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Michel Houellebecq

Né en 1956 à Saint-Pierre (La Réunion),
vit et travaille à Paris

Connu pour ses romans qui font de lui 
l’un des écrivains français les plus 
traduits dans le monde depuis vingt 
ans, Michel Houellebecq s’est révélé 
également photographe à travers une 
première exposition en 2014. Les sujets 
abordés dans sa pratique 
photographique font écho à ceux qui 
peuplent ses romans, les différents 
médiums se rejoignant dans la volonté 
de l’écrivain d’établir un constat du 
monde dans lequel nous vivons.
France #008 - France #009 - Je n’avais, 
ce triptyque de 2016, atteste de ce lien 
entre l’écriture et la photographie chez 
Michel Houellebecq qui juxtapose deux 
vues urbaines à une citation de son 
roman Soumission. L’absence de figure 
humaine, pourtant inscrite en creux 
de ces ensembles parisiens, participe 
de la vision houellebecquienne d’une 
société déshumanisée, en prise avec 
sa propre solitude.

Born in 1956 in Saint-Pierre (Réunion),
lives and works in Paris

Best known for his novels that have 
made him into one of the most widely 
translated French authors in the world 
over the past twenty years, Michel 
Houellebecq has also proven himself as 
a photographer through an initial 
exhibit in 2014. The subjects addressed 
in his photographic practice echo those 
that populate his novels, different 
mediums coming together in the 
author’s desire to create an observation 
of the world in which we live.
France #008 - France #009 - Je n’avais, a 
work from 2016, attests to this link 
between writing and photography for 
Michel Houellebecq, who juxtaposes 
two urban views with a citation from his 
novel Soumission. The absence of a 
human figure, albeit implicitly inscribed 
in these Parisian urban complexes, 
participates in the “Houellebecquian” 
vision of a dehumanized society, in 
touch with its own solitude.

France #008 - France #008 - Je n’avais, 2016
Tirages jet d’encre pigmentaire sur papier
contrecollés sur Dibond
99,5 x 146 x 3,3 cm, édition 1/4 +1 EA
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Charlotte Khouri

Paravent intérieur, 2020 
Médium, acrylique
207 x 281 x 1,8 cm
Production La Galerie, centre d’art contemporain de Noisy-le-Sec

Née en 1985 à L’Union,
vit et travaille à Paris

Diplômée de la Haute École d’art et 
de design de Genève, Charlotte Khouri 
déploie ses installations où les éléments 
se font écho les uns aux autres. En 
véritable cheffe d’orchestre décalée, 
elle écrit les dialogues de ses films, en 
conçoit la mise en scène, réalise les 
décors, les costumes et les accessoires, 
et y joue elle-même, endossant parfois 
plusieurs rôles. Jeux de langage, détails 
architecturaux, gestes du quotidien et 
postiches s’entremêlent habilement 
dans sa pratique performative, filmique 
et sculpturale. Tour à tour speakerine 
ou imitatrice hors pair, en digne 
héritière des surréalistes, Charlotte 
Khouri adopte des postures inattendues.
Pivot central d’une installation qui 
invite le visiteur à prendre place sur  
des assises en forme de bâtiments, 
Investiture cœur d’argent est une vidéo 
qui revisite les codes de la mise en scène 
télévisuelle. Quant à Paravent intérieur, 
ses surfaces sont peintes de motifs qui 
représentent les éléments urbains du 
parcours quotidien de l’artiste : les 
pierres en bossage vermiculé des 
bâtiments classiques, une horloge 
publique, le pavement des trottoirs, 
une entrée d’immeuble…

Born in 1985 in L’Union,
lives and works in Paris

A graduate of the Haute Ecole d’art et de 
design of Geneva, Charlotte Khouri sets 
up her installations where the elements 
echo one another. A genuine off-the-wall 
conductor, she writes the dialogue for 
her films, designs its staging, creates the 
décor, costumes and accessories, and 
plays herself, sometimes taking on 
several roles. The interplay of language, 
architectural details, everyday gestures 
and hairpieces are skillfully interlaced 
in her performative, film-based and 
sculptural practice. In turns an 
unparalleled announcer or 
impersonator, as well as a worthy 
successor of the surrealists, Charlotte 
Khouri adopts unexpected attitudes.
The central hub of an installation that 
invites visitors to take a seat on stools in 
the shape of buildings, Investiture coeur 
d’argent is a video that revisits the codes 
of televisual dramatization. As for 
Paravent intérieur, its surfaces are 
painted with patterns that represent the 
urban elements of the artist’s daily 
journey: the vermiculated stones from 
classical buildings, a public clock, 
sidewalk pavement, a building 
entrance…
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Investiture cœur d’argent, 2019
Vidéo, couleur, son
31 min. 35 sec., édition 2/3 + 2 EA

Investiture cœur d’argent, 2019
Installation vidéo, couleur, son, et moquette, inox brossé, bois, plexiglass, PVC
Dimensions variables, édition 2/3 + 2 EA 
Productions Salon de Montrouge et Adagp
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Marie Losier

Flying Saucey!, 2006
Vidéo, couleur, son 
11 min., édition 1 /3 + 1 EA

Simon, Camille, Victor et Jeanne, 2019
Monotype et peinture à l’huile sur papier
63 x 97 cm

Née en 1972 à Boulogne-Billancourt,
vit et travaille à Paris

Diplômée de littérature comparée de 
l’université de Nanterre et des beaux-
arts de New-York, Marie Losier n’a pas 
suivi d’école de cinéma et s’est formée 
directement dans le milieu underground 
new-yorkais. Ses vidéos, marquées par 
cette filiation, mettent en scène tant ses 
idoles que ses amis, acteurs, chanteurs 
et artistes, dans un univers fantaisiste et 
burlesque. Dans Flying Saucey!, court-
métrage de 2006 filmé avec une caméra 
Bolex, l’artiste laisse jaillir son univers 
excentrique et tente de faire survivre sa 
croyance en une forme de folie douce, 
en hommage à des figures telles que 
Georges Méliès ou Jonas Mekas. Quel 
que soit le médium, sa démarche place 
en son sein le portrait, où le bizarre vient 
se nicher dans le détail, à l’instar de 
Simon, Camille, Victor et Jeanne. Marie 
Losier réalise cette peinture en 
appliquant la technique du monotype, 
qu’elle apprend pendant sa formation 
à New York et qui lui permet d’affirmer 
à la fois une fragilité du geste et une 
précision des traits.

Born in 1972 in Boulogne-Billancourt,
lives and works in Paris

Having studied comparative literature 
at the University of Nanterre and the 
New-York Academy of Art, Marie Losier 
never went to film school and taught 
herself filmmaking through the New 
York underground world. Her videos, 
marked by this lineage, depict both her 
idols as well as her friends, actors, 
singers and artists, in a fantastical and 
burlesque universe. In Flying Saucey!,  
a short film from 2006 filmed with a 
Bolex camera, the artist lets her 
eccentric universe emerge and attempts 
to make her beliefs live on through a 
kind of sweet madness, in tribute to 
figures such as Georges Méliès or Jonas 
Mekas. Regardless of the medium, her 
process places the portrait at its heart, 
where the peculiar lives in the details, 
like Simon, Camille, Victor et Jeanne. 
Marie Losier created this painting with 
the monotype technique, which she 
learned while studying in New York and 
which enables her to affirm both the 
fragility of movement and the 
exactitude of her brushstrokes.
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Ariane Loze

Subordination, 2015
Vidéo, couleur, son
6 min. 57 sec., édition 1/5 + 2 EA

Née en 1988 à Bruxelles,
vit et travaille à Bruxelles

En 2008, Ariane Loze obtient un 
diplôme en art de la performance 
à la RITCS de Bruxelles. Depuis 2016, 
elle étudie au sein du HISK d’Anvers. 
Sa pratique s’intéresse aux mécanismes 
de la narration, aux notions  
de performance et de construction  
d’un récit. Le point de départ de sa 
production est un lieu qui l’inspire et 
dont elle cherche à saisir la mémoire. 
L’improvisation est le maître mot de son 
travail. L’artificialité du récit vise à 
convoquer l’imagination du spectateur.
Subordination est tournée en 2015 dans 
une ancienne centrale électrique 
abandonnée de Berlin Est. La narration 
est centrée sur l’omniprésence de 
boutons électriques de la salle centrale 
des machines. L’artiste joue quatre rôles : 
le sujet d’expérimentation, la scientifique 
et deux mécaniciennes. 
La vidéo renvoie aux questions relatives 
au passage à l’acte et aux processus 
de soumission à l’autorité.

Born in 1988 in Brussels,
lives and works in Brussels

In 2008, Ariane Loze obtained a degree 
in performance art from the RITCS of 
Brussels. Since 2016, she has studied 
within the HISK in Antwerp. Her 
practice is interested in the mechanisms 
of narration, the notions of performance 
and the construction of a story. The 
starting point of her work is a place that 
inspires her and whose memory she 
tries to capture. Improvisation is one of 
the keywords of her work. The 
artificiality of the story attempts to 
summon the spectator’s imagination.
Subordination was filmed in 2015 in a 
former and abandoned electrical station 
in East Berlin. The narration is centered 
on the omnipresence of electrical 
buttons in the main machine room. The 
artist plays four roles: the subject of the 
experiment, the scientist and two 
mechanics. The video refers to questions 
related to turning ideas into actions and 
the process of submitting to authority.
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Marie-Claire Messouma 
Manlanbien

Map Grattoirs à récurer cuivre et cheveux 11, 2018-2019 
Fibre naturelle de raphia, feutrine, cuivre, aluminium, terre, gel UV, cheveux, encre
153 x 93 cm

Née en 1990 à Paris,
vit et travaille à Paris

Depuis son diplôme de l’École nationale 
supérieure d’art de Paris-Cergy, Marie-
Claire Messouma Manlanbien inscrit 
son histoire personnelle au cœur de sa 
pratique, en puisant dans sa double 
culture ivoirienne et guadeloupéenne, 
pour réinterroger le rôle de la femme 
dans le monde contemporain. Son 
œuvre est traversée par une réflexion 
sur la créolisation et le syncrétisme, 
notions dont l’artiste s’attache à traduire 
à la fois la portée symbolique et 
poétique comme forme de violence  
qui en marque l’histoire. À travers  
la sculpture, la broderie, l’installation,  
la performance ou la vidéo, Marie-Claire 
Messouma Manlanbien associe, décline 
et transforme ses matériaux d’emprunt 
pour fabriquer des formes nouvelles  
qui construisent un récit dont l’identité 
est plurielle et en mouvement.
Les Maps sont une série importante  
de l’artiste, composée de tapisseries 
faites de l’assemblage d’éléments 
cousus, brodés ou tressés, comme 
autant de vêtures que l’artiste active  
lors de ses performances.

Born in 1990 in Paris,
lives and works in Paris

Since graduating from the Ecole 
nationale supérieure d’art de Paris-
Cergy, Marie-Claire Messouma 
Manlanbien has placed her personal 
history at the heart of her artistic 
practice by delving into her dual Ivorian 
and Guadeloupian culture in order to 
reexamine the role of women in 
contemporary life. Her work is traversed 
by a reflection on creolization and 
syncretism, notions whose symbolic 
and poetic contributions the artist 
attempts to convey as well as the form 
of violence that marks their history. 
Through sculpture, embroidery, 
installations, performances and video, 
Marie-Claire Messouma Manlanbien 
associates, creates variations and 
transforms her borrowed materials  
in order to create new forms that 
construct a story whose identity is 
plural and ever changing.
Maps is an important series for the 
artist, composed of tapestries made out 
of sewn, embroidered or braided 
elements, like the many vestures that 
the artist uses during her performances.
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Mia Marfurt

Duroc, 2016
Époxy, fibre de carbone, pigments 
100 x 150 x 6 cm

Née en 1985 à Zürich,
vit et travaille à Zürich

Diplômée en histoire de l’art de 
l’université de Zürich et de la Haute 
École d’art (ZHdK) de Zürich, Mia 
Marfurt a récemment participé au 
Stipend Programme De Ateliers à 
Amsterdam. Sa pratique se déploie 
autour de la ligne et de sa physicalité, 
une ligne qui provient d’une pratique 
du dessin que l’artiste a rapidement 
abandonnée pour explorer le volume, 
la texture et la matérialité de la sculpture.
Duroc appartient à une série de 
sculptures qui empruntent leurs titres 
au métro parisien. Dans celle-ci, les 
lignes se solidifient pour devenir des 
tunnels dont les couleurs rendent 
visibles l’énergie en mouvement. 
Mia Marfurt réalise les dessins de ces 
lignes et leur circulation sur ordinateur 
pour les mettre en volume grâce à 
l’impression 3D. Accrochée au mur 
telle une peinture grand format, 
la sculpture révèle ainsi l’espace dans 
lequel elle évolue.

Born in 1985 in Zurich,
lives and works in Zurich

After studying art history at the 
University of Zurich and the Haute 
Ecole d’art (ZHdK) of Zurich, Mia 
Marfurt recently participated in the 
Stipend Programme De Ateliers in 
Amsterdam. Her practice is focused on 
the line and its physicality, a line that 
comes from a drawing practice that the 
artist quickly abandoned in order to 
explore volume, texture and the 
materiality of sculpture.
Duroc belongs to a series of sculptures 
that take their names from the Parisian 
metro. In this one, the lines solidify in 
order to become tunnels whose colors 
make moving energy visible. Mia 
Marfurt created the drawings of these 
lines and their circulation on a computer 
in order to create a 3-dimensional image 
thanks to the help of a 3D printer. 
Displayed on the wall like a large-format 
painting, the sculpture thus reveals the 
space in which it evolves.
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Léonard Martin

Picrochole - Le Rêve de Paul, 2019
Vidéo, couleur, son
18 min., édition 2/3 + 2 EA
Production Audi talents / Villa Médicis

Né en 1991 à Paris,
vit et travaille à Paris

Diplômé du Fresnoy - Studio national 
et de l’École nationale supérieure des 
beaux-arts de Paris, Léonard Martin 
a pour habitude de transposer des 
procédés techniques d’une discipline 
à l’autre, suivant son désir de voir ses 
formes peintes s’animer. Très référencée, 
sa pratique établit un dialogue ludique 
entre les époques et les médiums, en 
mêlant peinture, cinéma d’animation, 
film de marionnettes et sculpture 
mécanique.
Circo Uccello est un exemple de 
sculpture mécanique et interactive qui 
illustre la capacité de l’artiste à lier des 
références classiques et des moyens 
d’expression populaires. Picrochole - 
Le rêve de Paul emprunte les mêmes 
références, transposées dans un film 
tourné à Rome et Florence pendant une 
résidence de l’artiste à la Villa Médicis. 
Ces deux œuvres témoignent ainsi de la 
volonté de Léonard Martin de sortir l’art 
dans la rue afin d’éprouver le contact 
direct avec le public à travers cette 
rencontre de la création contemporaine 
et de la culture populaire.

Born in 1991 in Paris,
lives and works in Paris

A graduate of Fresnoy – Studio national 
and the Ecole national supérieure des 
Beaux-arts of Paris, Léonard Martin is 
used to transposing technical processes 
from one discipline to another, 
according to his desire to see his painted 
shapes come to life. Heavily referenced, 
his practice establishes an amusing 
dialogue between time periods and 
mediums, by mixing painting, 
animation, marionette films and 
mechanical sculptures.
Circo Uccello is an example of a 
mechanical and interactive sculpture, 
which illustrates the artist’s ability to 
connect classical references and popular 
means of expression. Picrochole –  
Le rêve de Paul borrows the same 
references, transposed in a film shot in 
Rome and Florence during the artist’s 
residency at the Villa Medici.  
These two works thus demonstrate 
Léonard Martin’s desire to make art in 
the street, in order to feel direct contact 
with the public through this encounter 
between contemporary creation and 
popular culture.
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Circo Uccello, 2018,
Bois de placage pyrogravé, aluminium, moteur
90 x 300 cm de diamètre
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Isa Melsheimer

Peene Valley, 2019
Céramique, bois 
124 x 51 x 53 cm

Née en 1968 à Neuss,
vit et travaille à Berlin

Diplômée de la Hochschule der Künste 
de Berlin, Isa Melsheimer explore 
l’urbanisme et l’architecture dans une 
pratique de la sculpture. S’intéressant à 
l’architecture moderniste, l’artiste porte 
son attention tant sur le langage formel 
d’une construction que sur l’ensemble 
du projet qui la sous-tend afin 
d’interroger les relations complexes 
se jouant entre forme, fonction et usage. 
Sa production explore notre 
contemporanéité à l’appui de nombreuses 
références, Isa Melsheimer n’ayant de 
cesse d’appréhender le monde par ses 
faces cachées ou oubliées.
Cette recherche se traduit actuellement 
par des installations composites qui 
mêlent la céramique à des éléments 
organiques et font se rencontrer objets 
contemporains et utopies historiques, 
matériaux modernes et techniques 
anciennes. Peene Valley, qui tire son 
nom de la région du Peenemünde 
(Allemagne), est un exemple des 
récentes réflexions d’Isa Melsheimer 
sur la matière et la qualité technique 
de la sculpture.

Born in 1968 in Neuss,
lives and works in Berlin

A graduate of the Hochschule der 
Künste of Berlin, Isa Melsheimer 
explores urbanism and architecture in 
her sculptural artistic practice. 
Interested in modernist architecture, the 
artist focuses on both the formal 
language of a construction as well as the 
underlying project as a whole, in order 
to question the complex relations that 
are at play between form, function and 
usage. Her production explores our 
contemporaneity with the use of many 
references, seeing as Isa Melsheimer is 
constantly learning about the world 
through its hidden or forgotten aspects.
This research is currently conveyed 
through composite installations that 
combine ceramics with organic 
elements and juxtapose very 
contemporary objects with historic 
utopias, modern materials with ancient 
techniques. Peene Valley, which takes its 
name from the Peenemünde region 
(Germany), is an example of Isa 
Melsheimer’s recent reflections  
on material and the technical quality  
of sculpture.

Acquisition du même artiste, en 2011
Dachgarten/Treppe, 2010, Sculpture
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Cécile Noguès

Can We Elevate An Object to Fall? 2, 2020
Série, Can We Elevate An Object to Fall?
Grès émaillé, gouache sur toile 
75 x 40 x 10 cm

Née en 1975 à Bayonne,
vit et travaille à Paris

Diplômée de l’École supérieure des 
beaux-arts de Bordeaux, Cécile Noguès 
crée des sculptures allusives qui 
composent des objets hybrides et sans 
fonction dont l’apparente abstraction 
laisse entrevoir des fragments 
identifiables. L’artiste a fait de la 
céramique un médium privilégié dont 
elle renouvelle l’usage avec une grande 
liberté formelle. Elle lui permet 
d’aborder la sculpture dans ses aspects 
originels et rudimentaires, notamment 
en travaillant le modelage et le 
recouvrement pictural par l’émail.
Cécile Noguès procède par la technique 
de la monocuisson, d’où résulte une 
multitude d’objets qui paraissent 
volontairement inachevés. À l’instar 
de Can We Elevate an Object to Fall? 2, 
associant peinture et sculpture, ses 
œuvres partagent une même esthétique 
chargée de protubérances et de cavités, 
d’où les couleurs semblent ruisseler et 
prendre vie sous nos yeux.

Born in 1975 in Bayonne,
lives and works in Paris

A graduate of the Ecole supérieure des 
Beaux-arts of Bordeaux, Cécile Noguès 
creates allusive sculptures that consist 
of useless and hybrid objects whose 
apparent abstraction allows a person to 
glimpse identifiable fragments. The 
artist has made ceramics a privileged 
medium whose usage she renews with 
great formal liberty. It allows her to 
address sculpture in its original and 
rudimentary aspects, specifically by 
working on modeling and pictorial 
concealment with enamel.
Cécile Noguès uses a single-firing 
technique, from which results a 
multitude of objects that seem 
voluntarily unfinished. Like Can We 
Elevate an Object to Fall? 2, combining 
painting and sculpture, her works share 
the same aesthetic full of protuberances 
and cavities, from whence colors  
seem to flow and take on life before  
our very eyes.



64 65FONDS D’ART CONTEMPORAIN – PARIS COLLECTIONS 2020 ACQUISITIONS

Vincent Olinet

Pop corn sucré salé sucré, 2017
Polystyrène, résine acrylique, résine polyuréthane, mastic silicone, éléments plastiques
40 x 26 x 31 cm 

Cameo de macarons de pistache au chocolat, 2019
Polystyrène, colle à mosaïque, résine cristalline, silicone, argile polymère
37 x 27 x 30 cm

Né en 1981 à Lyon,
vit et travaille à Lyon et Paris

Vincent Olinet est diplômé de l’École 
nationale supérieure des beaux-arts de 
Lyon et ancien résident à la Rijksakademie 
à Amsterdam. À travers la sculpture, 
l’installation, la photographie et la 
vidéo, sa démarche se réapproprie les 
codes et les motifs de l’univers féérique 
et autres imaginaires enfantins, jouant 
avec leurs stéréotypes pour en révéler 
les mensonges et s’intéressant à leur 
dimension universelle afin de ré-enchanter 
le monde. Créatrice de merveilleux, à 
partir d’éléments factices, son œuvre 
repose sur une dynamique qui oscille 
entre le vrai et le faux afin 
de révéler les faux-semblants.
Vincent Olinet aime utiliser des modèles 
facilement identifiables pour les  
re-fabriquer en copiant les matériaux  
et techniques des artisans. Plus vrais 
que nature, les gâteaux Pop corn sucré 
salé sucré et Cameo de macarons de 
pistache au chocolat sont traversés par 
l’illusion dans la pratique de cet artiste 
qui ne se soumet pas à la perfection des 
gestes et lui préfère un fini approximatif.

Born in 1981 in Lyon,
lives and works in Lyon and Paris

Vincent Olinet is a graduate of the Ecole 
national supérieure des Beaux-arts of 
Lyon and a former resident at the 
Rijksakademie of Amsterdam. Through 
sculpture, installation, photography and 
video, his process reappropriates the 
codes and patterns of a fairytale 
universe and other childish fantasies, 
playing with their stereotypes in order 
to reveal their lies and focusing on their 
universal dimension in order to re-enchant 
the world. Creating magic with artificial 
elements, his work is based on a 
dynamic that oscillates between the real 
and the fake in order to reveal pretenses.
Vincent Olinet likes using easily 
identifiable models, in order to recreate 
them by copying the materials and 
techniques of artisans. More authentic 
than the real thing, the cakes from Pop 
corn sucré salé sucré and Cameo de 
macarons de pistache au chocolat are 
traversed with the illusion implicit in 
this artist’s practice who prefers an 
approximate finish over perfection in 
his handiwork.
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Florence Paradeis

Brice à l’Éventail, 2014
Impression numérique sur papier contrecollé sur aluminium
109 x 72,6 cm, édition 1/3 + 1 EA

Née en 1964 à Anthony,
vit et travaille à Paris

Essentiellement photographe et 
vidéaste, Florence Paradeis est diplômée 
de l’École supérieure d’art de Metz 
Métropole. Depuis la fin des années 
1980, elle se distingue par ses 
minutieuses mises en scène inspirées 
de son observation de la vie quotidienne. 
Sa démarche interroge notre perception 
du réel dont elle cherche à provoquer  
la polysémie des interprétations, à 
travers des photographies qui sont  
des arrêts sur image donnant à réfléchir  
le quotidien et à réinterpréter  
les gestes ordinaires.
À l’instar de Brice à l’éventail,  
ses photographies représentent ainsi 
des scènes dans lesquelles la réalité est 
entièrement revisitée, quand bien même 
les modèles appartiennent le plus 
souvent à la sphère familiale et amicale 
de l’artiste. Florence Paradeis tend 
à y mettre en évidence la manipulation 
visuelle, dont nous sommes victimes au 
quotidien, par une constante remise en 
cause de la représentation.

Born in 1964 in Anthony,
lives and works in Paris

Primarily a photographer and 
filmmaker, Florence Paradeis is a 
graduate of the Ecole supérieure d’art de 
Metz Métropole. Since the end of the 
1980s, she has made a name for herself 
through her meticulous dramatizations 
inspired from her observations of daily 
life. Her process questions our 
perception of reality from which she 
tries to elicit the polysemy of 
interpretations, through freeze-frame 
photographs that encourage people to 
reflect on their daily lives and 
reinterpret ordinary mannerisms.
Like Brice à l’éventail, her photographs 
thus depict scenes in which reality is 
completely revisited, even though the 
models mostly belong to the artist’s 
friends and family. Florence Paradeis 
attempts to point out the visual 
manipulation of which we are victims 
on a daily basis, by constantly calling 
representation into question.

Acquisition du même artiste, en 1997
America, 1994, photographie
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Jean-Charles de Quillacq

Né en 1978 à Parthenay,
vit et travaille à Zürich et Paris

Diplômé de l’École nationale supérieure 
des beaux-arts de Lyon, Jean-Charles 
de Quillacq a été résident à la 
Rijksakademie van beeldende kunsten 
à Amsterdam, avant de participer au 
programme de recherche de la Villa 
Arson à Nice. Décrite comme 
conceptuelle et fétichiste, abstraite 
et organique, masculine et féminine, 
son œuvre se partage entre sculpture, 
photographie et performance. Comme 
la majorité de ses œuvres qui possède 
un rapport au corps humain, 
Autoportrait en cou est une sculpture 
murale qui, par l’association des 
matériaux, renvoie à la sensualité 
du geste et se traduit par une forme 
incertaine et hésitante. Sa familiarité 
avec les autres pièces de Jean-Charles 
de Quillacq est le fait d’une méthode 
relevant de l’enchaînement mécanique, 
telle qu’on la retrouve dans It’s not easy 
to be transitional. Faire et refaire 
pourrait être la formule de l’artiste, dont 
les gestes soumettent des procédés 
conceptuels aux déviations provoquées 
par le désir et l’inconscience.

Born in 1978 in Parthenay,
lives and works in Zurich and Paris

A graduate of the Ecole nationale 
supérieure des Beaux-arts of Lyon, 
Jean-Charles de Quillacq was a resident 
at the Rijksakademie van beeldende 
kunsten of Amsterdam, before 
participating in the Villa Arson research 
program in Nice. Described as 
conceptual and fetishistic, abstract and 
organic, masculine and feminine, his 
work is divided between sculpture, 
photography and performance. Like the 
majority of his works that possess a 
connection with the human body, 
Autoportrait en cou is a wall sculpture 
that, through the association of 
materials, refers to the sensuality of 
movement and is conveyed through an 
uncertain and hesitant form. Its 
familiarity with other pieces by Jean-
Charles de Quillacq is the result of a 
method related to mechanical 
sequencing, like we can find in It’s not 
easy to be transitional. Creating and 
recreating could be the artist’s slogan, 
whose movements submit conceptual 
processes to the deviations caused by 
desire and the unconscious.

Autoportrait en cou, 2018
Époxy, nicotine, t-shirt
63 x 7 x 9 cm

It’s not easy to be transitional, 2018
Acétone sur papier glacé
151,5 x 89 cm 
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Maxime Rossi

Père Lachaise Vol. II, 2019 
Série Père Lachaise, 2019
impressions pigmentaires et stylos feutre sur papier
8 œuvres de 140 x 100 cm 

Né en 1980 à Paris,
vit et travaille à Paris

Diplômé de l’École nationale supérieure 
des beaux-arts de Lyon, Maxime Rossi 
est un artiste protéiforme. Son univers 
développe des imbrications fortuites 
telles des constellations d’idées et de 
formes. Mettant à mal l’histoire de l’art, 
il développe son propre langage poétique, 
non sans quelques touches d’humour.
Maxime Rossi a initié en 2012 le projet 
Père Lachaise. Il suspend des feutres de 
couleur aux branches du saule pleureur 
surplombant la tombe de Chopin  
(11e division du cimetière du Père-Lachaise) 
et sur laquelle il a posé des partitions du 
célèbre compositeur et pianiste. Les 
éléments naturels orchestrent alors un 
concerto de tâches de couleur, telle une 
structure musicale improvisée qui se 
superposent aux notes de Chopin. 
Maxime Rossi recouvre ensuite les murs 
de ce papier peint qui enveloppe le 
spectateur de sa mélodie.

Born in 1980 in Paris,
lives and works in Paris

A graduate of the Ecole nationale 
supérieure des Beaux-arts of Lyon, 
Maxime Rossi is a shape-shifting artist. 
His universe develops fortuitous 
interconnections like constellations  
of ideas and shapes. Challenging art 
history, he develops his own poetic 
language, but not without a touch  
of humor.
In 2012, Maxime Rossi initiated the 
project Père Lachaise. He suspended 
color markers from the branches of a 
weeping willow overhanging Chopin’s 
tomb (11th division of the Père Lachaise 
cemetery) on which he placed sheet 
music from the famous composer and 
pianist. The natural elements thus 
ended up orchestrating a concerto of 
color dots, like an improvised musical 
structure superimposed on Chopin’s 
notes. Maxime Rossi then covered the 
walls with this wallpaper, which 
envelops the spectator in its melody.
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Massinissa Selmani

Détour du lendemain, 2019
Graphite et crayons de couleur sur papier 
76 x 112 cm 

Né en 1980 à Alger,
vit et travaille à Tours

Fasciné dès son plus jeune âge par les 
papiers et l’odeur de l’encre de l’atelier 
de reproduction de son père, Massinissa 
Selmani intègre l’École supérieure des 
beaux-arts de Tours. Utilisant pour seul 
médium le dessin, l’artiste s’inspire de 
la presse écrite et collectionne les 
coupures de journaux. Il recompose par 
découpage des scènes et des récits en 
écho à des événements passés. De larges 
zones blanches jouent le rôle d’une 
arrière-scène pour ses narrations 
souvent énigmatiques, absurdes.
Dans son œuvre Détour du lendemain, 
l’artiste explore les problématiques de 
cadrage, de contours et de la distribution 
des vides et des pleins. Plusieurs 
saynètes réalistes se déploient sur une 
architecture qui s’apparente plus à un 
décor, laissant la narration ouverte et 
une certaine théâtralisation du récit.

Born in 1980 in Algiers,
lives and works in Tours

Fascinated at a very young age by paper 
and the smell of ink from his father’s 
print shop, Massinissa Selmani studied 
at the Ecole supérieur des beaux-arts of 
Tours. Using drawing as his sole 
medium, the artist is inspired by the 
written press and collects newspaper 
cuttings. He then recomposes scenes 
and stories with these cutouts that echo 
past events. Wide blank areas act as 
backgrounds for his often enigmatic and 
absurd narrations. In his work Détour 
du lendemain, the artist explores issues 
of composition, outline and the 
distribution of empty and full spaces. 
Several realistic scenarios take place 
within an architecture that resembles 
more than just décor, leaving the 
narration open to interpretation  
and a dramatizing the story to a  
certain extent.
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Anna Solal

Marguerite, 2019
Photographies, ballon de basket, autocollants, éponge, 
fil de fer, écran d’I-Pad cassé, diamant fantaisie, 
fil, corde, métal, plexiglas
100 x 106 cm 

Née en 1988 à Dreux,
vit et travaille à Paris et Marseille

Anna Solal est diplômée de l’École 
nationale supérieure des arts visuels de 
La Cambre, Bruxelles. Sa pratique relève 
d’un art de l’assemblage qui emprunte 
sans hiérarchie aux techniques de 
l’artisanat et de l’art. Elle fabrique 
elle-même des objets-puzzles à partir 
de matériaux urbains et domestiques 
récupérés dans la rue ou achetés à bas 
prix. Au milieu de ces objets cheap 
et rebuts qui évoquent le monde  
ultra-contemporain et mondialisé,  
Anna Solal insère des photographies  
et des dessins, opérant d’incessants 
va-et-vient entre ces ajouts délicats et la 
trivialité des matériaux qu’elle utilise. 
Dans ses assemblages, elle recompose 
des motifs aériens ou animaux dans une 
esthétique brutalement figurative qui 
relève d’une urgence de survie.
Marguerite, fleur composée d’un 
assemblage de matériaux urbains où 
chaque élément est finement travaillé, 
est l’un de ces « outils de soin, de 
détoxication », comme l’artiste nomme 
ses objets.

Born in 1988 in Dreux,
lives and works in Paris and Marseille

Anna Solal is a graduate of the Ecole 
nationale supérieure des arts visuels de 
La Cambre, Brussels. Her artistic 
practice focuses on assemblage art that 
borrows randomly from artisan and 
artistic techniques. She creates object-
puzzles using urban and domestic 
materials recuperated in the street or 
bought for cheap. In the middle of these 
cheap objects and waste that evoke the 
ultra-contemporary and globalized 
world, Anna Solal incorporates 
photographs and drawings, creating 
incessant back-and-forths between 
these delicate additions and the 
triviality of the materials that she uses. 
In her assemblages, she recomposes 
aerial or animal patterns in a brutally 
figurative aesthetic related to the 
urgency of survival.
Marguerite, a flower composed with an 
assemblage of urban materials in which 
each element is delicately shaped, is one 
of these « tools for care, detoxification ,» 
as the artist likes to describe them.
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Ken Sortais

Maximum Overdrive, 2014
Latex, acrylique
190 x 190 x 10 cm 

Né en 1983 à Neuilly-sur-Seine,
vit et travaille à Saint-Denis

Graffiteur et sculpteur, Ken Sortais est 
diplômé de l’École nationale supérieure 
des beaux-arts de Paris. À l’échelle du 
93, il développe une démarche 
performative de la sculpture, fruit d’un 
mélange de repérages et de découvertes 
hasardeuses. Grâce à un procédé 
sauvage de moulage au latex, il prend 
les empreintes d’éléments de statuaire 
publique, d’inscriptions urbaines et 
de carcasses automobiles. La seconde 
étape de son travail est la transformation 
de cette matrice soumise à différents 
traitements : peinture, étirement, 
suspension, gonflage. 
Maximum Overdrive fait référence à 
un roman de Stephen King où des 
camions démoniaques s’en prennent 
aux hommes. Ken Sortais a repéré un 
camion abandonné dans la rue et a 
procédé au moulage de son pare-chocs. 
Le résultat est une peau-trophée 
retournée sur elle-même.  
La ville est ainsi appréhendée comme 
un répertoire de formes et d’actions 
possibles, un territoire dans lequel il 
opère des prélèvements et tente des 
rapprochements entre des éléments 
hétéroclites.

Born in 1983,in Neuilly-sur-Seine
lives and works in Saint-Denis

Graffiti artist and sculptor, Ken Sortais 
is a graduate of the Ecole nationale 
supérieure des Beaux-arts of Paris. For 
93, he developed a performative process 
for sculpture, the result of combining 
reconnaissance with chance discoveries. 
Thanks to a primitive molding process 
using latex, he takes prints of public 
statuary elements, urban inscriptions 
and automobile frames. The second step 
in his work is transforming this mold 
through different processes: painting, 
stretching, suspension, inflation.
Maximum Overdrive makes reference to 
a Stephen King novel, where demonic 
trucks prey on men. Ken Sortais found 
an abandoned truck in the street and 
proceeded in making a mold of its 
bumpers. The result is a skin-trophy 
turned over on itself. The city is thus 
understood as a repertory for possible 
shapes and actions, a territory in which 
he carries out samples and attempts to 
compare heteroclite elements with one 
another.
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Nathalie Talec

I would prefer not to, 1,  2019 
Série, I would prefer not to,  2019 
Peinture acrylique et feuille d’or sur toile 
200 x 220 cm 

Née en 1960 à Paris,
vit et travaille à Paris

Docteure en arts plastiques de 
l’université Paris 1, Nathalie Talec 
développe une pratique multiple depuis 
la fin des années 1980, qui inclut 
la performance, la sculpture, 
la photographie, la vidéo, la peinture, 
le dessin et l’installation. Dans cette 
œuvre protéiforme, chaque pièce 
se rejoint dans l’exploitation d’un sujet 
de prédilection, le froid et son 
exploration scientifique. De manière 
décalée et en évitant les écueils du 
premier degré, Nathalie Talec crée un 
univers à mi-chemin entre fiction et 
sciences au sein duquel le froid 
fonctionne comme un générateur 
de récits.
Dans ses performances, elle se met en 
scène dans le rôle d’une exploratrice 
polaire du milieu urbain, établissant un 
parallèle entre le statut de l’artiste et 
celui de l’explorateur. Comme nombre 
de ses œuvres, la peinture 
I would prefer not to, 1, aborde cette 
thématique et reproduit sur fond d’or 
des personnages réels ou imaginaires, 
humains ou animaux, qui semblent 
issus de l’univers polaire.

Born in 1960 in Paris,
lives and works in Paris

With a doctorate in fine arts from the 
University of Paris 1, Nathalie Talex has 
developed a multiple artistic practice 
since the end of the 1980s, including 
performance, sculpture, photography, 
video, painting, drawing and 
installation. In this protean work, each 
piece is connected in the cultivation of 
her favorite subject, the cold and its 
scientific exploration. Quirkily, and by 
avoiding the pitfalls of literal meaning, 
Nathalie Talex creates a universe 
halfway between fiction and science 
within which cold acts as a generator 
of stories.
In her performances, she assigns herself 
the role of a polar explorer in an urban 
setting, establishing a parallel between 
the status of the artist and that of the 
explorer. Like a number of her works, 
the painting I would prefer not to, 1 
addresses this subject and reproduces, 
against a gold background, actual or 
imaginary characters, human or animal, 
which seem like they come from the 
polar universe.

Acquisition du même artiste, en 2011
Haute fidélité, 2005, 2008, photographie
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Radouan Zeghidour

Né en 1989 à Paris,
vit et travaille à Paris

Récemment diplômé de l’école nationale 
supérieure des beaux-arts de Paris, 
Radouan Zeghidour développe sa 
création artistique autour de la 
métropole contemporaine. Des espaces 
de rêves émergent de ses explorations 
urbaines ou urbex, dans des lieux 
souvent inaccessibles, comme les 
réseaux souterrains des transports et 
des égouts. Il capte la poésie de l’interdit 
et le retournement des valeurs d’une 
ville dont il inverse l’accès.
La série EVASION rend compte de ses 
explorations du sous-sol parisien, ici 
sous le parc Monceau. Il imprime sur 
plaque de cuivre des photographies 
des lieux qu’il encadre de tissus cirés. 
On pénètre dans ces lieux interdits par 
les barreaux d’une prison de haute 
sécurité. C’est donc une évasion à 
laquelle nous convie l’artiste et, 
paradoxalement, elle se fait dans un lieu 
clos, symbole d’enfermement.

Born in 1989 in Paris,
lives and works in Paris

A recent graduate from the Ecole 
nationale supérieure des Beaux-arts of 
Paris, Radouan Zeghidour develops his 
artistic creation around the 
contemporary metropolis. Dream 
spaces emerge from his “urbex” (urban 
explorations), in places often 
inaccessible, like the underground 
transportation and sewer networks. He 
captures the poetry of the forbidden and 
the reversal of values in a city whose 
access he inverses.
The series EVASION summarizes his 
Parisian subterranean explorations, this 
time under the Parc Monceau. Printing 
photographs of places on copper plates, 
which he then frames with waxed 
fabric, we enter these forbidden places 
through the bars of a high-security 
prison. The artist is thus inviting us to a 
kind of escape, which paradoxically 
takes place in a closed environment, a 
symbol of imprisonment.

EVASION I
EVASION II
EVASION III
Série EVASION, 2018
Impressions numériques par oxydation sur cuivre, tissus, cire, bois
80 x 60 x 12 cm
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