
l’introduction de personnages mythologiques. Récemment ses compositions se sont nourries 
de certains grands modèles de la peinture ou de la littérature, comme la Descente de croix de 
Rembrandt, le cafard de Kafka, ou l’Ile des morts de Boecklin. 
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