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Niort 2020
Rencontres de la jeune
photographie internationale

8 avril - 15 mai
21 photographes internationaux
Week-end événementiel 23-24-25 avril
Expositions ouvertes du mardi au samedi de 13h30 à 18h. 
Ouverture exceptionnelle le dimanche 25 avril jusqu’à 17h30
Fermé les jours fériés – Entrée libre
www.cacp-villaperochon.com

Dossier de presse
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Rencontres
de la jeune
photographie
internationale
202o

  AVERTISSEMENT :  
    LE PROGRAMME SERA AJUSTÉ SUIVANT LES CONTRAINTES   

    GOUVERNEMENTALES DE SÉCURITÉ SANITAIRE EN VIGUEUR   

    IL EST RECOMMANDÉ DE CONSULTER LE SITE DE LA VILLA :   

    www.cacp-villaperochon.com   

LE PROGRAMME DES RENCONTRES DE LA
JEUNE PHOTOGRAPHIE INTERNATIONALE

SOUS CONTRAINTE DE SÉCURITÉ SANITAIRE
Toutes les expositions sont mises en place et 
visibles par les professionnel(le)s, avec la né-
cessité de nous contacter : journalistes, artistes, 
professionnels de l’art, médiateurs (professeurs, 
animateurs, responsables RSE...)

• �5 expositions sont visibles par le public : Fred Stucin,  
Alice Lévêque, David Leleu, Karine Portal auxquelles 
s’ajoute celle du programme associé à Perchœir 

• �4 attendent les autorisations d’ouverture gouvernementale :  
Les 8 futurs résidents de la résidence de création et An-
gela Svoronou, Céline Croze, Patricia Morosan ainsi que 
l’exposition Que reste-t-il avec Claire Dorn, Myriem Karim, 
Raphaëlle Péria et Clarisse Rebotier.

• Le 24 et 25 avril présence de tous les artistes.
• �Les interviews filmés de l’exposition Que reste-t-il ? entre 

Brigitte Patient et les artistes Claire Dorn, Myriem Karim, 
Clarisse Robotier et Raphaëlle Peria seront diffusés le 
23 avril en présence des tous les artistes des Rencontres.

• �Les deux stages avec Frédéric Stucin et Xavier Ribot sont 
maintenus

Les reports

• �Les résidences de création photographique et littéraire 
ainsi que la Scène photographique de JH Engström avec 
Brigitte Patient sont reportées du 2 au 19 septembre 2021.

• La table ronde avec les journalistes est reportée en 2022.
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APRÈS l’effervescence et la belle folie en 2019 du 
25e anniversaire des Rencontres de la jeune  

photographie internationale qui a réuni à Niort plus d’une centaine  
d’artistes internationaux, en 2020 le soufflé est retombé au plus bas 
avec le report de la totalité des Rencontres 2020 en 2021 en raison de 
cette satanée Covid-19.

Alors c’est une édition un peu particulière cette année 2021. La 
programmation reprend en grande partie celle prévue en 2020 avec 
quelques modifications : l’exposition de notre mentor JH ENGSTRÖM 
présentée durant les trois mois qui ont suivi le premier confinement ne 
sera plus visible, Neus SOLÀ qui était au programme des artistes en 
résidence de création ne sera pas présente, mais pour elle un heureux 
événement est prévu en avril…

C’est une programmation augmentée qui vous est proposée :

• �Afin de combler le manque de l’exposition de JH ENGSTRÖM 
nous inventons une nouvelle formule de présentation de son tra-
vail avec la complicité de Brigitte Patient : la scène photographique 
de JH ENGSTRÖM, un dialogue sur scène entre JH et Brigitte 
avec quelques surprises.

• �Nous ne pouvions pas exposer dans la galerie de la Villa Péro-
chon cette année pour cause de travaux… mais pour cause de 
covid le report de trois mois des travaux nous offre la possibilité 
de l’utiliser. Ce sera l’occasion de vous présenter le « fruit » de ce 
premier confinement qui grâce Aux filles de la photographie et au 
réseau Diagonal m’a permis de lire 300 dossiers avec la formule 
des e-lectures. 
Que reste-t-il ? est le titre cette exposition qui présente quatre 
auteures dont j’ai apprécié les dossiers présentés : Claire DORN, 
Myriem KARIM, Raphaëlle PERIA, Clarisse REBOTIER.

• �Vous découvrirez une nouvelle galerie dans un cadre bucolique 
merveilleux : la galerie Desmettre avec qui nous vous ferons 
découvrir les dernières œuvres de Karine PORTAL que nous 
avons reçue lors de la résidence en 2005.

• �Enfin, un tout nouveau partenaire dans un tout nouveau lieu nior-
tais L’îlot Sauvage, situé à Port Boinot, le nouveau spot qui ras-
semble : culture, convivialité, tourisme et nature !
Ce sera notre quartier général, lieu de rencontres avec les pho-
tographes, d’exposition des résidents en création, lieu des nou-
veautés comme la Scène photographique mais aussi table ronde, 
projections et soirées endiablées…

Avec notre invité d’honneur, JH Engström, nous recevrons lors 
de la résidence de création 7 artistes émergents internationaux qui 
ont été choisis parmi près de 200 candidats dont 60 % provenant de 
l’étranger, 60 % de femmes et dont la moyenne d’âge était de 33 ans. 
Nous accueillerons également une étudiante en 5e année de l’École 
européenne supérieure de l’image (ÉESI de Poitiers-Angoulême). Le 
jury réuni en 2019… présidé par JH Engström était constitué de : 
Marie-Frédérique Hallin - directrice du centre d’art et de photographie 
de Lectoure, Arnaud Stinès - directeur de l’École supérieure d’arts & 
médias de Caen/Cherbourg, Mickaël Houlette - directeur de la Maison 
de la Photographie R. Doisneau, Olivier Nappey - président de la Villa 
Pérochon, Émilie Gautier      - membre du conseil d’administration de la 
Villa Pérochon et Patrick Delat - directeur.

Autour de la résidence nous accueillerons les expositions de 11 
autres artistes dans huit lieux situés au cœur de Niort. Toujours atten-
tifs à la pluralité et à la richesse de création qu’offre le médium photo-
graphique, nous déambulerons parmi les démarches les plus diverses, 
du reportage à l’excavation de livres, du Mexique à l’Europe centrale en 
passant par Las Vegas, du polaroid trituré à l’impression jet d’encre, de 
l’installation à la vidéo en passant par le passe-partout…

Les 23,24 et 25 avril : temps fort des Rencontres avec la présence 
de tous les artistes.

Patrick Delat, 
directeur artistique

Le 25e anniversaire dans la ville en 2019. 

  NOUVELLES  
  DATES DE  

  RÉSIDENCE :  

  2-19 SEPTEMBRE  
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Programme
2020

Exposition des futurs résidents
L’îlot Sauvage-Port Boinot
Lucile BOIRON
Martina CIRESE (Italie)
Frederik DANIELSEN (Danemark)
Jeanne DUBOIS-PACQUET
Leif HOULLEVIGUE (Belgique)
Emma RIVIERA 
Neus SOLÀ (Espagne)
Yorgos YATROMANOLAKIS (Grèce)
et Manon THOMAS (diplômée de l’ÉESI en 2020)

Programmation autour  
de la résidence
Villa Pérochon Que reste-t-il ? (suite des e-lectures réali
sées durant le confinement)  avec Claire DORN, Myriem KARIM, 
Raphaëlle PERIA et Clarisse REBOTIER

Pavillon Grappelli Angela SVORONOU (Grèce)

Pilori Céline CROZE & Patricia MOROSAN (Allemagne)

Galerie Clélia Alric + SLO’ BOUTIQUE Alice LÉVÊQUE

Librairie des Halles David LELEU

Galerie Nomade (espace public) Fred STUCIN

Galerie Desmettre Karine PORTAL (résidente en 2005)

Programmes associés
Résidence Littéraire avec le partenariat de la Maison François 
Méchain, résidence littéraire de Christian Gattinoni dont l’objet sera de 
porter un regard critique sur la résidence singulière des Rencontres de 
la jeune photographie internationale. À propos des résidents en créa-
tion :  Qu’apporte cette résidence ? Quelles recherches artistiques sont 
développées ? Quelles expérimentations ? Quels échanges ?…

Christian Gattinoni est membre de l’association internationale 
des critiques d’art depuis 1982, rédacteur en chef et cofondateur de  
lacritique.org. Il a été enseignant à l’École nationale supérieure de la 
photographie d’Arles de 1989 à 2016 et est membre de Oracle (asso-
ciation des curateurs en photographie). 

 NOUVEAU LIEU 

 NOUVEAU LIEU 
  OUVERTURE  

  CONDITIONNÉE AUX  
  AUTORISATIONS  

  GOUVERNEMENTALES  

  OUVERTURE  

  CONDITIONNÉE AUX  
  AUTORISATIONS  

  GOUVERNEMENTALES  

  NOUVELLES  
  DATES DE  

  RÉSIDENCE :  

  2-19 SEPTEMBRE  

 NOUVEAUTÉ 

  OUVERTURE  

  MAINTENUE  
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• �à Niort - Perchœir retour des résidents 2016, Heriman AVY  
accueilli en résidence des Rencontres en 2016, installé à Niort et 
créateur du Perchœir, invite sa «promotion» à investir son nouveau 
lieu et questionner sa programmation de saison >piece rapportée<.
Première étape à partir du 18 avril 2021 avec CAPSULE par le col-
lectif éponyme dont 3 membres fut résidents des rencontres. Infos et 
visite : www.perchœir.fr / insta : @perchoeir / fb : perchoeir

• à la Rochelle - Carré Amelot Élodie GUIGNARD

Les Rendez-vous
Vendredi 3 septembre 19h00/20h30 à L’îlot Sauvage
Séance de travail en public, présentation des projets par chacun 
des artistes : vous souhaitez rencontrer les artistes en résidence de 
création, connaître leurs intentions, leurs projets, les soutenir et les 
accompagner ? Chacun des artistes se présentera lors de ce moment 
d’échange.

Week-end événementiel les 23-24-25 avril (voir page suivante)

Formation/stages

Formation d’enseignants
7-8-9 avril : 
« TERRITOIRE(S) ET PHOTOGRAPHIE(S) : Appréhender et 
représenter un territoire » se propose d’explorer un territoire 
remarquable, le Marais poitevin, par des regards croisés  et en particu-
lier celui de la photographie, afin de permettre la transposition de cette 
démarche à d’autres territoires.
Dans le cadre du Pôle ressources éducation artistique et culturel 
(PREAC) avec le partenariat de CANOPE. 

Atelier  tout public
10/11 avril
Développer un esprit critique
L’atelier se déroulera en deux temps : découverte analytique et collec-
tive des expositions, un travail oral avec prise de notes puis passage à 
l’écriture le lendemain. L’esprit critique visera à faire émerger des lignes 
de force capables de synthétiser les découvertes. Approche diversi-
fiée, pas de doxa.
Intervenant : Xavier Ribot, agrégé d’arts plastiques ayant commencé 
par une formation littéraire pour intégrer l’Éducation nationale. rédac-
teur web pour le site académique de Poitiers entre 2011 et 2017, il a 
signé une centaine d’articles rendant compte de l’actualité artistique 
régionale.

Stage
16 -17- 18 avril
À la rencontre de Frédéric Stucin et de sa pratique ph      oto-
graphique, le portrait ou la photographie de rue seront au cœur de ce 
stage, l’objectif est pour chaque participant de construire une série 
cohérente dans un cadre collectif et participatif.
Artiste et photographe de presse, en résidence cette année avec la 
Villa Pérochon et le service psychiatrique de l’hôpital de Niort, Fredéric 
Stucin animera un stage où se croiseront la photographie de rue et le 
portrait. Au cours de ce week-end intense, la relation aux modèles, la 
mise en scène, la maîtrise du cadrage et des lumières naturelles ou 
artificielles, seront abordées.
Diplômé de l’école Louis Lumière, il anime régulièrement des stages 
lors des Rencontres d’Arles, Venezia Photo ou encore MAP à Toulouse. 
Il a publié Only Bleeding aux éditions le Bec en l’air en 2018, et a par-
ticipé au projet collectif La France vue d’ici en 2017.
www.fredericstucin.com

L’accueil de la Villa 
Pérohon en 2019. 

 NOUVEAU LIEU 

  SOUS RÉSERVE DES CONDITIONS SANITAIRES  

  REPORTÉE  
  À UNE DATE  
  ULTÉRIEURE  

  MAINTENU  

  MAINTENU  

  MAINTENU  

  OUVERTURE  

  MAINTENUE  
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Samedi
24 avril
• 11h30 - Villa Pérochon

Cérémonie officielle-buffet

• 14h00 - L’îlot Sauvage  
Table ronde animée par Brigitte Patient avec, sous 
réserve, Frédérique Chapuis (Télérama), Magali Jauffret (l’Hu-
manité), Christine Coste (Le Journal des arts), Erick Karsenty 
(Fisheye Magazine), Sophie Dufau (Mediapart), Richard Bonnet 
(Arte).

• 18h30 - L’îlot Sauvage  
• Soirée de fin de résidence
• Résultat du concours Wipplay
• DJ-set 

Dimanche
25 avril
Ouverture exceptionnelle des expositions, sauf à la Librairie des 
Halles, de 13h30 à 17h30 avec la présence des artistes dans chaque 
exposition de 14h à 17h30. 

Vendredi 
23 avril
•	�Ouverture des expositions autour de la résidence jusqu’à 

17h30

•	�20h30 - L’îlot Sauvage
La Scène photographique de JH Engström, un entretien mis en 
scène entre JH Engström et Brigitte Patient (plus de détails en page 
suivante).

L’ îlot Sauvage. 

WEEK-END      ÉVÉNEMENTIEL

  OUVERTURE  

  CONDITIONNÉE AUX  
  AUTORISATIONS  

  GOUVERNEMENTALES  

  REPORTÉE EN SEPTEMBRE LORS DE LA RÉSIDENCE DE CRÉATION  
  REPORTÉE  

  EN 2022  
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Interviewer des personnalités, donner à voir et à entendre leurs 
paroles et leurs œuvres : c’est le métier que j’ai pratiqué au sein de deux 
radios : la Radio Suisse Romande et France Inter. Aujourd’hui, je pro-
pose ces interviews en public pour que le, la photographe, ses images 
et ses pensées soient directement en contact avec le regardeur. Si le 
titre de Brigitte Fontaine n’existait pas, j’aurais pu appeler ce projet 
« Comme à la radio ». 

Je m’adresse à tous les publics, les néophytes, les visiteurs, les 
amateurs, les jeunes, les moins jeunes, ceux qui sont par leur propre 
présence physique en lien avec la photographie. Ils visitent une exposi-
tion, un festival, un lieu dédié à la photographie. Mais je m’adresse aussi 
à ceux qui suivront cette « fausse émission » sur le net pour appren-
dre à regarder et satisfaire leur curiosité car « Le regard de… » peut 
être enregistré et filmé au gré de la structure organisatrice et lui servir 
d’outil de communication. C’est un temps compté, une heure, consacré 
à une personnalité liée à la photographie, un temps pour entrer dans 
son univers, ses créations, ses écritures, son travail, ses questionne-
ments, ses utopies… Le public et les internautes peuvent savourer les 
grains des silences, les sons et les images projetées ou imaginées par 
le photographe. L’intérêt du direct permet de laisser la place à l’imprévu.

… La lumière éclaire la scène sur laquelle est posée une table de stu-
dio (pas de table basse). Sur cette table, deux micros. Une musique 
générique retentit, et je prends la parole comme je le fais à la radio pour 
introduire, présenter l’invité et le sujet de notre rencontre. Puis je com-
mence l’interview. Cet entretien est ponctué de musique, ou de sons 
et de lectures de textes par un comédien placé sur le côté de la scène 
avec un micro sur pied. L’’invité peut parler, répondre à mes questions, 
se taire, lire un texte, présenter un autre artiste ou une personnalité de 
son choix.  

Brigitte Patient

JH ENGSTRÖM
Né en 1969 dans la région du Värmland en Suède, JH Ensgtröm 
déménage à l’âge de 10 ans à Paris. Il y entame sa formation artistique 
auprès du photographe Mario Testino puis s’installe en 1993 à Stock-
holm où il assiste le photographe Anders Petersen avant de vivre de 
1998 à 2000 à New York où il fait la rencontre du photographe et réal-
isateur Robert Frank qui préfacera son premier livre Shelter / Härbärge 
(Bokförlaget DN, 1998). JH Engström vit aujourd’hui entre Smedsby 
(Värmland, Suède) et Montreuil, aux portes de Paris.

 NOUVEAUTÉ 
L’exposition de notre mentor JH ENGSTRÖM présentée durant les trois mois qui ont suivi 
le premier confinement (juin-juillet-août) ne sera plus en place. Nous vous proposons une 
toute nouvelle formule de rencontre avec un(e) artiste. J’ai souvent évoqué les liens entre 
la photographie et le théâtre, on parle de lumière, de cadre, de mise en scène… Brigitte 
Patient, une très fidèle de nos Rencontres, nous propose une formule singulière, originale 
et inventive manière de présenter un(e) artiste, c’est avec un grand plaisir que nous l’ac-
compagnons dans cette création.

La Scène
photographique de
JH Engström avec
Brigitte Patient Tout va bien, 2015

  REPORTÉE EN SEPTEMBRE LORS  

  DE LA RÉSIDENCE DE CRÉATION  
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Expositions
2020
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QUE restera-t-il de cette étrange période où nous nous 
sommes majoritairement trouvés confinés durant plu-

sieurs mois. Report des Rencontres de la jeune photographie interna-
tionale de Niort, annulation d’Arles avec ses journées de lectures de 
portfolios sous la chaleur, fermetures des centres d’arts, des galeries…

À l’initiative des Filles de la photo et du réseau Diagonal qui ont mis 
en place des e-lectures de portfolios je me suis plongé avec délecta-
tion dans la lecture des trois cents dossiers proposés ! Délectation due 
certainement à ce sentiment de refus de cette situation. Oui, malgré 
tout, j’irai à la rencontre et à la découverte de nouveaux propos artis-
tiques, de préoccupations et de questionnements artistiques actuels, 
d’artistes… La prospection est incontournable dans mon métier. Merci 
trois cents fois encore pour cette initiative.

Alors je pars à la découverte… Des noms connus, des visages déjà 
rencontrés, des personnes déjà accueillies à Niort : Émilie Delugeau, 
Anaïs Boudot, Clara Chichin, Karin Crona, Maud Faivre, Cédric Frig-
geri, Delphine Gatinois, Élodie Guignard, Julien Lombardi, Marie Mons, 
Carol Muller, S.K Lynn, Fred Stucin, Dorian Teti… Quelle diversité !

Je surligne des noms… beaucoup, j’en biffe… autant… Et puis je 
relis, je relis… une dizaine de dossiers restent. Et puis comme convenu 
avec les organisateurs j’envoie un mot aux auteur(e)s de ces dix der-
niers dossiers pour leur signifier que la lecture de leur portfolio avait 
retenu toute mon attention.

Et puis…

N’en restons pas là… Soutenons, soutenir, accompagner, accom-
pagnons les photographes qui subissent de plein fouet cette satanée 
crise. De cette terrible période une opportunité survient. Finalement 
les deux mois de confinement ont retardé les travaux d’aménagement 
de la Villa Pérochon prévus en janvier 2021, par conséquent deux à 
trois mois deviennent disponibles pour une exposition !

Alors juste avant la fermeture pour les travaux tant attendus de 
l’aménagement des deux derniers étages de la villa Pérochon, voici le 
positif du virus : l’exposition des œuvres de Claire DORN, Myriem 
KARIM, Raphaëlle PERIA et Clarisse REBOTIER.

Que reste-il de l’usage de ces vieilles pellicules périmées utilisées 
par Myriem Karim, de ces photos grattées, excavées, vidées en partie 
de leur matière de Raphaëlle Peria ? Que reste-t-il des témoignages 
recueillis par Claire Dorn de ces instants où la douleur croise le bon-
heur de la naissance ?  Et que restera-t-il d’humain sur notre planète en 
2054… les fictions de Clarisse Rebotier ? En parcourant les œuvres 
présentées par ces quatre artistes, peut-être, que comme moi, l’émo-
tion nous réunira.

Rencontrez-les !
Rencontrons-nous ! 

Patrick Delat

Villa Pérochon

Que reste-t-il ? 
  OUVERTURE  CONDITIONNÉE AUX  AUTORISATIONS  GOUVERNEMENTALES  

  DERNIÈRE NOUVELLE :  
    CETTE EXPOSITION VA FAIRE L’OBJET D’UN ENTRETIEN    

    FILMÉ ENTRE LES QUATRE ARTISTES ET BRIGITTE PATIENT   

    QUI  VIENDRA ENRICHIR NOTRE COLLECTION VIDÉO   

    QUESTION D’IMAGES. SORTIE PRÉVUE SUR NOTRE SITE LE 23 AVRIL.   
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Née en 1980 en France, Claire Dorn a grandi en Allemagne 
jusqu’en 1991. De culture franco-allemande, elle vit et travaille 
actuellement à Paris. Elle étudie la photographie à l’ETPA de 
Toulouse, dont elle sort diplômée en 2001. Après une formation 
en Histoire de l’Art à la Freie Universität de Berlin, elle revient 
sur Paris. Durant les dix années qui suivent elle sera assistante 
lumière auprès de photographes en studio. Depuis 2011 elle est 
photographe indépendante, et travaille pour des reportages et 
du portrait, auprès de la presse et d’institutions culturelles.

Enceinte, son écriture photographique change. Sa maternité est un 
catalyseur et fait éclater un nouveau besoin d’expression. La question 
du féminin dans l’espace politique et social sera le moteur de sontravail 
d’auteur.

Amazones, paroles de femmes
Ce travail est né de la rencontre avec Xènia, mère d’un petit garçon, 
qui plusieurs mois après son accouchement, n’arrivait pas à se sentir 
sereine avec la césarienne qu’elle avait subi. Comme si la question de 
la césarienne était enveloppée d’un tabou. Se sont alors soulevées des 
questions physiologiques, psychiques, relationnelles… Ces questions 
j’ai voulu les poser à d’autres femmes pour avoir leur témoignage.
Dans quelles conditions ont été pratiquées leurs césariennes ? Com-
ment ont-elles été préparées à cet acte chirurgical ? Comment ces 
patientes ont-elles été considérées lors de cette opération ? Comment 
ces mères ont-elles vécu la césarienne, avant et après l’opération ? 
Quelle relation ont-elles à leur accouchement? Quel est l’impact qui 
découle de cet accouchement sur la relation avec leur enfant ? Quel 
regard sentent-elles en ayant accouché par césarienne…
Cette cicatrice est bien plus qu’une simple marque sur le corps : c’est 
dans l’intimité de la chair des femmes que se jouent des questions 
politiques.

Claire Dorn
www.clairedorn.com

Amazones, paroles de femmes

Née à Nanterre en 1991, Myriem Karim s’initie dès l’enfance 
au violon et à la danse contemporaine au Conservatoire de 
Montpellier. C’est par la danse qu’elle aborde le rapport du 
corps à l’espace, et par la littérature qu’elle débute sa pratique 
photographique. L’œuvre du photographe Denis Roche lui fait 
découvrir un possible entrelacs - littérature et photographie. En 
2016, elle termine son cycle de master en Lettres par une étude 
esthétique intitulée : (Des)saisissement du Temps avec Notre 
Antéfixe de Denis Roche, obtenu avec mention sous la direction 

du philosophe Pierre Zaoui à l’Université Paris Diderot.

Autodidacte, son travail photographique interroge notre rapport aux 
lieux et à la matière en alliant poésie et photographie, deux médiums 
qu’elle considère indépendants dans leur pratique mais complémen-
taires. Sa photographie raconte toujours l’histoire d’un corps et d’un 
espace paysagé mettant en relief leurs interactions et réciprocité, un 
regard posé à l’intérieur d’un paysage, une observation de lieux inha
bités, naturels, qui questionne le rapport des traces et des empreintes 
mutuelles. Ses images revisitent des lieux qu’elle a déjà photographiés 
lors de pérégrinations aléatoires (Je suis venue ici, déjà, 2018). Cette 
répétition fait partie intégrante de sa démarche artistique et les aléas 
de la photographie argentique lui permettent une approche expérimen-
tale. À l’automne 2019, elle est lauréate de la résidence 1+2 Factory 
pour une résidence photographique à la Réserve Confluence Garonne-
Ariège. En 2020, elle obtient le Grand prix MAP / CD 31 et expose 
sa série Nous habitons la nudité de notre corps. La photographie de 
Myriem Karim est une quête de l’originel, la recherche de ce qui nous 
lie au monde et au temps. Myriem Karim vit et travaille à Montpellier.

Myriem Karim
www.myriemkarim.com

Chutes d’Iguazú, Argentine, 2020
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Née en 1989, Raphaëlle Peria vit et travaille entre Paris et 
les Hauts de France. Elle est diplômée de l’école européenne 
supérieure d’art de Bretagne. Dans son travail, elle s’intéresse à 
l’écologie, interrogeant la dualité impossible entre l’homme et la 
nature par la transformation de la photographie comme support 
de sa propre mémoire mais également d’une mémoire collective.
Finaliste du Prix Révélations Emerige 2015, Raphaëlle Peria 
participe à l’exposition Empiristes sous le commissariat de Gaël 
Charbau.

Depuis 2017, elle est représentée par la Galerie Papillon (Paris) qui 
lui consacre sa première exposition personnelle : Marinus Asiaticus. La 
même année, elle est lauréate du Prix artistique Fénéon et de la 8e édi-
tion du Prix Science-Po pour l’art contemporain. Suite à sa résidence 
aux Ateliers du Plessix-Madeuc au printemps 2019, elle participe à 
plusieurs exposition en Bretagne dont l’exposition Créatrices : une 
émancipation par l’art au musée des Beaux-Arts de Rennes. Son œuvre 
Daldinus Asiaticus y est présentée avant de rejoindre les collections du 
Musée des Beaux-Arts de Vannes. Fin 2020, elle présente la série Fluo 
Bleaching à la Galerie Papillon, questionnant l’effondrement des éco-
systèmes coralliens dû à la pollution des mers par l’activité humaine.               

Raphaëlle Peria
http://raphaelleperia.com
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Cartographie sous marine #1, peinture et grattage sur photographie, 2020

Le travail de Clarisse Rebotier a la particularité de combiner 
la photographie documentaire et plasticienne car elles ques-
tionnement et documentent le réel en le théâtralisant. Sa pra-
tique de la dramaturgie, menée en parallèle, vient compléter ses 
clichés de textes personnels et documentés. 
Membre de l’association des journalistes scientifiques, elle 
monte également des projets avec des journalistes spécialisés 
en sciences, et fait régulièrement des résidences de création au 
muséum d’Histoire naturelle de Paris en collaboration avec des 

chercheurs.
Le travail photographique de Clarisse Rebotier est distribué par Diver-
gence-Images, présenté par plusieurs galeries, publié aux éditions 
Hemeria et dans la presse française et internationale ; exposé dans des 
musées comme le musée de l’Homme, des foires comme Paris photo et 
des festivals en France et à l’étranger… depuis une dizaine d’années.

2054, photographie et taxidermie.
2054 est une série hors-normes qui questionne notre identité et ce 
qui fait notre condition d’être humain, par le biais du pas de côté, du 
décalage, et avec cette pointe d’humour et de fantaisie qui caractérise 
l’artiste. Une atmosphère de fin du monde : des rats, aux airs humains 
— trop humains — errent seuls sur une Terre dévastée. Conjuguant 
humour et tragédie, ce memento mori satirique s’inspire des danses 
macabres et nous rappelle en creux à notre finitude. Parce que, même 
s’ils sont morts et se contorsionnent, ces rats ont un petit quelque 
chose de mignon… Ils sont comme nous : beaux et tragiques à la fois.
Mêlant la photographie argentique à une forme inédite de naturalisa-
tion, cette série a été réalisée lors d’une résidence en partenariat avec 
le taxidermiste du muséum d’Histoire naturelle de Paris. L’artiste a créé 
une technique de « sculpture organique éphémère » que seule la pho-
tographie pouvait immortaliser. Le corps des animaux est maintenu en 
situation, pour un laps de temps très court avant de s’affaisser. La prise 

de vue doit ainsi être réalisée dans l’urgence pour 
capter les mises en scènes.
À l’image de ce monde abîmé dont il faudrait pren-
dre soin, ces drôles de petits êtres fragiles sont 
réellement en suspend, à la limite de la disparition. 
Anticipation ironique ? Sur une planète où le Vivant 
aurait disparu ?
Cette série a fait l’objet de l’édition exceptionnelle 
d’un portfolio aux éditions HEMERIA.

Clarisse Rebotier
www.clarisserebotier.com

2054
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Les artistes  
invité·e·s  
en résidence  
de création

  NOUVELLES DATES DE RÉSIDENCE :  

  2-19 SEPTEMBRE  

Lucile Boiron est une photographe et vidéaste diplômée de l’ENS 
Louis-Lumière (2014). Parallèlement à sa démarche d’artiste, 
elle réalise des travaux de commande pour la presse (Libéra-
tion, Le Monde, Vice France). Certains de ses tirages font désor-
mais partie du fonds municipal d’art contemporain de Paris. En 
septembre 2019 elle remporte le prix Libraryman et édite son 
premier livre Womb, aux éditions du même nom. Cette série inau-
gure une réflexion sur la représentation du corps féminin. Travail-
lant en coloriste, l’artiste sculpte les chairs et les angles, fascinée 

quelquefois par la sensualité de l’infâme.

Womb
Théâtre du cru
Lucile Boiron explore et épuise des fragments de chairs, des instants 
où la nature de l’homme apparaît pour ce qu’elle est avant tout, cor-
ruptible. Loin de dresser un inventaire de la révulsion, elle interroge 
la vérité biologique des corps, réponse photographique à la question 
du bon et du mauvais goût. A nous qui ne le voyons plus, le corps rap-
pelle sa véritable condition, un territoire porteur d’états partagés mais 
uniques, vecteur des traces d’histoires que seules les peaux éprouvées 
comprennent. (…)
Festin visuel, vision cannibale, bonheur d’arracher et de déchiqueter. 
Les femmes photographiées par Lucile Boiron dévorent le monde 
depuis le siège du sensible. Le gros plan conduit au coeur même de 
l’origine. La scène se joue depuis des temps immémoriaux, avec une

jouissance inexplicable, avec les mains, à l’aide 
des mandibules et de tous les muscles. Toutes 
rejouent avec délectation les moments de 
redécouverte du sauvage. (…)
Ambivalence séduisante du laid et du répug-
nant suscitent un plaisir à rejouer l’animalité et 
jouissance morbide de la contemplation. Asti-
cots grouillants, viande crue, fruits en décom-
position, ces images lancinantes obsèdent 
autant qu’elles révulsent.
François Cheval, Juin 2019

Lucile Boiron
https://lucileboiron.com
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Carne, de la série Womb, 2016-2019
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Martina Cirese est italienne, née à Rome en 1988. Elle a étudié 
à l’ISFCI (Institut de photographie), à Rome. En 2011, elle a reçu 
une bourse pour terminer son master en histoire contemporaine 
à l’université Paris-Sorbonne. Depuis 2012, elle travaille en tant 
que photographe indépendante, présentant des reportages pour 
L’Espresso et Internazionale. Son premier projet à long terme 
Asankojo a été reconnu par plusieurs nominations. En 2014, elle 
a reçu une bourse d’un an à Fabrica, le centre de recherche en 
communication de Benetton. Ses œuvres ont été exposées à 

travers l’Europe et présentées dans des publications internationales 
telles que The Guardian, Time, National Geographic, GEO et Burn mag-
azine, entre autres. Depuis 2017, elle est basée à Paris.

Silence is Sexy est un journal erratique sur le détachement et le désir, 
cartographiant mon passage de la fin de l’adolescence à la féminité. 
J’ai déménagé à Berlin en mars 2015. Attirée par la nature visionnaire 
et non conformiste de la ville, je me suis retrouvée plongée dans une 
contre-culture primitive et dionysiaque. Alors que j’explorais pour la 
première fois les sex-clubs allemands les plus coquins et transgressifs, 
représenter et remettre en question mes rencontres est devenu mon 
obsession. Est-ce que le polyamour est adapté à la société occidentale 
contemporaine ? L’hédonisme peut-il résoudre les contradictions de la 
monogamie ?
La série en cours combine 
photos, textes et dessins 
des revues que j’ai col-
lectionnées depuis mon 
arrivée à Berlin jusqu’à 
aujourd’hui. J’ai fait le 
portrait d’une métropole 
déplacée où les journées 
sont courtes et les nuits 
sans fin.

Martina Cirese
www.martinacirese.it
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Non posso più ripararti, 2018

Je suis né en 1995 au sud du Danemark dans la campagne sur 
la petite île d’Als près de la frontière allemande. J’ai étudié la 
photographie à Krogerup Højskole et à la Copenhagen Film & 
Photography School. Mon travail est de la photographie docu-
mentaire, mais je m’utilise avec ma propre vie comme point de 
départ. J’essaie de transformer les expériences, les souvenirs 
et les sentiments que j’ai en quelque chose de pertinent pour 
les autres. Je le fais en mettant en avant des situations ou des 
histoires qui me semble-t-il me dépassent.

Drenge (Garçons) dépeint la période de l’adolescence, la période 
durant laquelle sont vécus les premiers sentiments profonds et les pre-
miers coups durs. Cette phase de vie universelle se déroule partout, 
mais à Drenge, elle se passe dans la campagne méridionale danoise 
sur la petite île d’Als près de la frontière allemande, dans les environs 
où j’ai grandi moi-même.
L’île ressemble à ce que nous appelons au Danemark la périphérie, 
mais le sujet n’est pas comment on grandit et l’on vit à la limite des 
villes. Pour les six garçons, cette banlieue proche est le centre de leur 
existence. C’est mon passé ainsi que l’avenir de ces garçons dont il 
s’agit.

Frederik Danielsen
www.frederikdanielsen.com

Drenge (Garçon), 2018
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Formée en tant que plasticienne à l’Ésam de Caen, dans ma 
ville natale, j’ai continué mes études en médiation du patri-
moine à Rennes afin de mieux comprendre certains aspects de 
mon travail. L’image photographique me suit partout, à toutes 
les étapes. Depuis mon séjour d’études au Canada, elle s’est 
davantage axée sur la lumière, comme repère d’orientation et 
intime. Mon engagement artistique se mesure aussi par la créa-
tion de relation à l’autre : l’utilisation de mon archive familiale 
étendue à celle d’un village du Cotentin (archives du curé, col-

lectes d’images d’habitants) ou par les projets du Collectif Caboisett, 
plasticiennes marcheuses ayant imaginé une résidence-randonnée de 
création itinérante de 600 km le long du littoral normand, « Au Bord du 
Monde »

Pierre, Paul, Jacques, Échelles.
D’une échelle biographique et locale étendue à un registre méta-
phorique, je m’implique sur les lieux que j’occupe, j’habite, que j’accue-
ille dans mon travail et par toutes ces portes je souhaite interroger 
l’héritage que j’ai reçu, celui que je subis, celui que je choisis.
Jacques, Paul et Pierre sont trois personnages qui évoquent trois sen-
timents de gravité différents : terrien, marin, aérien.
Ces trois objets photographiques sont en équilibre, je cherche à me 
repérer, m’orienter, me stabiliser.

« Entre Pierre Paul et Jacques, entre 
Ciel, Mer et Terre.
J’espère que vous ne vous êtes pas per-
dus, dans ces maisons, ces coins, ces 
couloirs, ces impasses, ces jardins, ces 
longues plages vides de sable fin, ou 
peut-être que j’espère que si.
Je me perds parfois, parfois je m’amuse 
à me perdre. Je me surnomme la voiture 
balai.
Ah, j’ai failli oublier, avant de vous lais-
sez, vous saviez qu’au Québec, l’expres-
sion Pierre Paul Jacques est traduite 
par Pierre Jean Jacques ? »
Je m’appelle Jean Pacquet Debois, 
extrait, texte parlé. 

Jeanne Dubois-Pacquet
https://jeanneduboispacquet.com
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Croquis géographie : Pierre Paul Jacques, 
Terre, Ciel, Mer, et Jean dans tout ça,
croquis de la scénographie

« Leif Houllevigue a 24 ans il est né et a grandi à Barbès, Paris 
18e, il vit aujourd’hui à Bruxelles où il a été diplômé de l’ESA le 
Septante-cinq et poursuit un master à LUCA School of Arts. A 
l’image de sa personnalité, sa pratique de la photographie tient de 
la compulsion, tant dans l’accumulation que dans la méthode qu’il 
qualifie de « flash photo ». Il accorde une grande place à l’editing 
dans un processus qui semble sans fin, retouchant sans cesse 
ses prises de vue. Son travail s’entend comme un ensemble plus 
que comme une succession d’images portant chacune leur nar-

ration. C’est donc naturellement qu’il attache à l’objet livre une place de 
choix dans la monstration de ses séries. En atteste sa récente publica-
tion La montagne, projet intimiste centré sur un lieu de mémoire famil-
iale d’où transparaît une profonde vacuité, caressant la tristesse sans s’y 
perdre. Une ligne directrice en forme d’interrogation sur l’absurdité de 
la condition humaine se dégage toutefois de sa toute jeune production, 
sans pour autant prétendre y répondre. Plongeant tout un chacun dans le 
souvenir de ses 20 ans et qu’à cet âge l’on se sent seul, puis on l’accepte.

Cette exposition regroupe deux travaux de Leif Houllevigue. Så går vi 
rundt (2019), prends la forme d’une installation. Un moniteur de télévi-
sion, disposé sur un tapis persan de seconde main, diffuse une vidéo. 
Cette dernière est montée à partir de fragments d’archives familiales 
du photographe qui s’enchainent sur un chant norvégien passé en bou-
cle « Så går vi rundt  ». Traditionnellement chanté main dans la main en 
tournant autour du sapin le soir de Noël, il évoque un rituel de famille 
hors du temps, où l’Anodin rencontre l’Etrange sur un fond un tantinet 
nostalgique.

La montagne (2019), regroupe un ensemble d’im-
ages prises dans le pays briançonnais, où de nom-
breuses générations de la famille du photographe se 
sont cotoyées. Présentées sous la forme d’un livre, 
un jeu de narration ouverte s’opère entre Nature 
et Ruines, objets intimes et insignifiants. Les réun-
ions de famille, les repas, les cadeaux, les fêtes, les 
célébrations, une tranche de melon dans l’herbe, du 
mobilier en plastique, mais aussi la neige, le froid, le 
feu, la soupe, la nuit et l’ennui. Toutes les émotions et 
les sentiments traversent ce lieu au rythme des ride-
aux qui se ferment et des volets qui claquent. »
Manuel Morin, Directeur de la galerie P38, Paris 18.

Leif Houllevigue

La montagne, 2018
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Emma Riviera est née à Paris en 1995. Elle travaille entre Arles 
et Paris. Après une licence de cinéma, elle poursuit ses études 
en master à l’École nationale supérieure de photographie  
d’Arles. Elle a participé à plusieurs expositions collectives dont 
Les caillé.xes à Paris, les WIP (Work In Progress) à Arles et Fos 
sur terre à l’artothèque de Miramas. Sa pratique photographique 
se situe entre le documentaire et la fiction amenés par l’aspect 
théâtral de ses photos : car pour elle une photo doit raconter une 
histoire. C’est dans cette démarche narrative qu’elle travaille la 

plupart de ses séries sous forme d’éditions.

It’s Amazing! est une série réalisée aux États-Unis, le temps de l’été 
2018. Sans avoir pour but de documenter ce pays, Emma Riviera sou-
haite davantage capturer des moments incertains, des êtres qui crois-
aient sa route de manière aléatoire, de faire de ce voyage une balade 
hasardeuse, comme lorsque l’on se réveille d’un rêve et qu’il ne nous 
reste que des images, des sensations, des réminiscences.

C’est le pays de tous les possibles ; la richesse et la densité de ce qui 
l’habite ont offert à son œil des opportunités d’images et des illusions 
palpables. Elle nous présente cette terre par touches, comme on se 
laisserait glisser vers une rêverie poudrée, saturée. Elle saisit une 

Amérique de paillettes, strass et masques 
fardés, sous l’effigie du « Show must go on » 
qui la caractérise tant. Il s’agit d’un specta-
cle onirique où le trivial et l’exceptionnel se 
mêlent sans arrêt. Tout cela n’existe qu’à tra-
vers la spontanéité de son imagination. Cha-
cun est acteur, chacun joue, mais le décor de 
cette grande scène est bien là, immortel. Elle 
transforme finalement les moments incan-
descents de ce voyage en visions fantasma-
goriques, saccadées et brillantes, et nous 
plonge à mi-chemin entre le songe et le réel.

Emma Riviera

Bigdaddy, 2018

Neus Solà (1984) est une photographe documentaire née et 
basée à Barcelone. Elle est diplômée en sciences humaines, 
en beaux-arts et a une maîtrise en anthropologie visuelle. 
Intéressée par l’exploration de la condition humaine, son œuvre 
est constituée de projets photographiques à long terme gravi-
tant autour de sujets d’identité, de genre et de territoire à partir 
d’une approche ethnographique.
Son travail a été primé dans de nombreux festivals : ManifestO 
en 2017, les International Woman Photographers Awards 

2017… En 2019 elle a reçu le Prix HSBC. Ces travaux ont été exposés 
dans plusieurs pay : Espagne, France, Allemagne, Suède, Emirats Ara-
bes Unis, Mexique… Récemment, elle a été sélectionnée comme l’une 
des boursières de l’atelier Eddie Adams XXXII. Depuis 2017, Neus Solà 
développe un projet sur la communauté transgenre en Inde. 

Poupées est un regard doux-amer sur la condition féminine gitane 
d’une communuauté en banlieue de Perpignan. Un quartier exclusive-
ment gitan considéré comme l’un des plus pauvres de la ville. Dans 
le but de dessiner un témoignage visuel de la jeune gitane de cette 
communauté, j’ai fixé mon regard sur les étapes préliminaires de leur 
passage à l’âge adulte, avec la volonté de montrer le côté le plus libre 
de leur existence, en contraste avec les restrictions qu’elles devront 
assumer une fois qu’elles auront perdu leur virginité et deviendront des 
femmes adultes. J’ai intitulé ce projet « poupées » comme métaphore 
associée au système patriarcal gitan. D’une part, le titre fait allusion 
à l’innocence et à la pureté qui caractérisent l’univers des filles, ce qui 
est étroitement lié à l’honneur et à la virginité ; d’autre part, il renvoie au 
concept de femme-objet à travers l’hypersexualisation précoce de ces 
filles alors que, paradoxalement, elles doivent vivre avec les règles de 
leur tradition.

Neus Solà
http://www.neussola.es
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Night Stars , 2017



32 33

Yorgos Yatromanolakis vit et travaille entre Athènes et la Crète. 
Il développe des projets photographiques au long cours privi-
légiant la forme du livre, expérimentant la narration, la matière 
et le design. Il a publié trois livres, Roadblock to Normality , Not 
provided et The splitting of the chrysalis & the slow deploying of 
the wings. Son travail a été présenté et distingué en Grèce et 
à l’étranger à PhotoEspaña, au festival Circulation(s), Aperture 
Gallery, Mattatoio - Roma, Belfast Photo Festival, Athens Photo 
Festival, Tbilisi Photo Festival, etc. Il a reçu le Foam Talents 2020 

Award et est membre du programme de soutien aux artistes Artworks. 
Il est co-fondateur de Zoetrope, un espace géré par des artistes à 
Athènes et contribue à la rédaction de Phases Magazine.

Le clivage de la chrysalide et le lent déploiement des ailes est né lors 
de mon retour imprévu dans ma patrie et ma résidence durant quatre 
ans. Isolé dans la campagne de l’île, j’étais constamment confronté à 
mon passé, mes souvenirs et moi-même. Progressivement à travers 
l’errance dans la nature, un espace mental s’est ouvert en moi, plein de 
dynamiques créatives, un lieu de reconstruction. J’étais confronté aux 
aspects les plus énigmatiques de moi-même. Je cherchais une nou-
velle réalité dans laquelle je pourrais exister. Ces photographies font 
partie d’un livre construit à travers cette expérience, tentant de fixer le 
cycle d’un processus interne de métamorphose.

Yorgos Yatromanolakis
www.yatrom.net

The splitting of the chrysalis & the slow unfolding of the wings , 2018

Le partenariat avec l’École européenne supérieure de l’image - Poitiers 
Angoulême. Depuis 2016, dans le cadre de cette résidence, nous 
accueillons des étudiants en 5e année de l’ÉESI. En cohérence avec 
notre philosophie et en partenariat avec l’établissement il s’agit de faire 
profiter à un étudiant de cette expérience unique de carte blanche 
dans un cadre collectif, alimentée par toutes les réflexions artistiques 
et culturelles que l’ensemble des participants expriment. 

Manon Thomas
Manon Thomas est née en 1997 et étudie en 5e année de 
DNSEP à l’École européenne supérieure de l’image de Poitiers. 
En 2018, elle obtient son Diplôme national d’art à travers une 
recherche sur le tabou de la pilosité féminine. Les probléma-
tiques qui nourrissent son travail portent sur la représentation de 
la féminité - notamment via internet et la publicité. Captivée par 
le monde des cosmétiques et de la beauté, ses travaux exposent 
l’attraction et la répulsion qui cohabitent dans la construction 
genrée de ce que doit être une femme. À travers une esthétique 

saturée par les codes de la féminité, elle étend sa recherche à travers 
un mémoire intitulé J’espère que vous allez bien, et s’interroge sur l’as-
signation des femmes à prendre soin des autres et de leur corps.

Beautés
Aux traditionnels crèmes, laits et gels se sont ajoutés des dizaines de 
textures intermédiaires nouvelles, ayant chacune un rôle prépondérant. 
Si l’on résume, une fois lavée, il y a des lotions toniques pour préparer 

la peau à la crème hydratante, ensuite des bases 
pour la préparer au maquillage entre lesquelles 
s’intercalent des sous-couches. Un masque de 
beauté est appliqué sur le visage dans un envi-
ronnement sécurisé et clos : la salle de bain, la 
chambre, l’espace domestique. Pendant ce 
temps de pause, de détente, l’on s’adonne à sa 
propre mise en beauté, pour corriger les défauts 
de l’épiderme. Une fois le produit retiré, le visage 
est exempté de toute impureté, le visage peut être 
exposé au monde extérieur, et ce sans importuner 
de quelques saletés disgracieuses. Ces matières 
liquides, de par leur aspect édulcoré, siliconé où 
brillant, témoignent de l’injonction de l’industrie 
cosmétique à prendre soin de soi et de son corps.

De la série Beautés , 2018-2019
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Les expositions 
autour de la 
résidence

Céline Croze est une artiste visuelle née à Casablanca. Sa car-
rière dans le cinéma a un impact décisif sur son travail visuel. A 
travers le prisme du documentaire social, elle utilise les codes 
cinématographiques pour raconter une histoire. La fêlure, la 
nuit, le sacré, autant de motifs troublants traversent le travail de 
Céline Croze pour transgresser le monde qu’elle regarde. Ses 
travaux ont été présentés aux Rencontres internationales de la 
photographie de Fès, au Billboard Festival de Casablanca, à la 
Biennale de Marrakech et du Paraguay, au Festival de Kassel, 

au Fuam d’Istanbul et à la Fondation de la photographie de Tanger. 
En 2019, Nothing Happened est sélectionné au festival Encontros da 
Imagem.

J’étais sur cette ligne ultime
Où s’affrontent la folie la vie la mort
Je ne voulais plus rien entendre ni voir
Et je suis arrivée là-bas
Sur cette île
Cette terre qui ne me laissait pas partir
Cette terre qui voulait me dire quelque chose
Ses jours identiques
Cet homme
J’ai voulu raconter cette histoire
M’immiscer dans la faille
Récolter les résidus
Esquisser les visages des blessures
Toucher les pulsions animales
Être au plus prêt
N’en sortir que la matière
L’île, elle, m’accompagnait dans ses nuits
sans lune.
Une nuit, elle trembla
C’était le chaos,

Similaire à celui de mon âme
Alors, je décidais de rester
Respirer au-delà de la destruction
Rester et voir.

Céline Croze
http://celinecroze.com

      OUVERTURE CONDITIONNÉE 
  AUX AUTORISATIONS GOUVERNEMENTALES  

Nothing Happened / Chacahua Mexico, 2017
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Né en 1973, David Leleu vit et travaille à Lille. Formé à l’ERG à 
Bruxelles, cet artiste pluridisciplinaire met en œuvre différents 
procédés personnels pour créer un univers mystérieux  autour 
de la perception de l’image où la matérialité et sa substance se 
confondent. Son travail  qui s’articule entre photographie, sculp-
ture et  installation est régulièrement présenté en France, mais 
aussi en Europe.
« Je m’emploie à excaver des livres et magazines, qui, à l’in-
star d’une mine à ciel ouvert, laissent apparaître les couches 

successives des pages sculptées. Feuille après feuille, je fais sauter 
l’épiderme des ouvrages, en me focalisant sur les images. Se dévoile 
peu à peu des fragments de photos s’entremêlant à la surface  pour 
composer par strates, une mosaïque  de formes.  La série de photos 
découlant de ces œuvres dévoile les pages intérieures d’un National 
Geographic excavés. Ce que je maîtrise en surface, lors de la phase 
d’excavation, devient hasard dans l’épaisseur. Chaque découpe vient 
alors percuter la page qui se découvre dans l’épaisseur de l’ouvrage. »

Partir d’images déjà existantes pour en créer de nouvelles, voilà ce 
à quoi David Leleu s’engage à travers son travail. Chaque œuvre de 
l’artiste se construit à partir de documents pré-existants qu’il récolte 
et extrait du monde inépuisable des images. À partir de cette source, il 
met en place différents procédés, manuels, techniques ou mécaniques, 
pour altérer ces images, les révéler autrement, les réinventer et les 
réactiver.
Dans les séries de magazines ou livres excavés, il s’agit bien de mettre 
à jour, comme le ferait un géologue, tel ou tel élément des différentes 
strates de  l’ouvrage. Les images contenues dans l’œuvre source, 
assemblées pour être traitées individuellement, entrent alors en sym-
biose, fusionnent, se mêlent, dialoguent, créant un voyage immobile 
dans la profondeur de l’ouvrage.

David Leleu
https://davidleleu.com

Atlas d’anatomie en coupe, 2019

Alice Lévêque est née en 1993, à Paris. Son travail onirique et 
pictural, est le fruit de la recherche constante d’un accident de 
l’image impossible à reproduire. Adepte du flou artistique et des 
techniques hybrides, elle étire les formes, recherche les mat-
ières et mélange les couleurs. Alice imagine ses images comme 
des constructions, elle crée avec ce qui se trouve autour d’elle, 
scanne, assemble et superpose… 
Sa photographie se situe entre travail d’auteur et mode, avec 
comme point commun le mouvement, fidèle à sa pratique. Sans 

frontière et sans règle définie, elle capture spontanément ses impres-
sions, ses émotions, à l’aide de son polaroid ou de son numérique, 
habitée par l’envie perpétuelle d’embellir ce qui l’entoure.

La Salie
« Le 31 Août 2016, je contactais Justine en vacances non loin de la 
Salie. Elle accepta, encore une fois, de prendre part à mes expérimen-
tations humanoïdes diverses et variées. Il fait doux ce jour là et le sable 
chauffé par le soleil nous enveloppe comme pour nous apaiser. J’avais 
suggéré à Justine de me rejoindre en ayant déjà à l’esprit une histoire 
qu’elle aurait envie de raconter, en la laissant libre de m’en parler. Le 
ballet débuta timidement, le temps que je réussisse à trouver la bonne 
distance et que le rythme se crée. Ses longs cheveux qui dissimulaient 
sa poitrine, s’envolèrent quelques instants plus tard. Timidité, pudeur, 
abandon puis plaisir et libération… sans tout citer, je devenais alors le 
scribe de cette histoire intime que l’on me confiait. Durant trois ans, 
chaque été, le ballet reprit, comme un rendez-vous que je ne voulais 
plus manquer, accompagné de nouvelles personnes et de nouvelles 
histoires, passionnantes et douloureuses pour la plupart. »

Alice Lévêque
https://aliceleveque.com
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La Salie, Justine,  
31-07-2016
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Patricia Morosan (née en 1984 en Roumanie) vit et travaille à 
Berlin. Elle a étudié le cinéma et l’histoire de l’art à Berlin et la 
photographie à l’Ostkreuzschule für Fotografie und Gestaltung 
de Berlin.
Ses photos ont été montrées au BursaFotoFest, aux Rencontres 
photographiques de Montpellier, à Arles Voies off et Fotohaus 
Paris Berlin, au Musée d’art contemporain de Bucarest, de 
Bolzano (FotoForum), à Paris (Atelier Varan) et à Berlin dans 
diverses galeries. En 2017, elle a présenté son livre photo publié 

par dienacht Publishing à Paris Photo et à Polycopies.
En 2019, elle a reçu le prix « Courage » de l’Association des femmes 
journalistes allemandes pour sa série (I) Remember Europe. Elle a été 
nominée pour le prix d’art Haus am Kleispark Berlin 2019.

(I) Remember Europe [Je me souviens de l’Europe].
« Divers endroits de sept pays différents prétendent être le centre du 
continent européen - et chacun d’entre eux le souligne avec son propre 
monument. Les points médians géographiques sont situés en : Alle-
magne, Lituanie, sur l’île de Saarema en Estland, en Pologne, Ukraine, 
Biélorussie et Slovaquie.
Je me suis référé aux points médians géographiques en termes de 
psychogéographie. Mon projet est à la fois un documentaire et une 
enquête subjective. Outre la géographie, ma principale fascination 
réside dans l’idée du centre, d’appartenance et d’exclusion. Cela donne 
au projet une dimension existentielle, en plus de sa signification poli-
tique. Il indique les temps actuels, mais essaie également de les trans-
cender. » 

Patricia Morosan
http://patriciamorosan.com
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Transcharpatia, 
de la série 
(I) Remember Europe, 
Dilove, 2018

Frédéric Stucin est né à Nice en 1977. Diplômé des arts décora-
tifs de Strasbourg et de l’Ecole Louis Lumière, Frédéric a com-
mencé à travailler comme photographe de presse en 2002, et 
collabore depuis avec plusieurs médias : Libération, Le Monde, 
L’Equipe, Le Figaro, Vanity Fair, L’Obs, L’Express, Les Inrocks, 
Elle, Time Magazine, Newsweek, Stern...

À la fois portraitiste et reporter, il a à cœur de travailler les deux 
genres, qui pour lui s’équilibrent et se complètent. Ses report-

ages sont parfois des portraits d’individus isolés dans la foule et ses 
portraits conçus comme une histoire. Dès la fin de ses études, son 
travail s’intéresse à ceux que l’on ne voit pas.

Sans nier l’influence des grands maîtres du genre, ses silhouettes fur-
tives, visages pressés, stressés, racontent autre chose que la photogra-
phie de rue enjouée et sensuelle des années 1960, quelque chose que 
la ville ultra-consumériste et ultra-connectée d’aujourd’hui a imprimé 
aux femmes et aux hommes. Une solitude dans le foisonnement. Une 
« esthétique de l’impuissance » écrit François Cheval à propos de son 
travail dans la préface de son livre Only Bleeding : « Au bonheur illu-
soire du progrès a succédé un hédonisme vide, et la certitude d’une 
solidarité absente s’est imposée. »

En 2017, il participe au projet collectif La France vue d’ici. Frédéric 
Stucin  choisit de photographier les voyageurs de la gare Saint-La-
zare, solitudes happées dans le flot compact et oppressant des flux 
métronomiques. Il photographie également pour La France vue d’ici 
les « élégantes » et les « élégants » qui assistent à la course hippique 
« Le prix Diane ».

Frédéric Stucin
www.fredericstucin.com

Las Vegas , 2015
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Angela Svoronou est née à Athènes en 1976 et a étudié la pein-
ture à l’École des beaux-arts d’Athènes. De 2002 à 2005, elle a 
étudié la photographie à Londres où elle a obtenu une maîtrise 
en photographie du London College of Communication et une 
maîtrise en beaux-arts de l’Université d’East London. Elle a reçu 
des bourses de la Fondation Alexander Onassis, de la Fondation 
Lilian Voudouris et du ministère grec de l’Éducation (dotation 
P. Triantafylidis). Elle a représenté la Grèce à la 13e Biennale des 
jeunes artistes d’Europe et de la Méditerranée (Bari, Italie) et a 

exposé dans plus de cinquante expositions individuelles et collectives 
en Grèce et à l’étranger. Elle a également exposé dans des musées tels 
que le musée Benaki d’Athènes, le musée de la photographie de Thes-
salonique, le musée national d’art contemporain d’Athènes, le musée 
d’art contemporain de Crète et le musée national d’art contemporain 
de Thessalonique et dans des galeries privées.

La série Interludes se compose de ce qui pourrait facilement être décrit 
comme des portraits de gens ordinaires, dans leur maison ou leur lieu 
de travail, dans ce qui semble être des scènes de la vie quotidienne. Je 
mets en scène mes images dans les moments entre action et immo-
bilité. Comme les artistes de la peinture hollandaise du xviie siècle, ils 
sont tranquillement absorbés par les occupations qui constituent la vie 
quotidienne. Jeff Wall parle du mode d’absorption dans lequel les per-
sonnages sont immergés dans leur propre monde et leurs activités et 
ne montrent aucune conscience de la construction de l’image et de 

la présence nécessaire du spectateur. 
Dans des images captivantes, nous 
regardons des personnages qui sem-
blent ne pas « jouer » leur monde mais 
«être dans» celui-ci. Je vois le « monde 
absorbant » comme un moyen de créer 
un récit dans lequel le spectateur ne 
se concentre pas sur la personne elle-
même mais est libre de se promener 
dans l’image ; la personne n’en étant 
qu’une partie et non son point central 
comme c’est le cas pour les images 
plus « théâtrales » où elle devient un 
« acteur » « monopolisant » l’attention du 
spectateur.

Angela Svoronou
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De la série Interlude, After the Breakfast, 2004-
2019

Travaillant la photographie, la vidéo et le dessin, les travaux de 
Karine Portal sont élaborés autour des notions de tempora-
lité, d’altération et d’identité. Ils se focalisent sur ces moments 
interstitiels, où oscillent, tour à tour, le flux et la vacuité. Les 
écarts, les strates, ce qui se joue « entre » -entre-temps ou entre 
les espaces, sont des éléments essentiels dans les formes 
qu’elle élabore.
L’idée de cycle, de processus de construction, de re-construc-
tion, de ré-écriture du temps et du vivant, sont pour elle des don-

nées importantes, qui lui permettent de produire des formes et d’inven-
ter des correspondances entre les différents mediums qui l’occupent.

Diplômée de l’école nationale supérieure des Beaux-Arts de Paris, 
Karine Portal poursuit ses recherches, participant régulièrement à des 
expositions en France et en Europe, des éditions, des expériences de 
collectifs, des festivals et des résidences.

L’île de Reil, photographies, 2017-2021
On sait peu de choses sur l’île de Reil. Découverte par le méde-
cin allemand Johann Christian Reil en 1796, cette région, située au 
fond du sillon latéral, est également appelée Cortex insulaire. Il s’agit 
d’une zone isolée, une enclave, comme une île, au milieu du cerveau. 
Elle serait, d’après les recherches scientifiques, le siège de certaines 
fonctions limbiques, telles l’intégrité physique. On présume également 
qu’elle serait le foyer de la conscience.
La conscience reste l’un des concepts les plus difficiles à définir. Per-
ceptuelle, intuitive, émotionnelle, elle est la relation intériorisée avec le 

monde et avec soi-même. Sorte de 
ressac, rumeur subjective, certains 
parlent d’un « arrière-plan en nous 
qui voit. »
L’idée de conscience, que chacun 
puisse avoir une île, au fond de soi, 
et que cette île serait l’épicentre de 
notre relation au monde, est le point 
de départ de ce travail.

Karine Portal
http://karineportal.com 

L’île de Reil, 2018
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Images libres de 
droits disponibles 
pour la presse sur 
simple demande

cathphilippot@relations-media.com 
et prunephilippot@relations-media.com

Lucile Boiron

Carne, de la série Womb, 2016-2019  

Martina Cirese 

Non posso più ripararti, 2018 Sarah Rossa #1, 2015

Frederik Danielsen

Drenge (Garçons), 2018 Drenge (Garçons), 2018

Céline Croze

Nothing Happened / Chacahua Mexico, 
2017

Nothing Happened / Chacahua Mexico, 
2017
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Leif Houllevigue

La montagne, 2018 La montagne, 2018

David Leleu

Atlas d’anatomie en coupe, 2019 Vue de magazine National Geographic 
ouvert, 2108

Alice Lévêque

La Salie, Marie, 06-08-2017 La Salie, Justine, 31-07-2016

Jeanne Dubois-Pacquet

Croquis géographie : Pierre Paul Jacques, 
Terre, Ciel, Mer, et Jean dans tout ça, 2018.

Images Lourdes suspendues, 2018

Myriem Karim

Saint-Jean-de-Buèges, France, 2019Chutes d’Iguazú, Argentine, 2020

Claire Dorn

Amazones, paroles de femmes, 2017 Amazones, paroles de femmes, 2017

Raphaëlle Peria

Hopea Odorata #5, 2019Cartographie sous marine #1, 2020

Patricia Morosan

Transcharpatia, “(I) Remember
Europe”, 2018
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Angela Svoronou

De la série Interlude, The Visitor, 
2004-2019

De la série Interlude, After the Breakfast, 
2004-2019

Frédéric Stucin

Las Vegas, 2015Las Vegas, 2015

Clarisse Rebotier

De la série 2054De la série 2054

Yorgos Yatromanolakis

The splitting of the chrysalis & the 
slow unfolding of the wings, 2018

The splitting of the chrysalis & the 
slow unfolding of the wings, 2018

Karine Portal

L’île de Reil, 2018 L’île de Reil, 2018

Manon Thomas

De la série Beautés, 2018-2019 De la série Beautés, 2018-2019

Emma Riviera

Big daddy, 2018  Panorama, 2018

Neus Solà

Portrait de Boule, 2016 Night Stars, 2016
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Frédéric STUCIN
 GALERIE NOMADE (EXTÉRIEUR/OUTSIDE) 

Karine PORTAL
 GALERIE Desmettre

David LELEU
Librairie des Halles

Alice LÉVÊQUE
SLO’ BOUTIQUE

LES ARTISTES EN RÉSIDENCE 
DE CRÉATION L’ÎLOT SAUVAGE

Claire DORN, Myriem KARIM, Raphaëlle 
PERIA, Clarisse REBOTIER VILLA PÉROCHON

Céline CROZE et Patricia MOROSAN
Espace d’arts visuels Le Pilori 

Angela SVORONOU
Pavillon Stéphane Grappelli  

Alice LÉVÊQUE
Atelier Clélia Alric

Lieux d’exposition
Ouverture du 8 avril au 15 mai, du mardi au samedi de 13h30 à 
18h, ouverture exceptionnelle le dimanche 25 avril, fermeture 
les jours fériés. 

Pour les lieux indiqués en rouge :

  OUVERTURE CONDITIONNÉE AUX AUTORISATIONS GOUVERNEMENTALES  

  OUVERTURE MAINTENUE  

  OUVERTURE MAINTENUE   



50 51

Image de couverture : © JH Engström, de la série October, 2016.

Contacts
Catherine Philippot – Relations Media
& Prune Philippot
248 boulevard Raspail - 75014 Paris
Tél. : 01 40 47 63 42
E-mail : cathphilippot@relations-media.com
prunephilippot@relations-media.com

CACP–Villa Pérochon
Patrick Delat - Directeur artistique
BP 59135 - 79 061 Niort CEDEX 9
Tél. : 06 82 11 05 26
E-mail : patrickdelat@cacp-villaperochon.com
www.cacp-villaperochon.com
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Villa Pérochon
64 rue Paul-François Proust (accueil public)
79000 Niort
Tél. 05 49 24 58 18
accueil@cacp-villaperochon.com
www.cacp-villaperochon.com


