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Une activité non essentielle… 
 

Sans vouloir remettre en cause les indispen-
sables précautions pour lutter contre la pro-
pagation du virus de la Covid 19, nous ne pou-
vons que nous insurger contre le traitement 

réservé, par les autorités, aux arts plastiques, 

activité qualifiée de non essentielle, terme 

bien maladroit sinon méprisant. Alors que les 

supermarchés et centres commerciaux res-
taient ouverts et très fréquentés, les musées, 

salons et autres manifestations de plasticiens 

étaient condamnés à la fermeture… voire à la 

faillite, pour ces dernières. 
Faut-il le rappeler, les plasticiens ont un 

rôle essentiel dans notre vie sociale. Ils apportent cette nourriture pour l’esprit dont le manque 

s’est fait cruellement sentir pendant les phases de confinement et de restrictions que nous 

avons vécues. Certes, les effets ne sont pas immédiats, mais ils laisseront des traces, comme 

en témoigne la recrudescence des affections psychiques constatées durant les mois passés. 

Et ce n’est pas fini… 
Vingt des vingt-deux plasticiens que nous exposons auraient dû exposer au printemps 

2020, puis à l’automne… Vous découvrirez donc leurs travaux avec un an de retard, enrichis 

d’une année d’activité dans un isolement plus ou moins total. Les deux autres, n’étant pas 

libres en mai, exposeront en novembre… Si… 
La situation de notre manifestation reste très précaire. Depuis des années, malgré le sou-

tien assidu du Ministère de la Culture, les subventions qui nous sont attribuées sont en diminu-
tion régulière, reflétant le désengagement progressif de l’État dans le domaine de la création 

artistique et, plus singulièrement, dans celui des arts plastiques. 
Face à cette situation, nous pourrions décider de combler le déficit budgétaire en deman-

dant une contribution pécuniaire aux exposants. Nous nous y sommes toujours refusés. En 

effet, dans les deux dernières décennies, le modèle de macparis a beaucoup été copié par des 

manifestations à caractère strictement commercial, peu soucieuses de la qualité des travaux 

présentés. Nous ne voulons pas que notre manifestation soit perçue comme appartenant à cet 

univers mercantile. De plus, une demande de participation financière, même minime, nous 

priverait des candidatures des artistes aux ressources les plus fragiles et, partant, de pans 

entiers de la création contemporaine : jeunes artistes ou pratiques plus difficilement commer-
cialisables (installations, performances, vidéos…) Nous l’avons constaté, depuis que nous 

avons pris cette mesure de gratuité, le nombre de dossiers reçus a plus que doublé, la partici-
pation a rajeuni et s’est féminisée, collant mieux à la réalité de la scène plastique contempo-
raine française. Nous nous en réjouissons. 

Il faut le rappeler, macparis, c’est aussi, en collaboration avec l’association Cynorrhodon – 

FALDAC, la programmation et le commissariat des cinq expositions annuelles de l’Espace 

d’art Chaillioux de Fresnes, avec une trentaine de plasticiens présentés chaque année, plus 

de 8 000 visiteurs annuels et un important programme de médiation vers les publics locaux… 
Nous tenons aussi à remercier, outre le Ministère de la Culture, l’Adagp et quelques mé-

cènes privés, dont Le Géant des Beaux-Arts, qui continuent à nous soutenir généreusement. 

Hervé Bourdin, Annick & Louis Doucet 
commissaires de la manifestation  



3 

Les exposants 

 
 
 
 
 
 
 

Claire Barbier ........................................................  4 
Sibylle Besançon ..................................................  5 
Alain Bouaziz ........................................................  6 
Yves Caillaud ........................................................  7 
Olivier Caroff .........................................................  8 
Lydie Chamaret .....................................................  9 
Alexandra Chauchereau .....................................  10 
Pierre Corthay .....................................................  11 
Antoine Denain ....................................................  12 
Lélia Demoisy .....................................................  13 
Didier Gianella ....................................................  14 
Manon Gignoux ................................................... 15 
Kilat .....................................................................  16 
Thibault Laget-ro .................................................  17 
Danielle Lescot .................................................... 18 
Dominique Liquois ..............................................  19 
Thibault Messac ..................................................  20 
Alexane Morin .....................................................  21 
Patrick Mourral ....................................................  22 
Fred Naud ...........................................................  23 
Jeanne Rimbert ..................................................  24 
Dominique Stutz ..................................................  25 

  



4 

Claire Barbier 
clairerosebarbier@gmail.com 
22110 MELLIONEC 
www.clairebarbier.com 

 
Claire Barbier est une multi-praticienne. Musicienne composant, non sans talent, des chansons 
qu’elle interprète elle-même, chanteuse et trompettiste dans un cirque ambulant, elle est aussi une 
plasticienne rompue à un grand nombre de techniques : modelage, céramique, thermoformage, 
soufflage du verre, forge, travail du métal, dinanderie, taille de pierre, moulage, photographie… Un 
tel spectre de compétences pourrait faire craindre un certain éclectisme. Il n’en est rien. Son travail 
affiche une remarquable cohérence.  

Selon ses propres mots, elle travaille sur l’animalité et l’ensauvagement depuis plusieurs an-
nées. Ses œuvres prennent la forme de modernes relectures des métamorphoses ovidiennes ou 
de mythes antiques qui hantent notre culture occidentale depuis des millénaires. C’est donc à une 
sorte d’intrusion, comme par effraction, dans l’inconscient collectif que Claire Barbier nous convie. 
Elle joue ainsi le rôle d’un très bachelardien sismographe des états d’âme mais aussi des fan-
tasmes de notre société, tiraillée entre humanité et animalité. 

 

 

Vers les fauves, 2019 
plâtre et poil de chevreuil, 47 x 75 x 48 cm   



5 

Sibylle Besançon 
sibylle.besancon@gmail.com 

22490 LANGROLAY-SUR-RANCE 
sibylle-besancon.fr 

Le trait et la fibre sont au 
cœur des travaux de Si-
bylle Besançon. Pour les 
œuvres présentées ici, ce 
sont des ronces, des fils et 
du coton. Ses réalisations 
empruntent aux techniques 
traditionnelles de la den-
telle, du tissage et de la 
vannerie, donnant à la no-
tion d’ouvrage de dames 
une nouvelle résonance 
qui n’a rien de désuet ni de 
mièvre.  

Les ronces et leurs épi-
nes peuvent servir à des-
siner des lignes dans 
l’espace, maintenant en 
tension des fils pour former 
les raquettes ovoïdes qui 
jouent le rôle de grosses 
gouttes d’eau dans son 
installation Il pleut des 
gouttes. Ailleurs, elles sont 
nouées de façon compacte 
pour former une sphère, 
grosse pelote ou planète 
improbable, légère et pi-
quante, attrayante et me-
naçante, suspendue au-
dessus du sol. Ailleurs 
encore, taillées en seg-
ments de longueur homo-
gène, elles sont com-
primées pour former une 
galette circulaire posée au 
sol, dont le centre attire le 
regard comme l’œil d’un 
cyclone. 

Dans tous les cas, ces 
pièces, dont le dévelop-
pement semble arbitraire-
ment arrêté, se posent en 
métaphore d’une crois-
sance vitale qui échappe 
au contrôle humain. 

  

 

Il pleut des gouttes, 2019 
installation à Taden 
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Alain Bouaziz 

bouazizalain@yahoo.fr 
75013 PARIS 
alainbouaziz.com 

 

 
Alentours 21, 2018 

peinture acrylique, fusain et  mine de graphite sur bois mélaminé, 97 x 109 cm 
 
 

De ses peintures de la série Alentours, Alain Bouaziz écrit : « Leur conception apparemment aléa-
toire et ondulante et la quasi-impossibilité de les réaliser sur châssis toilé font qu’elles sont inter-
prétées sur bois. Leurs silhouettes conçues sur une dématérialisation apparente et intuitive du 
support, expriment ma sensation à la fois physique et sensorielle de constamment traverser des 
espaces faits de vides fluides ou filant les contours d’écrans furtifs, imprévus et mobiles. Mes pein-
tures esquissent l’expression de ces passages et mon champ visuel peuplé de murs, formes et 
objets de diverses natures, toujours vus en partie ou durant un temps limité, renouvelés aussi. » 

Elles évoquent simultanément l’immensité de paysages et la proximité d’objets banals de 
l’environnement quotidien, récusent toute notion d’échelle et donnent une importance égale aux 
surfaces peintes et aux vides qui les trouent.  

Plus généralement, le travail d’Alain Bouaziz s’inscrit dans une réflexion sur ce qu’est la pein-
ture, alors qu’elle est donnée pour morte ou agonisante depuis quelques décennies.  
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Yves Caillaud 
ycailla ud19@orange.fr 

92190 MEUDON 
www.yvescaillaud.com 

 
Les Emmurés d’Yves Caillaud se présentent comme une mosaïque de petites boîtes juxtaposées, 
ouvertes vers le spectateur, chacune contenant, tel un reliquaire, un petit élément apparemment 
dérisoire : fragment de papier maculé de taches, morceau d’image ou de photographie, figurine, 
bout de bois, objet trouvé… En cela, sa démarche s’apparente à celle de Kurt Schwitters construi-
sant patiemment son Merzbau. Elle en diffère cependant radicalement en ce que ses constructions 
sont solidement charpentées, délibérément frontales et s’appuient sur une grille orthogonale sous-
jacente. 

Le résultat se présente ainsi comme un mur improbable dont chaque brique raconte une his-
toire. On peut aussi y voir une allusion aux façades de ces grands ensembles impersonnels dans 
lesquels l’Homme a du mal à trouver sa place et se bâtit un écrin protecteur contre la banalité, la 
perte d'identité et l’uniformisation de son environnement. 

Pour autant, rien de triste ou de pessimiste dans ces assemblages. Bien au contraire, on y per-
çoit une forme de pulsion génésique, de potentiel d’une expansion illimitée, comme une incoercible 
volonté de résister à la fatalité. 

 

 
Hors les murs, 2019 

technique mixte, 65 x 65 x 9 cm  
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Olivier Caroff 
oliviercaroff.art@gmail.com 
75015 PARIS 
www.ocff.fr 

 

Brise-glace, 2019 
huile sur toile, 120 x 140 cm 

 
Peintre, Olivier Caroff a été fortement influencé par le photoréalisme américain de l’entre-deux-
guerres. Ses compositions, en camaïeux de gris, trouvent leur source dans des photographies qu’il 
a prises, puis retravaillées sur ordinateur. Après mise au carreau, il les peint à l’huile sur des toiles 
de petit format. Le recours au format Polaroid leur confère un aspect délicatement suranné. 

Il y a, dans ce processus, un contraste presque dérisoire entre le caractère instantané de la 
photographie et le long et minutieux travail de restitution sur la toile. Éloge de la gratuité ? Volonté 
de se donner des contraintes pour échapper à un trop grand lyrisme ? 

Ses sujets évoquent la solitude de promeneurs dans des paysages, urbains, industriels ou ru-
raux, vides, hormis quelques silhouettes humaines non identifiables. Ses toiles deviennent ainsi 
des icônes de la nostalgie, de la mélancolie, de la rêverie, de l’isolement, de la solitude, mais loin 
de tout sentiment tragique 

Peut-être faut-il y voir aussi un écho, en négatif, au propos de Baudelaire : « L’homme aime 
tant l’homme que, quand il fuit la ville, c’est encore pour chercher la foule, c’est à dire pour refaire 
la ville à la campagne. » 
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Lydie Chamaret 
lydiechamaret@gmail.com 

35000 RENNES 
lydiechamaret.com 

 

 

Mes plats déployés, 2019 
satin, 80 x 160 x 45 cm 

 

Les œuvres de Lydie Chamaret s’intéressent à l’enveloppe corporelle – habits ou peau – en recou-

rant principalement aux tissus – avec une prédilection pour les satins – et aux techniques permet-

tant de les mettre en forme : couture, dentelles, plissés, tombés... Parfois à des matériaux moins 

conventionnels dans les métiers de la confection : fils métalliques, grillages, latex… Certaines 

pièces peuvent être nomades, destinées à être portées comme des vêtements, d’autres exposées 

comme des sculptures muséales autonomes, d’autres enfin se présentent comme d’improbables et 

dérisoires étuis protecteurs pour des objets banals. 

À bien les observer, au-delà d’un aspect ludique qui évoque les guirlandes et les confettis des 

manifestations carnavalesques ou des travaux enfantins de découpage et de dépliage, on y dé-

couvre de multiples processus d’hybridation ou de greffe. Les travaux de Lydie Chamaret convo-

quent, discrètement, le genre humain, l’animal et, parfois, le végétal ou le minéral. De véritables 

métamorphoses en action ou en devenir… 

Certaines de ses œuvres peuvent être pliées pour le stockage et ne prennent leurs dimensions 

réelles que lorsqu’on les étire, comme un accordéon, pour les déployer dans l’espace, horizonta-

lement, entre deux supports métalliques, ou verticalement, suspendus au plafond : épiphanie du 

regard... Les vides y jouent un rôle prépondérant, comme dans la dentelle, pratique que Lydie 

Chamaret revisite et réactualise aussi en usant des fils métalliques. Dialectique du plat et du vo-

lume, du plein et du trou… 
Dans tous les cas, il s’agit avant tout de transgressions… Mais présentées de façon apparem-

ment anodine… Pour mieux piéger le spectateur et le pousser à exercer son propre jugement… 
Une des fonctions essentielles de l’art…  
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Alexandra Chauchereau 
a.chauchereau@gmail.com 
92100 BOULOGNE-BILLANCOURT 
achauchereau.odexpo.com 

 

 

Dans ses pas #2, 2017  
peinture acrylique, 146 x 194 cm 

 

Alexandra Chauchereau a découvert, dans sa cave, le carnet de guerre de son grand-père pater-
nel, mobilisé pendant la Grande Guerre, notamment sur le front de Woëvre et la butte de Vau-
quois. Elle est retournée sur les lieux et les a photographiés afin de les peindre en y incorporant, 
comme dans un palimpseste, les écrits du carnet. Les textes sont reproduits avec sa propre écri-
ture ou celle de son grand-père projetée sur le support. Avec ses mots, la main de l’artiste trace ce 
que la propre main de son aïeul a tracé il y a cent ans.  

L’œuvre achevée, le texte peut avoir été partiellement ou totalement recouvert. C’est l’acte 
d’avoir mêlé les deux écritures qui importe pour elle. Dans ce travail de mémoire, sont donc con-
frontées deux images de la nature, celle, sous-jacente, de sa destruction par les pilonnages 
d’artillerie et celle, régénérée, qui l’a remplacée. Une belle métaphore de la capacité de résistance 
et de régénération de la vie, même lorsqu’elle fait l’objet de destructions massives. 
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Pierre Corthay 
pcorthay@gmail.com 
93100 MONTREUIL 

www.pierrecorthayartiste.com 

 

Pierre Corthay, bottier de formation et de métier, utilise les emballages les plus divers comme ma-
tière première pour ses travaux : cartons, coques thermoformées, matières plastiques, cales… Il 
les découpe, les assemble, les colle et les peint pour réaliser des volumes, de dimensions mo-
destes, dont l’aspect évoque des matériaux plus nobles : bois, métal, porcelaine, céramique, terre 
cuite… Il les présente sur des étagères, comme les trophées d’un improbable cabinet de curiosi-
tés, ou accrochés au mur. 

Au-delà du propos sur la possible rédemption d’objets normalement voués au rebut, sa dé-
marche a pour effet d’inverser les rôles. Ce qui était initialement conçu pour être contenant, creux, 
devient, par son action, contenu potentiel, convexe. L’accessoire se mue en objet digne d’intérêt… 
L’échelle des valeurs est subvertie. La chose dénaturée par son usage est, en quelque sorte, rena-
turée par l’intervention de l’artiste… 

Les couleurs sont chaleureuses, gourmandes comme celles de confiseries, contribuant, non 
sans malice, à brouiller encore un peu plus les pistes et à mener le spectateur là où il n’irait pas de 
lui-même. 

 
 

 

Sans titre, 2020 
carton thermoformé, feuille de cuivre, peinture vinylique, 25 x 25 x 6 cm  



12 

Antoine Denain 
a.denain@hotmail.fr 
76000 ROUEN 
antoinedenain.format.com 

 

Perdu le fil, 2020 
peinture acrylique sur papier, 162 x 195 cm 

 

Antoine Denain est peintre et dessinateur. Ses sujets sont ceux de la vie quotidienne, dans des 
cadrages serrés qui évoquent la photographie de reportage ou des photogrammes de films. Ses 
instantanés saisissent des personnages pris dans des actions insignifiantes, mais auxquels la mise 
en page confère une dimension imposante et énigmatique. Bien que ne se livrant à rien de specta-
culaire ni digne d’intérêt, ces êtres nous interpellent, nous déstabilisent et nous questionnent. Ils 
sont tellement présents que toute identification avec eux, toute projection du spectateur dans leur 
rôle devient impossible. Pas de désintérêt ni de distanciation, cependant, car ils aspirent le regar-
deur dans un monde mystérieux dont aucun indice ne permet de deviner les enjeux. Il ne s’agit pas 
de prendre leur place, mais de devenir leur interlocuteur et, peut-être encore plus, des enquêteurs 
chargés de percer le mystère qui les entoure. De reconstruire ou d’inventer une histoire dont ils 
seraient les acteurs… 

Au-delà de la prouesse technique de son hyperréalisme, Antoine Denain s’inscrit dans la des-
cendance de la grande peinture, notamment des Hollandais du siècle d’Or, auxquels il emprunte la 
technique du modelé des ombres et la subtilité dans le traitement de la lumière. Ceci a pour effet 
d’exacerber la personnalité des personnages mis en scène, qui, malgré leurs occupations banales, 
transmettent un sentiment de plénitude et d’intense méditation, comme s’il s’agissait de peinture 
religieuse. Une façon de traduire l’héroïsme du quotidien cher à Kierkegaard…  
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Lélia Demoisy 
lelia.demoisy@gmail.com 

78124 MONTAINVILLE 
www.leliademoisy.com 

 
De son travail, Lélia 
Demoisy écrit : « Mé-
langer les matières du 
vivant, peau, corne, 
bois… aux matières 

inertes du travail de 
l’homme redessine tout 
l’éventail de nos rap-
ports à la nature et en 
bouleverse ainsi notre 
compréhension. Les 
pièces que je crée 
abordent les notions 
de corps et d’individu. 
Elles posent la ques-
tion de l’utilisation de 
la matière du vivant, 
quelle qu’elle soit, 
comme ressource et, à 
l’inverse, la question 
de notre intervention 
dans les mondes clos 
de la nature. Mes re-
cherches questionnent 
nos rapports avec cet 
environnement dont 

nous sommes issus et 
qui, par moments, 
nous paraît si éloigné. 
J’interroge ce lien, ja-
mais neutre, que nous 
avons avec ces autres 
formes de vie. Il y a 

cohabitation, désir 
d’harmonie, rêverie, 
mais entre aussi en 
jeu la question du 
pouvoir, de la maî-
trise, voire de la sur-
vie. Et il nous plaît de 
penser que nous pou-
vons être les grands 
organisateurs du monde, l’observant dans sa globalité avec détachement, alors que, en réalité, il 
n’y a aucune frontière. » 

 

 
  

 

Betula #1 et Betula #2, 2018 
bois de bouleau et acier, 240 x 100 x 90 et 320 x 140 x 100 cm 
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Didier Gianella 
didier.gianella@free.fr 
13710 FUVEAU 
www.didifuse.com 

 

La crise, 2019 
collage, 90 x 90 cm 

Depuis de nombreuses années, Didier Gianella pratique le collage numérique. Sa banque de don-
nées visuelles inclut des habituelles images de notre société de consommation mais aussi une 
multitude de personnages dans les attitudes les plus diverses. 

Ses compositions minutieuses sont joyeusement iconoclastes, bousculant les conventions, 
chahutant les règles du bon sens et de la bienséance. S’érigeant en manifestes, elles véhiculent 
des slogans et des messages qui vont à contre-courant de la profusion des signes qui nous sub-
mergent au quotidien. Elles se font volontiers contestataires et revendicatives. 

L’univers poétique et ludique de Didier Gianella préfigure un au-delà de la modernité qui ne re-
nie cependant pas celui des surréalistes, notamment de Delvaux, Ernst, Magritte et Trouille, ni le 
monde des peintres dits naïfs ou celui de l’illustration de fables pour les enfants.  



15 

Manon Gignoux 
manon_gignoux@yahoo.fr 

75020 PARIS 
manongignoux.com 

Les travaux de Manon Gignoux convoquent de nombreuses techniques : photographie, dessin, 
sculpture, performance, installation, céramique, écriture, vidéo… Tous ont cependant comme point 
commun le vêtement et les matériaux mis au rebus. 

De sa démarche, elle écrit : « J’envisage le vêtement en tant que volume, sculpture à extraire, 
ombre à révéler. J’explore son rapport au corps, son devenir hors le corps, les traces de l’usage et 
les présences contenues. Le vêtement joue comme un substitut du corps. Le paradoxe du tissu, à 
la fois proche de notre intériorité et lié à l’apparence, ouvre mon exploration sur l’absence, 
l’invisible. […] Le vêtement est pour moi le prolongement inanimé de ce que fut un corps vivant, un 
support de vécu, la métaphore d’une vie nouvelle. Je travaille le temps comme un matériau en 
devenir : en défaisant l’habit, je le transforme et le fais évoluer. Ma recherche s’élabore à partir de 
survivances et de déplacements. J’aborde le dessin comme une esquisse de l’absence. L’image 
prend corps au fur et à mesure que j’en altère la surface. Au gré de cette destruction, une méta-
morphose se dévoile. Le travail des images et de la matière est le lieu d’une gestuelle dansée qui 
allège les traces et risque d’abîmer la mémoire. » 

 
 
 

 

Corps, Ombres, légumes, 2019 
aquarelle, encre et carbone sur papier, 80 x 120 cm  
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Kilat 
kilat.eric@gmail.com 
33800 BRUGES 
www.kilat.eu 

Il y a quelques années, nous avions présenté les grandes bâches peintes de Kilat sur des thèmes 
à l’acuité ravageuse. Dégoûté par la figuration et par la narration, l’artiste a désormais abandonné 
ce registre pour développer ce qu’il nomme, non sans un brin de dérision, le tranchisme… 

Dans la descendance des artistes de Support/Surfaces, Kilat décide de laisser la surface de la 
toile vierge ou badigeonnée en blanc, et de ne peindre que les tranches de son châssis. Le specta-
teur, initialement désarçonné par ce qu’il voit, commence par concevoir la présence d’une image 
qui aurait disparu pour ne laisser que des traces… Une observation un peu plus poussée révèle 
l’absence de couverture d’une couche sous-jacente. Le blanc de la surface est bien immaculé… Il 
faut donc admettre qu’il y a une œuvre mais qu’elle ne se situe pas là où on s’attend à la trouver. Il 
y a eu déplacement, migration, passage à la frontière, aux limites…  
Dans ce processus, l’artiste nous révèle la profondeur, l’épaisseur d’une peinture dérobée au re-
gard, comme la part oubliée de l’œuvre, un hors-champ relégué sur le chant du châssis… 

 

 

Tranches, 2019 
spray acrylique sur toile 3D, dimensions variables’  
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Thibault Laget-ro 
tibolaget@yahoo.fr 

78490 GROSROUVRE 
www.laget-ro.com 

 

La Madone, 2019 
peinture acrylique sur toile, 200 x 200 cm 

 
La peinture de Thibault Laget-ro se situe dans la descendance du mouvement de la Figuration 
Narrative, notamment des travaux de Gérard Fromanger ou de Gérard Guyomard. Elle en diffère 
cependant par plusieurs aspects. Les figures qui peuplent ses peintures sont composées d’aplats 
de couleurs qui récusent toute profondeur physique mais exaltent leur expressivité. Contrairement 
à ses aînés, Thibault Laget-ro ne peint pas des passants anonymes et inactifs, mais des person-
nages en mouvement, engagés dans des activités de la plus haute importance. Leurs corps se 
substituent à leurs visages absents pour nous transmettre leur message.  
Ses travaux récents, souvent inspirés par les convulsions de l’actualité, s’intéressent à la percep-
tion de la liberté, non pas considérée comme statique mais comme un processus fluide et continu. 
Pour ce faire, il oppose, au sein de la même composition, la représentation de personnes enga-
gées dans des épisodes violents à d’autres qui les observent, souvent à distance, avec une indiffé-
rence détachée, dénuée de toute empathie.  
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Danielle Lescot 
contact@daniellelescot.com 
75012 PARIS 
www.daniellelescot.com 

 

Danielle Lescot s’initie à la 
céramique à l’adolescence et 

se passionne ensuite pour la 
peinture, avant de revenir à 
ses premières amours. Par-
tant d’une abstraction libre, 
gestuelle, elle a progressi-
vement adopté une géomé-
trie rigoureuse recourant à 
des couleurs vives et den-
ses. 

Ses œuvres, peintes ou 
en volume, ont, malgré leurs 
dimensions modestes, une 
forte présence architecto-
nique. Les céramiques, jux-
taposées, créent un univers 
urbain, celui d’une ville uto-
pique, gaie, dénuée de gri-
saille, tonifiante, avec ses 
tours, ses arches mais aussi 
ses brisants. Pour autant, 
cette dimension architectu-
rale ne la fait pas renoncer à 
une forme de sensualité et 
de légèreté. Elles se mani-
festent par la qualité tactile 
des surfaces émaillées, vi-
brantes, et par les rythmes, 
quasiment musicaux, qui ani-
ment ses séries. 

Par certains aspects, les 
travaux de Danielle Lescot 
nous replongent dans l’uni-
vers de l’enfance et de ses 
jeux. Des jeux dans lesquels 
les cubes auraient été rem-
placés par des briques mul-
ticolores, sans en oblitérer la 
dimension ludique, gratuite 
et libertaire. 

 
  

 

Constructions, 2015 à 2019 

installation : terre cuite émaillée et crayon sur papier 
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Dominique Liquois 
dominique.liquois@gmail.com 

75019 PARIS 
dominiqueliquois.com 

 

Dans ses peintures com-
me dans ses créations en 
volume, Dominique Li-
quois intègre des modèles 
formels qui appartiennent 
à divers registres, naturels 
ou technologiques, pré-
sents ou passés, réels ou 
fantasmés. Elle les déna-
ture par le recours à des 
couleurs vives, parfois aci-
dulées, puis les assemble 
par collage, juxtaposition, 
superposition, ligature ou 
couture, sans souci d’é-
chelle, pour créer des 
univers ludiques et joyeux 
dans lesquels toute réfé-
rence aux éléments d’ori-
gine s’efface au profit 
d’une unité d’ensemble. 

De ce point de vue, la 
peinture de Dominique Li-
quois peut être considérée 
comme une résurgence 
du baroque, un baroque 
qui aurait été expurgé de 
tout pathos, de toute vel-
léité ostentatoire ou dé-
monstratrice, au profit de 
la seule forme, de ses 
interactions avec ses voi-
sines et avec son envi-
ronnement. Il en résulte 
un mouvement, un dyna-
misme, obtenu sans re-
courir aux vieilles ficelles 
de la gestualité.  
 
   

Des choses, n° 4, 2018 
peinture acrylique sur toile et rembourrage, 57 x 53 x 12 cm 
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Thibault Messac 
messacthibault@gmail.com 
33130 BÈGLES  
www.messac-thibault.com 

 

 

 

 

Follow Alice, 2018-2019 
impression photographique sur bâche, 300 x 600 cm 

 

 

 
Thibault Messac est un plasticien tératologue. Il s’intéresse aux déformations, aux altérations qui 
engendrent ces monstres plus ou moins familiers, générateurs d’un sentiment d’attraction-
répulsion, de cette inquiétante étrangeté qui habite toutes ses compositions. Son travail s’appuie 
sur une observation quasi scientifique de l’anatomie des végétaux, des paysages ou des corps 
qu’il se propose de manipuler. Il essaie d’en comprendre la structure, les articulations, les modes 
de croissance, avant de leur appliquer un processus de déformation et/ou de multiplication.  

Les monstres résultants semblent ainsi plausibles à défaut d’être possibles. L’informe, chez 
Thibault Messac, n’est pas accidentel. Il répond aux lois d’une biologie aux principes de base, 
certes farfelus, mais cohérents. Sa démarche s’apparente à celle de certains surréalistes – on 
pense notamment aux structures molles de Dalí – mais avec un systématisme scientifique presque 
forcené que Breton et ses amis auraient certainement condamné. Ses tirages photographiques, 
sur des bâches, peuvent atteindre 10 mètres de largeur, ce qui accentue leur caractère monumen-
tal et oppressant. 
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Alexane Morin 
alexane.morin@sfr.fr 

75012 PARIS 
www.instagram.com/morin.alexane/ 

 
Les thèmes de prédilection de la jeune Alexane Morin sont l’histoire, l’espace, l’architecture, la 
ville, le passage de l’ancien au nouveau, la construction, la destruction, la reconstruction, le dépla-
cement de la forme… Elle les exprime à travers la sculpture, l’installation, la photographie et le 
dessin. Son travail s’appuie sur la mise en tension de rapports contradictoires, de forces opposées 
entre les éléments, par exemple dans le recours à des matériaux fragiles, comme la cire ou la 
faïence, dans des registres formels se référant à la stabilité de l’architecture. On le constate dans 
sa série Les témoins, dans laquelle de fragiles cubes en céramique, rouges comme de la brique, 
sont suspendus en l’air par de solides piètements en acier. 

Alexane Morin se livre à un processus de collecte et d’archivage d’images d’environnements ci-
tadins voués à la destruction ou à la disparition. Selon ses propres mots, elle use du passage 
d’une chose à une autre, d’un décalage entre un état stable des éléments en présence et la possi-
bilité d’une mise en place à venir. En témoigne sa série des Stockages, tirages photographiques, 
en noir et blanc, de scènes urbaines en voie de disparition sur de délicats blocs de cire. 

 
 
 

 

Séries Les témoins et Stockage, 2020 
céramique et structure en acier, dimension variable / cire, 16 x 11 x 1,5 cm  
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Patrick Mourral 
p.mourral@gmail.com 
93300 AUBERVILLIERS 
www.patrickmourral.com/fr/accueil.html 

 
 

 

Mystic Forest #01, 2019 
impression pigmentaire, 52 x 64,5 cm 

 
Patrick Mourral, photographe, se positionne volontiers aux antipodes du reporter de guerre. Au lieu 
de témoigner de la cruauté de notre monde, il décide d’en exhaler les beautés et sa dimension 
positive, de le présenter sous un jour meilleur. Cependant, sa démarche demeure essentiellement 
narrative. Il raconte des histoires. Des histoires réelles ou utopiques, s’appuyant sur des images 
glanées non pas çà et là autour du globe, mais dans ce que l’artiste nomme L’archipel constitué de 
mondes sans existence géographique physique mais qui contribuent à un état d’esprit, à une sorte 
d’élégance de l’âme qui rend les choses plus légères, le quotidien plus magique, la communication 
plus subtile…  

Ce qui frappe, avant tout, dans les clichés de Patrick Mourral, c’est la condensation, dans un 
petit format, d’une multitude d’états physiques ou spirituels, de pérégrinations sans destination 
connue, de quêtes inassouvies, d’une forme de nomadisme tant matériel que mental. Le paradoxe 
de sa démarche narrative réside en ce que ses images sont statiques, hiératiques, même, déniant 
toute impression de mouvement, comme dans un monde où tout aurait été figé pour l’éternité.  



23 

Fred Naud 
naudfrederic44@gmail.com 

44300 NANTES 
naudfred.com 

 

 

Les productions de Fred 
Naud sont singulières. Elles 
sont à la fois pièces de mo-
bilier et œuvres d’art, dans le 
sens où on l’entend habituel-
lement. L’artiste revendique 
cet entre-deux, combinant, 
non sans une malicieuse 
ironie, surréalisme et fonc-
tionnel. 

Les néo-organismes de 
son projet Carbon Rock sont 
réalisés à partir de poudre 
de carbone, minéralisation, à 
ses yeux, du concept écolo-
gique d’émission carbone. Il 
rend visible et matérialise 
ainsi ces millions de tonnes 
de carbone émises par les 
activités humaines. Il en fait 
la matière première d’un pro-
cessus créatif qui, des traces 
de notre passage sur notre 
planète, constitue un terreau 
fertile pour de nouvelles for-
mes de vie, pour des espè-
ces à venir.  

Cette réflexion sur la rési-
lience nous rappelle que la 
Terre ne nous a pas atten-
dus pour commencer son 

histoire et continuera à tour-
ner au-delà de l’extinction de 
notre espèce. Conscient de 
l’insignifiance de l’Homme à 
l’échelle des temps géolo-
giques, Fred Naud pose la 
question : et si cet élément 
au noir si profond qui semble 
nous mener à notre extinc-
tion devenait une lumineuse 

source de vie ? 
  

 

Carbon Rock Globul Screws,2019 
coulée de béton dans un moule silicone avec piètement en acier et 
incrustation de vis en résine – coquille réalisée par formage en di-

nanderie de deux plaques de laiton, 30 x 20 x 20 cm  
© Photo : Gildas Paré 
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Jeanne Rimbert 
rimbertjeanne@gmail.com 
75019 PARIS 
jeannerimbert.wixsite.com/sculpture 

 

The Lost City of J de 
Jeanne Rimbert est, se-
lon les mots de l’artiste, la 
cartographie d’un monde 
imaginaire devenu es-
pace d’installation. Elle y 
empile des éléments dis-
parates dans des équi-
libres instables, échos de 
la précarité et de la fragili-
té de nos vies. Ce reli-
quaire profane, simulta-
nément attirant et repous-
sant, peut être lu comme 
la trace d’une civilisation 
perdue, le chaos dont 
sortira un monde nou-
veau, la volonté désespé-
rée de résister à l’inexo-
rable effacement de toute 
activité humaine ou un 
champ archéologique con-
servant les témoignages 
d’une activité passée, la 
nôtre ou celle de l’artis-
te… 

Jeanne Rimbert a re-
levé le défi de meubler 
les casiers de l’escalier 
du Bastille Design Center 
en y présentant des piè-
ces qui font miroir à The 
Lost City of J et à l’archit-
ecture de type Baltard du 
lieu. Elle exploite des mo-
tifs présents dans les 
deux environnements – 
plaques au sol, colonnes 
en fonte, gouttières, gril-
les, croisillons, verrière… 

– qu’elle décline sur de fines plaques extrudées en terre noire émaillée, de la taille des casiers, et 
placées devant certains d’entre eux, ne les obstruant que partiellement. La cage d’escalier se 
transforme ainsi en une sorte de ruche ou en un complexe d’habitation aux multiples cases norma-
lisées, mais contenant, chacune l’espoir d’une vie potentielle. 

 
  

 

The Lost City of J, 2017-2020 

faïence et grès émaillés, 110 x 160 x 160 cm 
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Dominique Stutz 
dominique.stutz@gmail.com 

68800 RODEREN 
dominiquestutz.com 

 

Dominique Stutz est fasci-
née par les micro-orga-
nismes – bactéries, pla-
naires, amibes, champi-
gnons ou algues micros-
copiques, virus…– obser-
vés au microscope élec-
tronique. Elle en admire la 
variété des structures, des 
formes, des surfaces, le 
foisonnement des cou-
leurs... 

Démesurément agran-
dis, ces organismes, invi-
sibles à l’œil nu, donnent 
naissance à de grandes 
céramiques en grès émail-
lés, aux couleurs cha-
toyantes, aux formes par-
fois étranges mais toujours 
séduisantes. 

En regardant ces piè-
ces, on en vient à oublier 
le caractère potentielle-
ment dangereux de cer-
taines de ces formes pri-
mitives. Le spectateur est 
invité à y découvrir le point 
de départ d’un univers en 
gestation, les prémices 
d’un développement, d’une 
évolution, de la vie… Il en 
vient à les considérer non 
pas comme des menaces 
mais comme une célébra-
tion du vivant, une étape 
initiale d’un cycle de pha-
ses interrompues de ger-
mination, d’épanouisse-
ment et de maturité. Un 
hymne à la liberté, une 
occasion de réjouissance 
et de célébration du vivant… 

.  

 

Germination, 2018 
Grès émaillé, 35 x 50 x 22 cm 
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mac2000 – macparis 

 
mac2000, association sans but lucratif, organise, entre autres activités, les manifes-

tations macparis, au printemps et à l’automne de chaque année. Elle est aussi as-

sociée à la programmation et à la gestion de l’Espace d’art Chaillioux de Fresnes 

(www.art-fresnes94.fr) qui présente, chaque année, cinq expositions de plasticiens 

contemporains à découvrir. 

Conseil d’administration 
Hervé Bourdin, président 
Louis Doucet, vice-président/trésorier 
Annick Doucet 
† Concha Bénédito, présidente d’honneur 

Commissaires de l’exposition 
Hervé Bourdin 
Annick Doucet 
Louis Doucet 

Chargés de communication 
Hervé Bourdin 
Louis Doucet 

Rédaction des notices et webmaster 
Louis Doucet 

 

macparis  est organisé avec le soutien du Ministère de la Culture (Direction Générale de la Création 

Artistique) et de l’ADAGP, société des Auteurs dans les arts graphiques et plastiques. La société Le 

Géant des Beaux-Arts est partenaire de macparis. 

Faire un don  
pour permettre à des artistes d’exposer dans les meilleures conditions 
Pour les particuliers 

Tous les dons, même de quelques euros, sont les bienvenus.  
Vous pouvez faire votre don dès maintenant, en ligne, de façon sécurisée, en cliquant sur le bouton 

prévu à cet effet sur notre site www.macparis.org. 
Pour tous les dons supérieurs ou égaux à 20 €, sur présentation du reçu, nous vous offrirons un 

exemplaire du catalogue de notre manifestation. De plus, pour tous les dons supérieurs ou égaux à 

80 €, nous vous établirons un certificat de déductibilité fiscale qui vous permettra de déduire 66 % de 

son montant de votre impôt sur le revenu, dans la limite de 20 % de votre revenu imposable. 
Pour les entreprises 

Votre entreprise peut aider MAC2000. Plusieurs possibilités sont envisageables.  

 Créer un carré mécénat : plusieurs artistes pris en charge par votre entreprise.  

 Communication d’entreprise : le Bastille Design Center lieu de rencontre avec les clients 

ou les employés de votre entreprise.  

 Améliorer votre visibilité : votre logo sur le site et sur les éléments de communication de 

macparis. 
Contactez-nous à l’adresse contact@macparis.org. 

MAC2000 
Association loi 1901 à but non lucratif 

19 allée du Clos de Tourvoie 
92260 FRESNES 
06 89 91 47 00 
www.macparis.org  
contact@macparis.org 
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