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Propos liminaire 
relatant l’histoire de l’exposition 

 et proposant quelques pistes informelles pour l’histoire des arts 
 
 Présenter le concept de cette exposition revient nécessairement à faire un bond dans le 
temps. En fait, cette exposition s’inscrit parfaitement dans le cadre du projet départemental en arts 
visuels 2009/2010, « Dessine-moi une histoire »… Car elle est l’aboutissement d’une cascade de 
petites histoires ! 

 
 

 J’ai fait la connaissance de Nicolas Sénégas, le photographe, d’une manière tout à fait 
fortuite. En passant sur les détails, j’ai réservé une de ses œuvres, une fée, et je lui ai dit qu’un jour 
ou l’autre nous serions amenés à travailler ensemble, son univers étant tout à fait unique. Un an 
plus tard, je lui proposais, dans le cadre du projet départemental « Tu as vu ta tête ? » deux 
expositions, l’une au musée Toulouse-Lautrec avec le soutien de Mme Devynck, le Conservateur 
en chef, l’autre au château de la Falgalarié à Aussillon, avec celui de l’association Arts et Cultures 
et de sa présidente, Mme Paule Carayol. Il s’agissait en fait d’un face à face sur la thématique du 
portrait entre l’art de Nicolas Sénégas et celui très réaliste d’Adrien Duquesnel, un jeune 
photoreporter. Voilà pour la première histoire… 
 
 La deuxième prit aussi son temps pour se développer. J’appris fortuitement par Nicolas 
Sénégas qu’il connaissait Patrick Lamouroux et ce qui m’intéressa fortement fut de savoir qu’il 
travaillait le métal, qu’il soudait et forgeait… Un jour, il eut une exposition à Monestiers, une sorte 
de face à face aussi entre une peintre, Monique Maignal, et le sculpteur Patrick Lamouroux. 
L’exposition était plus qu’intéressante mais une œuvre, plus que les autres, retint mon attention : un 
danseur, véritable prodige de grâce et d’équilibre.  
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 La troisième histoire s’enchaîna aussitôt. Sur les lieux de l’exposition (j’étais venu avec 
Nicolas Sénégas), j’ai proposé un pari aux deux artistes. Patrick Lamouroux était en train de 
travailler sur une sirène, il m’en parlait avec passion ; cette créature vivait déjà, elle avait d’ailleurs 
une histoire. Je lui proposai de l’exposer dans le cadre du projet départemental, cet hybride est un 
mythe, un personnage de conte et de légende, et je demandai à Nicolas Sénégas de s’emparer de 
l’histoire de la sirène pour en créer une autre par le médium photographique. 
 
 La quatrième histoire fut la rencontre avec Marie Peyrille, directrice de la MJC d’Albi 
plusieurs fois partenaire de l’Inspection Académique (Christel Gerbaud – Photographies & Hier-o 
glyphe aujourd’hui – le monde de Monsieur Pauzié en 2009). Convaincue par le concept, elle mit à 
la disposition des artistes les infrastructures de la MJC. 
 
 C’est ainsi que cinq marins sont apparus. Pour la « petite » histoire, deux d’entre eux sont le 
fils et la fille de Patrick Lamouroux. Nicolas Sénégas a imaginé que cette sirène de métal remontait 
du fond des mers poursuivies par cinq marins particuliers, des rescapés du Koursk.  
 

 
 
 

Tout le monde se souvient de cette tragédie d’août 2000 n’ayant fait aucun survivant. 
Nicolas Sénégas a perpétué le mythe de l’immortalité des défunts en mer qui continuent à parcourir 
les océans. Par contre, ils ont changé, ils ont muté ; comme leur proie, ils sont devenus hybrides et, 
ainsi, se rapprochent d’elle par-delà la chasse. 
 
 L’histoire a continué par la mise en scène de l’exposition : positionnement de la sirène, 
installation des photographies, création d’une ambiance originale par le travail des lumières…  
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Outre les référents proposés par les artistes dans le questionnaire qui leur a été proposé et 
ceux des pistes pédagogiques, on ne pourra s’empêcher de faire des liens et des comparaisons. 
Ainsi, Nicolas Sénégas s’est glissé parmi les modèles et s’est mis en scène en marin  aveugle, celui 
qui ne peut que deviner la sirène… La tenue qu’il porte n’est pas sans rappeler les icônes 
masculines de Jean-Paul Gaultier. Les mises en scène peuvent être comparées ; par le principe non 
par la technique, le sens ou l’atmosphère, à celles de Pierre et Gilles. 
 
 
 
 
 
 
 
 
 
 
 
 
 
 
 
 
 
 
 
 
 
 
 
 
 
 
 
 
 
 
 
 Enfin, ne passons pas sous silence une des tenues préférées de Pablo Picasso ou la casquette 
de Corto Maltese : 
 
 
 
 
 
 
 
 
 
 
 

 
 

Jean-Paul Gaultier Mondino 
pour Jean-Paul Gaultier 

Le marin 
par Pierre et Gilles 

Les artistes, photographe et peintre, Pierre et Gilles se 
sont aussi mis en scène en marins. 
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La sirène, elle-même, offre d’innombrables pistes tant au niveau littéraire que plastique… 

Nous pensons tout de suite à la petite sirène d’Andersen, aux nixes nordiques, à la Loreleï, aux 
mermaids… Ce peut être l’occasion de différencier ces dernières des sirens anglo-saxonnes. Sans 
oublier les créatures hybrides mais aériennes et ailées de la mythologie grecque (le point commun : 
le chant). 
 
 
 
 
 
 
 
 
 
 
 
 
 
 
 
 
 
 
 
 
 
 
 
 
 
 
 
 
 
 
 
 
 
 
 
 
 
 
 
 
 
 
 
 
 

 

 

 

De Copenhague à Vézelay, en passant par Espalion, 
dans l’imagerie enfantine d’Arthur Rackham comme 
dans l’idéalisation féminine de Hiroshi Nonami, la 
sirène véhicule un profusion de mythes, endosse une 
identité tantôt maléfique, fourbe et pernicieuse, voire 
lubrique ,tantôt bénéfique, salvatrice et héroïque… 
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 Ce mythe de la sirène est présent dans de nombreuses civilisations, à tel point que les 
cryptozoologues tout autant que les faussaires s’y sont intéressés. Depuis l’époque des cabinets de 
curiosités jusqu’au début du XX° siècle, ont été proposées aux regards curieux des créations 
composites prêtes à satisfaire les envies de merveilleux. Certes, ces sirènes n’évoquaient guère les 
créatures des contes mais, aidées en cela par l’exploitation de naissances hors du commun 
(symèles), dans l’inconscient collectif, elles rejoignaient les satyres, les centaures, les harpies qui 
représentent le côté « animal » de l’espèce humaine. 
 
 
 
 
 
 
 
 
 
 
 
 
 
 
 
 
 
 
 
 
 
 
 
 En fait, à un certain point, la monstruosité a toujours fasciné. Le statut de monstre, qu’il soit 
composite ou très humain a été exploité par les artistes depuis que l’Homme et l’Art sont nés.  
 
 
 
 
 
 
 
 
 
 
 
 
 
 
 
 
 
 

  

 

Sirènes composées 
d’assemblages divers : corps de 
poisson, tronc et tête de singe, 

corps de raie… 

 

Fragment de planche 
médicale concernant les 

naissances d’enfants symèles 

 

 

L’être humain peut être monstrueux, comme, par exemple, 
chez Jérôme Bosch (Le portement de croix, fragment) ou 

Cindy Sherman (sans titre)… 
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 Cette hybridation a toujours été chère à Jean Cocteau. Même lorsqu’ils gardaient leur 
intégrité physique, ses personnages pouvaient avoir des caractéristiques ou des pouvoirs 
monstrueux. 
 
 
 
 
 
 
 
 
 
 
 
 
 
 
 
 
 Une chasse, une traque, recèle toujours de la violence.  Les scènes de bataille hantent 
l’histoire de la peinture et de la sculpture comme le septième art. 
 
 
 
 
 
 
 
 
 
 
 
 
 
 

 

 

Le monstre, tout en gardant son statut de créature hors 
norme, voire terrifiant, peut être attendrissant, beau, 
majestueux, séduisant et… humain ! Comme chez Cocteau 
(La Belle et la Bête) ou Evelyn de Morgan (The sea 
maidens)… 

 

 

 

Que ce soit la glorification provocatrice 
et dénonciatrice de Warhol ou la photo 
de presse qui frôle la parabole, l’arme 
évoque toujours cette capacité de 
destruction que peut révéler à tout 
instant l’espèce humaine. 
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 Pour terminer ce propos, il faut s’attarder sur le titre et l’organisation matérielle de 
l’exposition. 
 
 Spare parts… Pièces de rechange… Ou pièces détachées… 
 

 
 
 Six éléments seulement : une sculpture et cinq photographies réalisées par deux artistes 
différents mais en interaction. 
 
 Enfin l’absence des cartels contribue à la fois à l’unité de l’exposition et à la prise en 
compte de chacune des œuvres en tant qu’élément d’un tout : les pièces de rechange…  
 
 De plus, la sirène de Lamouroux est constituée d’éléments épars, à l’origine, de rebuts 
réunis pour créer autre chose ; les modèles de Sénégas ont perdu leur « humanité originelle » par 
l’adjonction d’éléments prélevés ailleurs. 
 
 
 
 
Henry Thiel 
 
Conseiller pédagogique pour les Arts Visuels 
 
Inspection Académique du Tarn 
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Aperçu de l’exposition 
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Plan très shématique 
 
 

 
 
 
 
 
 
 
 
 
 
 
 
 
 
 
 
 
 
 
 
 
 
 
 
 
 
 
 
 
 
 
 
 
 
 
 
 
 
 
 
 
 

Hall de la MJC 
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Qui est Patrick Lamouroux ? 

 
 
 
 
 
 
 
 
 
 
 
 
 
 
 
 
 
 
 
 
 
 
 
 
 
 
 
 
Patrick Lamouroux, 52 ans, est né à Oran d’une famille de Pieds Noirs arrivée en Algérie en 1920 
et ayant quitté le pays en 1975. Une partie de sa famille est composée d’enseignant(e)s, l’autre, de 
milieu ouvrier, est liée aux métiers du métal (chaudronnerie, métallurgie).  
 
Il est professeur d’EPS et formateur d’enseignant(e)s depuis 30 ans, dans le premier degré (Ecole 
Normale, IUFM puis conseiller pédagogique EPS).  
 
Une passion : la restauration de motos anciennes et la construction de choppers. Patrick a 15 ans de 
pratique des Arts Martiaux (Tae Kwon Do, Iaï Do, Kendo), il a été danseur contemporain pendant 
10 ans au sein de la Cie amateur « Le dégorgeoir ». Actuellement, il collabore à la revue 
« Freeway ». Il affirme s’essayer « tant bien que mal à la sculpture sur métal depuis 3 ans »… 
 
 
 
 
 
 
 
 
 

 

Portrait de l’artiste par Nicolas Sénégas 
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12 questions à Patrick Lamouroux 
 

1) Comment et quand avez-vous commencé à vous exprimer à travers la pratique artistique ? 
 
J’ai toujours dessiné et j’ai travaillé, il y a vingt ans, pour un dessinateur de bande dessinée, 
Marcel Coucho (« Le banni », « Doc Savage », « Poumothorax »…).  
 
 
 
 
 
 
 
 
 
 
 
 
J’ai fait pour lui des mises en couleur à l’Echoline et des encrages. Pendant une dizaine 
d’années, j’ai fait de la danse contemporaine au sein de « Densité » et connu une longue période 
de création collective pour la scène au sein de la compagnie « Le Dégorgeoir ». Quand j’ai arrêté 
la danse, le deuil a été difficile et j’ai essayé de retrouvé une nouvelle direction dans la sculpture. 
 

2) Y a-t-il eu des périodes particulières dans votre vie artistique ? 
 
J’ai commencé il y a trois ans par des masques de type primitif ou d’inspiration africaine. Ceux-
ci étaient réalisés surtout par assemblages de matériaux divers soudés. Puis je me suis équipé 
avec une petite forge, un chalumeau oxy-acétylénique et j’ai commencé des volumes, toujours 
figuratifs, par formage à chaud. La sirène représente un mélange de ces deux techniques. C’est 
le plus gros volume que j’ai fait et ceci est en relation avec la résolution de problèmes très 
concrets (poids, déplacement de la sculpture en cours de travail…). 
 

3) Quels sont les points de départ ? Qu’est-ce qui déclenche une phase de création ? 
 
En premier lieu, l’envie de faire… qui est plus forte que la question de ce que je vais faire. 
J’attends longtemps que je me sente au claire avec ce que je voudrais réaliser (position, attitude 
générale, impression…) et j’essaie d’imaginer ce que je sentirais « avec les mains » si je touchais 
le volume fini. Je dessine parfois, mais assez brièvement, parce que j’ai l’impression que cela 
m’éloigne de la perception en volume. Avec le métal, le travail est long et la forme globale ne 
naît que peu à peu, ce qui est parfois frustrant.  
 

4) Avez-vous des pratiques plastiques récurrentes ? Si oui, lesquelles ? 
 
Soudure, brasure… formage à chaud ou à froid… Sur différents métaux (fer, cuivre, inox, 
plomb…), martelage… détournement d’objets. 
 

5) Quelle importance accordez-vous à la couleur ? 
 
La palette des couleurs est à première vue limitée avec le métal : soit vers les rouges avec les 
oxydes, la rouille, soit vers les bleus avec le cuivre ou la chauffe. Je ne m’y intéressais pas, au 
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début, j’étais centré plutôt sur la forme, la dynamique. J’essaie actuellement de trouver des 
solutions techniques ou des matériaux (verre par exemple) qui pourraient enrichir cette palette. 
 

6) Quelle importance accordez-vous à la matière ? 
 
La matière, c’est la couleur, par le choix du type de métal mais c’est aussi le poids, par 
l’épaisseur. J’essaie de travailler avec des matériaux plus épais, plus denses. Il me semble que 
cela contribue à une présence plus importante, au final, de la sculpture. Mais plus le métal est 
épais, plus il est long à chauffer, difficile à tordre ou à déformer… 
 

7) Vous vous exprimez avec des matériaux lourds. Parallèlement, vous vous exprimez par la 
danse. Est-ce un défi pour vous de donner à de la matière inerte ? 

 
Le métal n’est lourd et difficile à travailler que lorsqu’il est froid. Dés qu’on le chauffe, il devient 
mou… Jusqu’à l’état liquide. Dans ce que je réalise, j’essaye d’être attentif à une dynamique, 
une tension qui doit donner du mouvement à ce qui est immobile. En danse contemporaine, on 
doit apprendre à être aussi présent dans l’espace quand ‘on ne fait rien » que quand « on 
bouge ». Dans les personnages que je réalise, j’essaie de leur donner un « ailleurs », une 
direction, une intention de déplacement que l’on pourrait leur prêter… Et qui contribuerait à 
leur donner vie. 
 

8) Avez-vous des artistes de référence ? 
 
Je suis assez éclectique. 
En danse :   Pina Bausch,     Maguy Marin... 
 
 
 
 
 
 
 
 
 
 
 
 
 
 
En bande dessinée: Goossens,     Will Eisner... 
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En peinture: Egon Schiele,    Giger,     Lucian Freud... 
 
 
 
 
 
 
 
 
 
 
 
 
 
 
 
En musique: les Rolling Stones,      Led Zeppelin... 
 
 
 
 
 
 
 
 
 
 
 
 
 
 
 
 
Pour le côté bricolage, je me sens proche des artistes de la Kustom Kulture. 
 
 
 
 
 
 
 
 
 
 
 
 
      9) Quels sujets ou thématiques ont eu ou ont votre attention ? 
 
Je suis sensible à tout ce qui m’apparaît organique, charnel… Humain. 
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10) Quel regard avez-vous sur votre cheminement artistique ? 
 
Je ne me considère pas comme un artiste. J’ai juste une pratique artistique et il y a un côté 
bricolage dans cette pratique qui m’attire. J’ai trop peu d’années de pratique pour que l’on 
puisse parler d’un « cheminement ». Mes quinze années de pratique des Arts Martiaux, puis les 
dix années de Danse Contemporaine et ce que je fais actuellement en sculpture me semblent une 
seule et même chose… 
 

11) Comment percevez vous la création artistique actuelle sinon dans le monde, en tout cas en 
France. 

 
Comme un foisonnement fascinant que personne ne peut embrasser du regard dans sa totalité. 
 

12) Que représente cette exposition à la MJC d’Albi ? 
 
C’est ma deuxième exposition mais c’est le premier vrai travail en commun, avec un autre artiste 
(et ami). Ce qui m’attire dans le fait de montrer mon travail, c’est d’abord la rencontre avec 
d’autres. Je souffre parfois du côté solitaire de la pratique artistique et j ‘attends beaucoup de 
ces moments d’échange. 
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Qui est Nicolas Sénégas ? 
 
 
 
 
 
 
 
 
 
 
 
 
 
 
 
 
 
 
 
 
 
 
 
 
 
 
 
 
Né en 1983 a Castres, Nicolas Sénégas oscille entre ses études scientifiques et la poursuite de la 
photographie (découverte en 1998). 
 
Choisissant un cursus scolaire lui permettant d’approfondir l’étude de l’Homme (Anthropologie) et 
d’appliquer ces éléments à la photographie (travail basé sur l’étude de l’homme, ses émotion, ses 
personnalités et ses rites etc.) 
 
Apres plusieurs expositions (musée Toulouse-Lautrec, différents salons de modifications 
corporelles, travaux de pour des couvertures de livres autant que pour des oeuvres littéraires et des  
travaux pour le Crazy Pig Designs (joaillier des Rolling Stones / ZZ Top / Tim Burton / Harry 
Potter.. etc.), son travail s’affine vers le corps monstrueux et l’évolution corporelle .Ces études lui 
ont permis aussi de traverser l’Europe jusqu'à la Sibérie à la rencontre des tribus et la découverte de 
momies de chamans Yakoutes, ces rencontres l’ont poussé à continuer à vouloir ouvrir son esprit à 
l’Homme et de fouiller encore plus loin les méandres de l’inconscient humain. 
 
 
 
 
 
 
 

Blood Theme 
 

Autoportrait 
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11 questions à Nicolas Sénégas 
 
 

1) Comment avez-vous commencé à vous exprimer à travers la pratique plastique ? 
 
Depuis toujours il y a eut les gribouillis sur les coins de cahiers de classe mais difficile de trouver 
le vecteur idéal pour véhiculer une idée. En 1998 la découverte de la photo fut assez marquante.   
 
 

2) Y a t-il eut des périodes particulières dans votre vie artistique ? 
 
Je crois que les différentes périodes sont des implications de plus en plus actives dans le monde 
artistique qui nous est cher, chaque évènement, chaque moment de vie est une période 
marquante et source d’inspiration photographique. Si il faut vraiment en citer une c’est la 
découverte de la photographie avec Alain Lourenço en 1998, il est clair que sans cette rencontre 
je n’en serais pas là ou j’en suis et n’aurais jamais fait de la photographie mon métier. 
 

3) Quels sont les points de départs ? Qu’est ce qui déclenche la phase de création ? 
 
Une rencontre, une musique, une envie, une pulsion… 
 

4) Avez-vous des pratiques plastiques récurrentes ? 
 
La recherche de textures en prendre en photo pouvant parfaitement s’adapter au corps humain. 
 

5) Quelle importance accordez vous à la lumière ? 
 
La photo, c’est la lumière, sans elle pas d’image, donc une très grande importance car elle 
modèle, sculpte, suggère, crée l’ambiance, la lumière est le point de départ et d’arrivée de mon 
travail. 
 
     6) Quelle importance accordez vous à la matière ? 
 
Quand on parle de sculpter avec la lumière, cela sous entend travailler la texture, c’est aussi y 
accorder une très grande importance. J’en rajoute aussi en post production numérique afin de 
créer un impact encore plus prononcé ( ajout de veines, de craquelures etc. ). 
 
    7) Avez-vous des artistes de références ? 
 
Il y en a des dizaines et pas seulement en photographie,  
cela va de W.F Murnau,       Edvard Munch,  
 
 
 
 
 
 
 
 
 

  



 21 

E. Schiele      à J.P Witkins,  
 
 
 
 
 
 
 
 
 
 
 
les Frères Quay, le cinéma en général, la bande dessinée, tout ce que nous voyons est vecteur 
d’inspiration et de référence. Cela peut etre une personne, une publicité, ou autre. 
 
     8) Quels sujets ou thématiques ont eu ou ont votre attention ? 
 
Tout ce qui a en rapport avec le corps ou l’esprit Humain, les possibilités et les questionnements 
sont infinis, c’est la complexité de l’Homme et de ses sensations qui m’attire. D’où la question 
pourquoi faire des mutants ou des personnages torturés ? Juste pour vous parler. 
 
     9) Quel regard avez-vous sur votre cheminement artistique ? 
 
Je crois être un peu trop jeune et un peu trop concerné pour avoir du recul sur cette question, je 
crois qu’une personne extérieure pourra répondre plus facilement à cette question. 
 
 
     10) Comment percevez vous la création artistique actuelle sinon dans le monde, en tout cas en 
France. 
 
Je crois que l’ouverture est en train de se faire mais il y a un retard par rapport à d’autres pays 
plus ouverts aux différents modes d’art (je pense à Berlin en Allemagne, l’Angleterre) ; de 
nombreuses associations bougent pour proposer des expositions, des festivals regroupant des 
artistes, mais trop peu et cela se traduit par une diffusion très difficile de ceux-ci dans le paysage 
français. Il est nécessaire pour chaque artiste de bouger et de proposer ses travaux ailleurs qu’en 
France pour être reconnus. Nul n’est prophète en son pays (je ne sais plus qui a dit ça mais il 
avait raison…). 
 
11) Que représente cette exposition à la MJC d’Albi ? 
 
Cette exposition est une sorte de rencontre avec un autre artiste dont le travail me touche 
particulièrement et qui de plus est l’un de mes modèle fétiche, finalement on se retrouve sur le 
même pla, on est tout les deux ensemble pour avancer et créer. C’est un très grand honneur pour 
moi d’exposer avec Patrick Lamouroux.  
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Pistes pédagogiques 
 

Dans le cas d’expositions en partenariat avec la MJC d’Albi, les dossiers ne comportent que 
trois propositions de pistes pédagogiques dans le domaine principal des arts visuels. Il fut difficile 
ici de faire un choix ; tant de thématiques pouvaient être explorées, tant d’explorations plastiques 
être tentées… 

 
Il fallut faire des choix et s’ouvrir à des pistes assez larges : 
- la métamorphose et bien sûr l’hybride, le composite, 
- l’objet détourné et, pour aller plus loin, l’assemblage, 
- la mise en scène. 

 
 
La métamorphose 

Toute oeuvre d'art est une possibilité permanente de métamorphose, offerte à tous les hommes. 

Octavio Paz 

Composé du préfixe dérivé du grec « méta », signifiant « au-delà, après » et de « morphose », terme 
de même origine signifiant donner une forme,  e mot se définit principalement comme suit : 

- transformation, changement d’une forme en une autre, 
- (en particulier, pour l’Antiquité ou le domaine des mythes) changement de cette nature 

mais opéré par les dieux, ayant la plupart du temps un sens allégorique, 
- (en zoologie) changement de forme observé dans le plus grand nombre d’insectes et 

d’autres animaux, s’étalant sur plusieurs stades, 
- (par extension) changement extérieur d’une personne, 
- (au figuré) changement dans le caractère d’une personne. 

Par le thème de la métamorphose (changement de forme), on quitte le domaine de la logique, 
l’ordinaire pour aller vers l’extraordinaire, sachant que l’ordinaire peut être extraordinaire ( ex : les 
métamorphoses dans le monde animal et végétal).  
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Un spectacle naturel peut paraître tout à fait extraordinaire et magique (ex : une pluie de 
crapauds, une invasion de sauterelles).Dans la littérature, les récits de métamorphoses appartiennent 
au genre « fantastique ». Tout en nous semblant aberrant, le phénomène de la métamorphose nous 
concerne tous et il apparaît comme «  fondamental du phénomène humain ». Tout change autour de 
nous, et nous-mêmes nous sommes en perpétuel changement, au cours de notre existence. Tout est 
d’ailleurs instable et changeant sous le regard des vivants. 

Ces sont des mythes auxquels il faut se référer, plus qu’à de simples fables symboliques. 
Les mythes sont des ensembles légendaires fort anciens inséparables des rites religieux. 

Le mythe de la  « métamorphose » se rapporte à la seule imagination, même si dans la 
nature existent des métamorphoses, on ne peut réduire le mythe de la Belle Europe (ravie par Zeus 
vers l’ouest) au seul jaillissement de l’aurore. Les changements opérés dans les mythes : du 
minuscule au gigantesque (les changements de taille dans Alice au Pays des merveilles), l’animal 
en homme, l’homme en animal, en végétal ou l’inverse, font appel à des systèmes de forces 
antagonistes. 

 
- De l’aléatoire à l’émergence de forme(s) 

 
Laisser griffonner librement au crayon noir sur un format confortable, s’arrêter, observer, modifier 
ensuite consciemment pour faire émerger une forme (références éventuelles : abstraction lyrique, 
Pollock…) 
 

- Le changement d’état 
 
Faire émerger une forme à partir de glaise, de neige, de pâte à modeler, de cire (de travaux 
manuels) : humaine, animale, végétale. La soumettre à la chaleur, à l’humidité, à l’eau, au froid, au 
temps, observer, noter, photographier ou dessiner les transformations. 
 

- Le changement de nature 
 
Choisir un portrait, une photographie en pied ou en buste dans une revue. Agir sur l’image pour 
transformer la personne en… animal. Inversement, avec une image d’animal, essayer de 
l’humaniser. 
 

- Qu’est-ce que ce sera ? 
 
Choisir un objet, assez simple à dessiner, et le reproduire. Imaginer que c’est l’œuf d’une créature 
et inventer une planche zoologique qui raconte en dessin son évolution jusqu’au stade adulte 
(œuf/larve/chrysalide/adulte, par exemple). 
 

- « Donner vie » à l’inerte 
 
Personnaliser des objets en les « humanisant » par l’adjonction de caractères résolument humains 
(yeux, oreilles, jambes.. .). 
 

- Créer un être fabuleux 
 
Composer un personnage uniquement fait de : livres, fleurs, nourriture, jouets, vaisselle, pneus, 
maisons… On peut éventuellement se référer à Arcimboldo.  
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- Changer le caractère 
A partir d’une image d’animal, le métamorphoser pour que sa nature change du tout au tout. Par 
exemple, rendre un lapin dangereux, un hérisson doux à caresser, un phacochère ravissant… 
 

- Illustrer de nouveaux noms 
 
Créer des hybrides en jouant avec le vocabulaire : girafenêtre, vacheval, poudre à récureuil, 
moutondeuse, requincailler, poissomnambule, souridicule, lapinceau, etc. réaliser les portraits par 
collage ou dessin. 
 

- Illustrer une expression 
 
Mettre en image ou en trois dimensions : être heureux comme un poisson dans  l’eau , être comme 
un coq en pâte, mener une vie de chien, faire le singe, se battre comme un lion, bailler comme un 
crocodile… 
 

- Donner une autre image 
 
Imaginer ce que pourrait être : un pied de biche, un œil de bœuf, des pieds de chaise, une tête de lit, 
une bouche d’égout, des mains en or, un nez en trompette, le bras d’un fleuve, une tête d’épingle, 
etc. 
 

- Céder sa création 
 
Dessiner un personnage et le céder à un autre pour qu’il le transforme en autre chose. 
 
Je terminerai cet inventaire de petites pistes (il y en a beaucoup d’autres que vous trouverez) par la 
sirène. Outre une recherche de référents visuels, les élèves pourraient créer leur sirène individuelle : 

- par dessin, peinture, gravure, modelage, sculpture sur matériaux légers, d’une manière 
tout à fait personnelle, 

- en transformant une poupée, un pantin, un jouet, 
- en agissant sur une photographie (la leur, issue d’une revue…). 

 
 
L’objet détourné, l’assemblage 
 
Le détournement d’objet a un peu été abordé dans le chapitre de la métamorphose. Aussi, deux 
points vont être abordés : la création à partir des objets et la création avec des objets. 
 

- Créer à partir d’objets 
 
Il y a quelques années, Jean-Claude Biraben a exposé ses créations à l’Espace Apollo de Mazamet. 
Ses œuvres, pleines d’humour et de poésie, peuvent être une référence. 
 
 
 
 
 
 
 

 
 

La panoplie du poète 
1974 
�  
 
 

Cygne 
1992 
�  
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Proposer à chaque élève de « récupérer » divers objets et trouvailles pour se composer une banque 
de matériaux. Prendre le temps d’observer les formes, d’en parler, d’évoquer les images qu’elles 
provoquent… Lorsque le projet est défini, travailler sur l’objet ou l’association de quelques objets 
pour donner corps à son projet. 

- Création avec des objets 

La nuance est subtile. Dans ce cas, il s’agirait plutôt de débris ou d’objets cassés, d’éléments épars 
et divers : rouages, chaînes, morceaux de planche, bidons, outils cassés, plaques, couvercles, 
ficelles, cordes, fil de fer, grillage, articles dépareillés, etc. 

A  partir d’une collection de trouvailles, construire un projet (utiliser peut-être le carnet de croquis, 
élaborer un cahier des charges) qui utilisera cette matière première. 

Par exemple, un balai fatigué peut être un axe, un vieux bidon un socle, des gaines d’isolation des 
bras ou une trompe, des parapluies des ailes, etc. 

La mise en scène 

Cette exposition est clairement mise en scène. Plus encore, les cinq éléments proposés par Nicolas 
Sénégas sont des photographies de mises en scène (costume, maquillage, attitude…) et ont 
bénéficié de retouches. 

Beaucoup d’artistes ont exploité cette possibilité. En France, dans les années soixante-dix, Michel 
Journiac avait provoqué des remous avec ses « reconstitutions familiales » dans lesquelles il jouait 
à la fois les rôles des parents, des enfants et des grands-parents. Sans compter sur ses interprétations 
diverses (Arletty par exemple). De nos jours, plusieurs artistes se distinguent ainsi. Citons entre 
autres : 

- l’Africain Samuel Fosso qui se glisse dans les peaux d’Angela Davis, du Négus Sélassié, de 
Singhor, 

 

 

 

Chien 
1990 
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qui cite et interprète un nouveau Saint-Sébastien ou se glisse dans la peau d’une bourgeoise 
américaine… 

 

 

 

 

 

- l’Américaine  Cindy Sherman qui  joue avec son image et dénonce particulièrement la condition 
de la femme d’Amérique du Nord jusqu’à la rendre pitoyable et monstrueuse, explore les terreurs 
intimes avec des clowns effrayants, 

 

 

 

 

 

 

qui cumule aussi de nombreuses citations d’œuvres de ses prédécesseurs illustres (Le Caravage, par 
exemple) ou met en image les grands mythes de nos civilisations… 

 

 

 

 

 

 

 

 

- la française Bettina Reims pour son album de photographies sujet à controverses INRI, 
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- la chanteuse Tori Amos qui s’est démultipliée sur la pochette de son album Strange Little Girls, 

 

 

 

 

 

 

- et tant d’autres… 

Plusieurs propositions sont à faire : 

- Agir sur une photographie 

Photographier un sujet dans une situation traditionnelle (à son bureau, au tableau, dans la cour, dans 
la rue), éditer l’image et changer son environnement d’une manière radicale en laissant le sujet 
intact. La mise en scène, à la base très simple, est niée puisque transformée. 

Dans une direction similaire, travailler directement la photographie avec un logiciel de retouche ou 
de dessin. 

- Créer une mise en scène 

Etablir un projet par un travail de croquis prenant en compte le ou les personnages, le décor, les 
costumes, les expressions, les maquillages, les accessoires, la lumière, le point de vue, etc. Bien 
noter tous les éléments à part si certains sont peu discernables sur les croquis. Composer le plateau 
pour la prise de vue et, si la photographie est numérique, la retravailler éventuellement par 
ordinaire. Un tel travail demande néanmoins une recherche à la fois plastique et technique au moins 
sur le visage et la lumière. 
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Artistes référents pour Patrick Lamouroux et Nicolas Sénégas 
 

Pina Bausch 

Pina Bausch, née Philippine Bausch  le 27 juillet 1940 à Solingen en Allemagne et morte le 
30 juin 2009, était une danseuse et chorégraphe allemande. Sa compagnie Tanztheater Wuppertal 
est située à Wuppertal, en Allemagne. 
 
Contrairement à ses contemporains, Pina Bausch travaille non pas par rapport à des formes à 
reproduire, des pas bien définis, mais par rapport à l'anatomie du corps de chacun, aux possibilités 
qui sont données ou non aux corps. Elle interroge ses danseurs pendant tout le processus de 
création et creuse la vie de chacun, leur passé, pour les faire danser. Elle dénonce les codes de la 
séduction, la solitude dans le couple et travaille sur la communication dans les rapports hommes-
femmes. 
 
C'est une vision très pessimiste qui s'exprime par des petits gestes anodins répétés, ou par 
l'accumulation des danseurs sur scène. Souvent, dans ses spectacles, une femme reste impassible et 
engage une rupture ou une transition vers une autre scène. Les « rondes à la Pina Baush » désignent 
ces petits gestes repris par les hommes ou les femmes ou les deux, une sorte de signature, même si 
elle les utilise moins en fin de carrière. Une autre marque est la fluidité qu'elle développe sur le 
haut du corps, induisant de grands mouvement de bras, la souplesse du buste, et des jeux récurrents 
avec les cheveux souvent très longs de ses danseuses. C'est un des exemples de langage ou de style 
par lesquels les chorégraphes ou les danseurs ont fait exister une autre danse. 
 
Ses spectacles mêlent la parole et le jeu d'acteur à la danse, c'est pourquoi Pina Baush a été très 
appréciée des gens de théâtre, peut-être avant ceux de la danse. On a parlé d'opéra, de ballet, puis 
vers 1975-1976, de Tanztheater (théâtre de danse) pour qualifier son travail. Dans Café Müller, elle 
a travaillé sur son passé de jeune fille dans le café de ses parents en Allemagne. La fluidité du haut 
du corps ballotté entre en collision avec des changements de tonus. La danseuse reste imperturbable 
par rapport à ce qui se passe autour d'elle, elle suit sa ligne tracée. Les personnages se croisent, nos 
souvenirs personnels interfèrent et de la scène se dégage l'émotion intense de la solitude. 
 
Will Eisner 
 
Will Eisner est un auteur de bande dessinée américain né le 6 mars 1917 dans le borough new-
yorkais de Brooklyn et décédé le 3 janvier 2005 à Lauderdale Lakes (Floride) des suites d'un 
quadruple pontage coronarien. Will Eisner n'a cessé de travailler pendant plus de soixante ans. Sa 
carrière a débuté dans «WOW What a Magazine!» en 1936. Jusqu'à son décès à 87 ans, Will Eisner 
ne s'est jamais résolu à prendre sa retraite. 
 
Très tôt, Eisner et son ami Jerry Iger fondent le studio Eisner-Iger où des dessinateurs comme Bob 
Kane, Lou Fine, Jack Kirby font leurs débuts. En 1939, l'association Eisner-Iger cesse et Will 
Eisner produit des bandes dessinées pour la presse, c'est là que naîtra, entre autres, son personnage 
le plus célèbre : The Spirit (juin 1940). En 1942, Eisner est mobilisé. Il dessine des posters pour le 
moral des troupes ainsi que des bandes dessinées destinées à lutter contre les négligences des 
soldats. 
 
Après guerre, avec l'aide d'assistants tels que Jules Feiffer puis Wallace (Wally) Wood, Eisner 
reprend les aventures du Spirit, utilisant son personnage pour explorer des genres très diversifiés, 
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de la science-fiction à l'exploration de la vie quotidienne américaine. Il lance plusieurs séries en 
dehors du Spirit, mais aucune n'a véritablement de succès. Il finit par abandonner la série Spirit en 
1952. Dans les années 1960-70, Eisner publie peu de bandes dessinées et se consacre surtout à 
l'illustration éducative ou publicitaire, ainsi qu'à la pédagogie en tant que professeur à l'école des 
Arts visuels de New York. Ironiquement, c'est à ce moment-là que les critiques ou les historiens de 
la BD se mettent à découvrir Spirit. La demande en nouvelles aventures de Spirit se fait de plus en 
plus insistante jusqu'à ce qu'Eisner cède et propose au public quelques nouvelles aventures de son 
héros. 
 
Mais il n'a plus le feu sacré, ce qui l'intéresse à présent est de raconter le Brooklyn de son enfance, 
ce qu'il fait avec A contract with God (publié en France sous différents titres, voir ci-dessous), 
publié en 1978. Cette bande dessinée marque une date historique dans le genre, car c'est 
véritablement le premier roman graphique (Graphic novel) qui, pour les américains, provoque une 
véritable prise de conscience des potentialités du média. Il ne s'agit plus ici de super-héros ou de 
contre-culture (comme en proposait l'underground des années 1960), mais d'une forme littéraire 
enfin arrivée à maturité. 
 
D'autres histoires semi-autobiographiques suivent (Le rêveur, Au cœur de la tempête), ainsi que de 
pures fictions racontant la vie de tous les jours à New York, et une étrange histoire de politique 
fiction, L’appel de l’espace. Viennent ensuite des adaptations ou des relectures d'auteurs littéraires : 
Kafka, Cervantes, Melville, Dickens. Avec la régularité d'un métronome, Eisner ne cesse plus de 
produire sans se reposer sur ses lauriers de légende vivante de la bande dessinée. 
 
Le dessin d'Eisner est dynamique et bavard, volontiers caricatural, théâtral, chorégraphique, plus 
que chez aucun autre. On peut parler de mise en scène et non de « plans » et autres « cadrages ». 
Il est intéressant de savoir que Will Eisner a beaucoup réfléchi à son métier. Il a publié deux 
ouvrages théoriques expliquant sa vision de l'art de la bande dessinée qui constituent en fait une 
véritable analyse de son propre art. Il a aussi eu l'occasion d'expliquer son travail au travers de 
nombreuses conférences. 
 
Depuis 1988, un prix très prestigieux est remis aux auteurs de bandes dessinées sous le nom de Will 
Aisner Awards. 
 
Lucian Freud  
 
Lucian Michael Freud, est un peintre figuratif britannique né le 8 décembre 1922 à Berlin 
(Allemagne). Il est le petit-fils du fondateur de la psychanalyse, Sigmund Freud. Il émigre à 
Londres en 1934 avec ses parents. Il est entre autres célèbre pour avoir peint en 2001 le portrait 
sans concession de la reine Élisabeth II du Royaume-Uni, à l'occasion de son jubilé, tableau qui a 
soulevé une polémique en Angleterre. Par son style à la fois réaliste, acéré et presque caricatural, 
Lucian Freud est considéré comme un des peintres figuratifs les plus importants aujourd'hui. 
 
Le critique d'art Hector Obalk a consacré à Freud un épisode de son émission Grand'Art. Il y voit 
un bon moyen pour nous décrire l'évolution de la technique de Freud. Il y voit également tour à tour 
la représentation d'un peintre présomptueux, sûr de lui, faussement inquiet, puis assumant sa nudité 
et les marques de la vieillesse.��
 
Son dernier autoportrait le représente en effet nu, les pieds dans ses godillots ouverts, tenant de la 
main gauche sa palette et de la droite son couteau de peinture, dans le vide de son atelier « qu'il n'a 
jamais voulu aménager », nous dit le critique. 
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Ses portraits traitent de personnes ordinaires, des proches du peintre, constituant parfois des séries, 
comme l'industriel irlandais, son chien et son fils, sa fille, son assistant David Dawson. En rendant 
aussi fidèlement que possible certains éléments de lumière, en exagérant d'autres traits, Freud a été 
capable de faire sentir le caractère de ses personnages. 
 
Ses sujets non animés ont plutôt tendance à s'intégrer comme élément du portrait, qu'ils soient 
détails (remontoir de montre ou ceinture pour l'industriel, cravate du fils de l'industriel au rendu 
rendant les reflets de la pièce) ou plus conséquents (fouillis d'objets sur la chaise à côté de son 
assistant). Toutefois, quelques œuvres portent exclusivement sur des éléments de décor, comme 
deux représentations du lavabo de son atelier. 
 
D'un point de vue technique, Obalk remarque au début de son travail un attachement aux reflets 
dans les yeux, certaines exagérations touchant presque à la caricature, et toujours une recherche 
obsessionnelle du rendu de la lumière. 
 
Sur le tard, Freud ne dessinera pour ainsi dire plus, il posera les touches de teintes de carnation, 
dessinant ainsi des visages, parfois englués sous une épaisse couche de peinture. Obalk remarque 
toutefois que cela n'a pas été toujours une réussite. 
 
Obalk relève trois changements dans la technique de Freud. D'abord, un changement d'outil, une 
brosse plus dure. Ensuite, le passage à un blanc contenant plus d'oxyde de plomb lui permettant de 
rendre encore mieux les contrastes de lumière. Enfin, après être passé maître de sa technique, une 
remise en question totale lui fait abandonner en 1988, comme évoqué ci-dessus, le dessin des 
formes, pour l'application de touches de couleur, remise en question que seul un Titien avait été 
auparavant en mesure de faire, risque rendu possible du fait de la grande maîtrise technique, mais 
aussi de l'âge vénérable atteint par les deux peintres.��
  
Giger 
 
Hans Ruedi (à l'origine Rudolf) Giger (né à Coire Suisse, 5 février 1940) est un plasticien, 
graphiste, illustrateur, sculpteur et designer suisse. 
 
Giger se passionne très jeune pour la création fantastique et surréaliste et entame des études 
d'architecture et de dessin industriel à Zurich. Après un emploi de décorateur d'intérieur, il devient 
artiste à temps plein et se lance dans le cinéma en réalisant divers courts métrages documentaires. Il 
continue parallèlement de dessiner ses étranges visions fantasmagoriques et cauchemardesques 
mêlant l'organique et la mécanique et signe des œuvres mutantes à la frontière des deux mondes. 
Cette nouvelle forme d'art sera nommée par lui-même la biomécanique. 
 
Il existe un musée H.R. Giger dans le bourg médiéval de Gruyères en Suisse en face duquel un café 
est entièrement décoré de sculptures biomécaniques (sièges, bar, voûte). 
 
Giger a participé également à la création de jeux vidéo avec Darkseed 1 et 2. 
 
Giger a collaboré à de très nombreux projets artistiques mais on se souvient particulièrement de son 
incursion dans le cinéma. Il est approché, en 1975, pour travailler sur le projet d’adaptation de 
Dune par Alejandro Jodorowsky pour lequel il conçoit l’environnement des Harkonnen. Il y 
travaille jusqu’en 1977, année où le projet est abandonné, les financiers s’étant retirés, ses travaux 
conceptuels sont cependant visibles dans ses livres. Son travail ayant été remarqué, il est engagé 
pour créer la créature et le vaisseau étranger d’Alien - Le huitième passager. Il partage l’Oscar 1980 
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des effets spéciaux pour ce film. Les 2 premiers épisodes de la série Alien ont connu un grand 
succès au cinéma. Giger n’a cependant pas été contacté pour aucun autre film après le premier.  
 
Dans Alien, la résurrection, sa conception originelle ne se retrouve d’ailleurs pratiquement plus à 
l’écran : les créatures n’y ont jamais été aussi “organiques”, oubliant quelque peu la 
“biomécanique” du premier film, pourtant concept novateur et fondamental. 
 
La participation de Giger à d’autres films se limite à Poltergeist II (1986), sur lequel il ne parvint 
pas à imposer la démesure macabre conçue pour une scène d’invocation spectrale. Il travailla aussi 
sur une créature dont le résultat à l’écran laisse présager de ce que l’artiste avait prévu, quoique 
fugitivement. 
 
Même chose pour La Mutante (Species - 1995) où la fin du film lui a échappé, des images de 
synthèse, trop graphiques et “propres” prenant le dessus. Une entité matricielle et meurtrière, où le 
gore s’allie à ses obsessions ésotériques, a contribué au succès relatif du film. 
 
Giger s’est investi encore dans Death Star et Hellraiser in Space, produisant de nombreux dessins 
et peintures, finalement non portés à l’écran. 
 
(Daniel) Goossens 
 
Daniel Goossens, ou Goossens, est un auteur de bandes dessinées né à Salon-de-Provence le 
16 mai 1954. Il est aussi chercheur en intelligence artificielle et enseignant à l'Université de Paris 
VIII et a participé à ce titre à plusieurs missions du Tokyo Institute of Paleontology. 
 
Goossens, c’est un brin de dérision, un soupçon de satire sur notre société et beaucoup d'humour. 
Cet inconditionnel d'Uderzo et chercheur en informatique a fait d'abord ses classes en 1973 dans la 
revue Les Pionniers, puis rejoint l'équipe de Fluide Glacial où il put donner libre court à sa folie 
illustratrice et à son verbe tordant, sans pour autant tomber dans la vulgarité gratuite. Là, il créa 
« Le Messie est revenu » en 1979, « La vie d’Einstein », « le Romantisme Absolu » en 1980, 
« L’Homme à la valise » ou encore « Retour vers l’enfer » en 1986, toujours édité par Fluide 
Glacial, label garantissant un humour déjanté. Il a créé également la série des « Georges et Louis, 
romanciers ». Les deux compères en âge de sucrer les fraises et travaillant sur un roman improbable 
séduisent le public et l'aventure continue sur plusieurs tomes jusqu'en 2006. Suivent aussi « Voyage 
au bout de la lune »en 1999, « L’Esprit, le corps et la graine » toujours dans le registre parodique, 
des mélos hollywoodiens cette fois. Il publie encore dans des revues comme Le Petit Psykopat, 
P.L.G.P.P.U.R et Hara-Kiri, et participe à de nombreux collectifs de bande dessinée. Respecté par 
la profession, il reçoit en 1997 le Grand prix de la ville d'Angoulême, consécration absolue pour un 
dessinateur de bande dessinée. Modeste, Daniel Goossens aime à dire que seul l'avis de ses lecteurs 
compte. 

Kustom Kulture 

La Kustom Kultur est le mouvement venu des Etats-Unis qui rassemble toute la culture du Hot 
Rodding, du rockabilly, des fifties, de la customisation de voitures anciennes et des pin-up, ainsi 
qu'un certain style de vie, de façon de s'habiller et d'art. Elle a vu le jour aux États-Unis dans les 
années 1950, quand les jeunes de l'époque embellissaient leurs voitures (principalement des Ford 
modèle T, ou V8...) pour améliorer leur puissance, réduire leur poids ou augmenter leur 
aérodynamisme, d'où le nom qui en résultera, Hot rod. Durant les années qui suivirent, des artistes 
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tels que Kenny Howard ou des customiseurs tels que Ed "Big Daddy" Roth aidèrent a déployer ce 
mouvement dans la culture actuelle. 
 
Malgré un passage à vide dans les années 1980, la Kustom Kulture en plein essor depuis les années 
2000, bon nombre de personnes adeptes du Do it yourself remettent au goût du jour les hot rod. 
 
La Kustom Kulture est souvent associée à la musique, plus particulièrement au Rockabilly. Des 
groupe comme Reverend Horton Heat ou encore Nekromantix sont souvent cités parmi les favoris. 
Elvis Presley, à l'origine du rockabilly, est aussi très populaire. On dénote aussi certains adeptes de 
fans de punk hardcore. 
 
Pour terminer ce court et incomplet panorama, il faut dire que le tatouage est omniprésent dans la 
Kustom Kulture.  
 
Led Zeppelin 
 

Led Zeppelin est un groupe de rock britannique fondé en 1968 par Jimmy Page (guitare) avec 
Robert Plant (chant), John Paul Jones (basse, claviers) et John Bonham (batterie), et dissous suite 
au décès de ce dernier en 1980. A travers un son dominé par des riffs de guitare et une rythmique 
lourde, Led Zeppelin est considéré comme l'un des premiers groupes de hard rock, et comme l'un 
des pionniers du heavy metal. 

Cependant, l’œuvre du groupe s’est inspirée de multiples sources, transcendant tous les genres. 
Ainsi, partant d’une base faite de rock, de blues et de folk, des styles aussi différents que le 
rockabilly, le reggae, la soul et le funk, les musiques classique, celtique, indienne, arabe, pop ou la 
country ont été abordés en concert et dans les huit albums originaux publiés de 1969 à 1979. 

Led Zeppelin a également bâti sa réputation sur des prestations scéniques devenues légendaires, 
donnant une large part à l'improvisation (solos de guitare ou de batterie extensifs), à de longs 
medleys, à travers des interprétations spécialement retravaillées de ses titres. 

Près de trente ans après sa séparation, Led Zeppelin continue à être considéré comme un des plus 
grands groupes de rock en raison de sa réussite artistique, de son succès commercial et de sa large 
influence. Le groupe a vendu environ 200 millions de disques à travers le monde dont 111,5 
millions aux Etats-Unis, et la totalité de ses albums a atteint le « top 10 » du hit-parade américain, 
dont six ont occupé la première place (sept en Grande-Bretagne). Rolling Stone magazine décrit le 
groupe comme « le plus lourd de tous les temps et le plus grand des années 1970 ». 

Le 10 décembre 2007, Led Zeppelin s'est reformé avec Jason Bonham à la batterie pour un concert 
caritatif à l’aréna O2 de Londres occasionnant une demande de billets sans précédent. 

Maguy Marin 
 
Maguy Marin, née à Toulouse le 2 juin 1951, est une danseuse et chorégraphe française de danse 
contemporaine. 
 
Elle étudie la danse classique au conservatoire de Toulouse, puis au conservatoire de Paris avec 
Nina Vyroubova. Elle entre ensuite au ballet de Strasbourg, puis change de direction et entre à 
l'École Mudra à sa création en 1970 à Bruxelles. Trois ans de travail intense sont décisifs dans son 
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parcours (« tous mes repères s'effondrent pour laisser apparaître la multitude des choix créatifs, la 
liberté, la contrainte aussi... Plus rien ne sera comme avant »). 
 
Elle participe ensuite à un groupe de recherche théâtrale, Chandra, qui stoppe assez vite (fin 1974), 
puis danse trois ans au Ballet du XX° siècle sous la direction de Maurice Béjart, et tente ses 
premières expériences de chorégraphie. En 1978, elle est encore à Bruxelles et travaille avec Daniel 
Ambash ; son activité créatrice prend dès lors son essor, spécialement après son prix obtenu au 
Concours chorégraphique international de Bagnolet en 1978. Son style se tourne vers un pendant 
français de la Tanztheater, développée en Allemagne par Pina Bausch, en intégrant de nombreux 
éléments théâtraux et non dansés dans ses chorégraphies. Elle sera dès lors une des chorégraphes 
les plus importante de la Nouvelle danse française, notamment avec une pièce devenue mythique 
May B. créée en 1981 au Centre national de danse contemporaine d’Angers. Sa compagnie se crée, 
évolue et change développant ces dernières années son travail dans le cadre de la non-danse; 
aujourd'hui elle a réalisé une quarantaine de pièces, et poursuit son travail, depuis 1998, au Centre 
chorégraphique national de Rillieux-la-Pape. 
En 2003, elle est l'une des très rares non américaines à recevoir l'American Dance Festival Award 
et en 2008, elle reçoit un Bessie Award à New York pour son spectacle Unwelt présenté au Joyce 
Theater. 
 
En 2009, elle présente lors du Festival d'Avignon sa dernière création Description d'un combat. 
 
Edvard Munch 

Edvard Munch (12 décembre 1863 - 23 janvier 1944) est un peintre expressionniste norvégien. Il 
peut être considéré comme le pionnier de l'expressionnisme dans la peinture moderne. Il est très tôt 
réputé pour son appartenance à une nouvelle époque artistique en Allemagne et en Europe centrale, 
et son œuvre et son importance sont aujourd'hui reconnues en Europe et dans le monde. Les œuvres 
de Munch les plus connues sont celles des années 1890, notamment Le Cri. Sa production 
ultérieure attire toutefois de plus en plus d'attention et semble inspirer tout spécialement les artistes 
actuels. 

Edvard Munch est né à Loten. Il grandit dans la capitale norvégienne, qui s'appelait Christiania à 
l'époque. Son père, Christian Munch, frère de l'historien Peter Andreas Munch, est un médecin 
militaire profondément religieux, aux revenus modestes. Sa mère meurt de tuberculose alors 
qu'Edvard n'a que cinq ans. Celui-ci est aussi de faible constitution, mais c'est sa sœur aînée Sophie 
qui est la victime suivante de la phtisie (une des formes de la tuberculose). Une plus jeune sœur est 
rapidement diagnostiquée comme souffrant de « mélancolie » (aujourd'hui dépression). Des cinq 
enfants seul son frère Andréas se marie, mais il meurt quelques mois après son mariage. Munch 
revient le plus souvent aux impressions de maladie, de mort et de tristesse. 
 
Munch étudie une année à l'école technique avant de se consacrer très sérieusement à l'art. Il étudie 
les anciens maîtres, suit le cours de dessin de nu à l'école royale de dessin et obtient pendant un 
temps la correction du plus grand naturaliste norvégien de l'époque, Christian Krohg. Ses premières 
œuvres sont imprégnées d'un réalisme inspiré du réalisme français, et rapidement il se révèle 
comme un grand talent. 
 
À l'automne 1889, Munch a droit à une grande exposition de ses œuvres à Christiana, où l'État lui 
accorde une bourse d'artiste pour trois ans. Paris, où il devient pour un moment l'élève de Léon 
Bonnat, est une destination logique. Mais l'impulsion la plus importante, il la ressent en s'orientant 
dans la vie artistique de la ville. C'est à cette époque que perce un mouvement post-impressionniste 
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avec plusieurs expériences anti-naturalistes. Cela a pour effet de libérer Munch. « L'appareil photo 
ne peut pas concurrencer le pinceau et la palette, » écrit-il, « tant que l'on ne peut pas l'utiliser au 
Paradis ou en Enfer. » Peu après son arrivée à Paris, Munch reçoit la nouvelle de la mort de son 
père. C'est dans ce contexte que l'on interprète souvent la solitude et la mélancolie de son tableau 
Nuit (1890). L'intérieur sombre avec la seule figure à la fenêtre est totalement dominée par les tons 
bleus, une peinture « ton sur ton » qui rappelle les accords de couleur nocturnes de James McNeill 
Whistler. Cette œuvre moderne et unique est aussi une expression de la « décadence » des dernières 
années du XIXe siècle. 
 
Dans les années 1930 et 1940, les nazis jugent son œuvre « art dégénéré » et retirent ses tableaux 
des musées allemands. Munch est profondément remué par cette situation, lui qui est antifasciste et 
qui considérait l'Allemagne comme sa seconde patrie. 

Edvard Munch est décédé à Ekely, près d'Oslo en Norvège le 23 janvier 1944, un mois après ses 80 
ans. Il lègue environ un millier de tableaux, 4500 dessins et aquarelles et six sculptures à la ville 
d'Oslo, qui construit en son honneur le Musée Munch à Toyen. 

L'effigie d'Edvard Munch apparaît sur les billets de 1000 krone, la monnaie norvégienne. 
 
Friedrich Wilhelm Murnau 
 
Friedrich Wilhelm, de son vrai nom Friedrich Wilhelm Plumpe, mais habituellement appelé F. W ; 
Murnau est un réalisateur allemand, né le 28 décembre 1888 à Bielefeld (Allemagne) et décédé le 
11 mars 1931 à Santa Barbara (Californie) dans un accident de la route. Il est un des maîtres du 
cinéma expressionniste allemand. 

Il commence des études de philologie à Berlin et d'histoire de l'art à Heidelberg, avant de se tourner 
vers le théâtre. Durant la Grande guerre, il est mobilisé et sert dans l'aviation. Il se consacre au 
cinéma au lendemain de la défaite de 1918. 

Il commence par signer des œuvres sentimentales ou fantastiques qui s'inscrivent dans la tradition 
du romantisme allemand. Il s'affirme très vite comme un réalisateur de grand talent par un style vif 
et tourmenté qui évoque l'expressionnisme pictural et poétique. Ce style éclate dans un film resté 
célèbre, inspiré du Dracula de Bram Stoker, Nosferatu le vampire, sorti en 1922. 

Il enchaîne les films forts, entre réalisme et fantastique, et réalise des œuvres majeures, comme Le 
Dernier des hommes (1924), avec Emil Jannings, et Faust, une légende allemande (1926), qui 
l'imposent aux côtés de Fritz Lang et Georg Wilhelm Pabst comme une des principales figures du 
cinéma allemand. 

Son travail est remarqué aux États-Unis, où il se rend, invité par les studios de la Fox, et où il 
réalise L'Aurore, qui est généralement considéré comme son chef-d'œuvre et comme un des plus 
grands films de l'histoire du cinéma. 

Décidé à faire carrière aux États-Unis, il y réalise d'autres films dans un style assez réaliste jusqu'à 
son dernier, d'esprit symboliste, tourné en Polynésie, Tabou, qui annonçait peut-être un tournant 
dans son œuvre. 

A quarante-deux ans, il trouve la mort dans un accident de la route, une semaine avant la première 
de Tabou. 
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Rolling Stones 

The Rolling Stones est un groupe de rock britannique formé en 1962 à Londres, par le leader 
original Brian Jones et le pianiste Ian Stewart. Ils sont ensuite rejoints par le chanteur Mick Jagger 
et le guitariste Cliff Richards. Le bassiste Bill Wyman et le batteur Charlie Watts complètent la 
formation originale. Jagger et Richards constituent rapidement un duo d’auteurs-compositeurs et 
prennent peu à peu la direction du groupe en lieu et place de Brian Jones. Ian Stewart, jugé peu apte 
à jouer les idoles des jeunes selon les préférences de l'époque, est renvoyé du groupe en 1963 mais 
continuera à travailler avec les Stones comme road manager et claviériste jusqu’à son décès en 
1985. 

Le nom du groupe vient d'une chanson de Muddy Waters, Rollin' stone. Le blues a toujours été la 
source d'inspiration principale des Stones, qui ont été l'un des principaux acteurs du retour de cette 
musique sur le devant de la scène, à travers le British Blues Boom. Les premiers enregistrements 
des Rolling Stones sont des reprises de blues et de rhythm and blues américains. Après avoir 
rencontré le succès au Royaume-Uni, ils deviennent populaires aux États-Unis durant la « British 
Invasion » (initiée par les Beatles) du milieu des années 1960. Leur single de 1965, (I Can't Get 
No) Satisfaction fait connaître les Stones dans le monde entier. 

Les Rollings Stones sont entrés au Rock and Roll Hall of Fame en 1989, et Mick Jagger a été 
anobli par la reine d’Angleterre en 2003. Leur image véhiculée dans les années 1960 de « mauvais 
garçons » rebelles et hargneux est une référence majeure pour les générations de musiciens rock qui 
les ont suivi. 
 

Egon Schiele 

Egon Schiele est un peintre et un dessinateur autrichien né le 12 juin 1890 à Tulln près de Vienne, 
décédé le 31 octobre 1918 à Vienne même. 
 
Ses œuvres sont nombreuses et remarquables du point de vue du dessin. Schiele a fait près d'une 
centaine d'autoportraits se représentant parfois nu, avec un visage desséché et tourmenté, ou affligé 
d'un strabisme impressionnant, allusion humoristique à son nom de famille: en effet, « schielen » 
signifie loucher en allemand, et nombre de critiques hostiles à son art n'hésitaient pas à en faire des 
jeux de mots. 
 
Ses peintures provoquaient et provoquent sans doute encore les spectateurs, suscitant chez eux un 
certain malaise par leur rapport à la mort et à l'érotisme, mais aussi par certaines couleurs verdâtres 
de la décomposition. 
 
La connaissance du corps humain qu'a Egon Schiele est d'autant plus remarquable qu'il ne fait pas 
disparaître le squelette sous la chair, il le dessine dans la logique de ses mouvements et postures et 
lui donne ainsi trois dimensions, au lieu que ce soit deux, comme c'est souvent le cas chez d'autres 
artistes. Ses portraits et ses nus sont en outre saisis dans des poses insolites, voire caricaturales, 
Egon Schiele ayant étudié les attitudes de certains déments dans un asile psychiatrique, ainsi que 
les positions des marionnettes manipulées, ce qui donne cet aspect « désarticulé » propre à certains 
de ses personnages et à son art. 
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Egon Schiele a également écrit des poèmes dont certains ont été traduits par Nathalie Miolon et 
publiés par Comp'Act sous le titre Moi, éternel enfant (édition bilingue). 

Joel-Peter Witkin 

Joel-Peter Witkin (né le 13 septembre 1939 à Brooklyn, New York) est un photographe américain. 
Il vécut les premières années de sa jeunesse dans une famille ouvrière entouré d’un père juif et 
d’une mère très catholique, ceux-ci ne pouvant assumer la différence de ses deux religions en 
contradiction finirent par vivre dans un climat de conflits fréquents, qui engendra une séparation au 
sein du couple et Joel-Peter ainsi que son frère se retrouvèrent très jeunes à la charge de leur mère. 
 
C’est très tôt, alors qu’il n’avait que six ans que le visage de la mort se présenta à Witkin, voici 
d’après son propre témoignage son entrée dans un monde obscur : « A six ans, j’ai assisté avec ma 
mère et mon frère à un carambolage impliquant plusieurs voitures à Brooklyn. De l’ombre des 
véhicules retournés, a roulé vers moi ce que j’ai pris pour un ballon, mais comme il roulait plus 
près et finissait par s’arrêter contre le trottoir où je me trouvais, j’ai pu voir qu’il s’agissait de la tête 
d’une petite fille. Cette expérience m’a fait tomber amoureux, non seulement d’elle, mais de la vie 
en général. Plus tard, lorsque pour la première fois j’ai tenu en main un appareil photo, c’était 
comme si je tenais la tête de cette petite fille. » Son père passionné par les revues d’actualités de 
l’époque, lui montra des photos illustrant certains articles, Witkin fut dès lors influencé par Wegee, 
le célèbre photographe de crime urbain. Le jeune Witkin entreprit des études au collège Saint- 
Cecilia à Brooklyn, ensuite il poursuivit au lycée Grover de Cleveland étouffé par un climat très 
strict tant au niveau familial que scolaire, ambiance qui ne l’empêcha pas d’être de plus en plus 
obsédé par la mort sa complice. Ses premiers essais photographiques s’effectuèrent à l’âge de seize 
ans, son modèle du moment ; un rabbin qui certifiait avoir vu Dieu. Ce fut à la même époque 
qu’Edouard Steichen choisi une de ses photographies pour l’exposer dans la collection du musée 
d’art moderne de New York. Cette reconnaissance marqua le début d’une vie consacrée à la 
photographie. Après le lycée, il travailla dans des professions touchant à sa passion, fut entre autre 
enrôlé à l’armée comme reporter des accidents militaires. Dès sa démobilisation il retourna à New 
York où il entreprit des études de sculpture, mais c’est la photographie qui demeura son domaine 
de prédilection. Par contre, c’est dans la peinture de Goya et de Bosch que nous pouvons trouver 
les profondes racines de son art, « Goya et Bosch, mes héros suprêmes, se sont transcendés à 
travers leur travail. Leur esprit vit toujours dans leurs réalisations. C’est pour moi le véritable but 
de l’art, mais peu de gens l’ont atteint. Voilà pourquoi je pense que l’art n’est pas fait pour la 
distraction, ni pour l’amusement, même s’il peut contenir parfois une dimension amusante. 
L’artiste se doit d’être aussi pur qu’un saint, son rôle est de sublimer notre conscience. La création 
est comme un acte de purification, une forme de sanctification. » Afin de perfectionner ses 
connaissances, il se retrouve dès 1976 étudiant à l’université d’Albuquerque, où il s’établit et se 
marie en 1978 avec une artiste en tatouage prénommée Cynthia. Il finit par se retrouver lui-même 
professeur de photographie à l’université du Nouveau-Mexique. Pendant toute cette période, on lui 
attribua des subventions afin de l’aider à continuer une œuvre de plus en plus controversée par les 
uns et de plus en plus adulée par les autres, il est vrai qu’il est impossible de rester indifférent 
devant une photo de Witkin, soit on aime, soit on exècre. Que de scandales autour de ses photos, 
tapages dus entre autre aux sujets et aux modèles, Witkin trouva sa voie parmi les monstres, les 
cadavres, les perversions de tous acabits, le tout mis en scène très habilement et méticuleusement. « 
Je ne suis plus l’observateur impuissant, mais l’objectif qui veut partager l’enfer ». Toujours à la 
recherche de modèles, il passe des annonces pour les solliciter , voici un exemple qui résume très 
bien une partie de ses travaux : « Cherche têtes d’épingles, nains, géants, ailés, mains ou pieds 
changés, quelqu’un né sans bras, pieds, yeux, seins, organes génitaux, oreilles, nez, lèvres, 
hermaphrodites et teratoïdes (vivant ou mort), quelqu’un portant les stigmates du Christ , il finit par 
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ajouter à cette demande des femmes dont les visages sont couverts de cheveux ou de grandes 
lésions de peau, désirant poser dans des robes du soir, des personnes qui vivent comme des 
personnages de bandes dessinées, des corsets, des fétichistes et des esclaves, et pour finir quelqu’un 
qui revendique être Dieu ». Alors que tout désigne un blasphémateur, Witkin se revendique 
catholique, « Je suis catholique romain. Avant de pouvoir affirmer cela, je suis passé par un grand 
nombre d’épreuves et de recherches concernant l’essence de cette croyance. Je suis frappé par le 
fait que beaucoup de gens souffrent d’un déséquilibre moral car ils ne peuvent trouver aucune 
raison à leur présence en ce monde. Comment peut-on exister de cette manière ? ». Les morgues 
proches de son habitation, lui fournissent la matière première de ses travaux, cadavres, squelettes, 
fœtus, restes humains ou animaux font partie de ses décors pour des préparations presque 
initiatiques crées dans des conditions parfois précaires. 
  
Dés que la prise de vue est terminée, vient le reste du travail, sa technique : Witkin gratte les 
négatifs avec des rasoirs, les impriment sur des papiers tissus, les maculent avec des piments, du 
café, du thé, les traitent à la cire d’abeille et les réchauffent, le tout peut prendre une semaine 
d’essais.  
 
Witkin, le poète sombre de la photographie, comme il se définit lui-même, ne se montre plus qu’à 
de très rares occasions, son travail se limite maintenant à une dizaine de photographies sur l’année. 
Après de nombreux déboires et d’abondantes contestations, ses œuvres sont maintenant exposées 
dans les plus grandes villes du monde, sa technique est enseignée dans toutes les institutions d’art. 
 
Witkin vit et travaille à Albuquerque, (Nouveau-Mexique). Il est fasciné par les êtres aux 
caractéristiques physiques étranges, difformes et singulières qu'il recrute par petites annonces pour 
créer ses photos. Ses photos sont des mises en scène soignées des portraits humains mêlés à des 
objets dans un assemblage baroque, souvent retravaillé (griffures sur le négatif, etc.). Il crée une 
ambiance qui renforce l'aspect morbide des sujets et la poésie de la prise de vue. 
 
En 1991, il fut élevé au rang de Chevalier des Arts et des Lettres par le ministre français de la 
Culture, Jack Lang. 
 
Witkin a dit : 

« Quand les gens vous prennent pour un monstre, il n'y a qu'une chose à faire : dépasser leurs 
attentes. » ��

« … je sais que le fondement de tout mon travail repose sur le désespoir de l’âme. Mes bienfaiteurs 
photographiques sont morts. Je vis pour créer des images représentant la lutte pour la rédemption 
des âmes. » 
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Bibliographie très sélective 

Outre toutes les recherches que vous pourrez faire sur les différents artistes cités en référence et ce 
qui suit, un classique : Le mythe de la métamorphose, de Pierre Brunel, Edition Corti. 

Des textes classiques : 
- Les Métamorphoses d’Ovide (42 av. JC- 18 ap. JC.) : Lycaon fut changé en loup, sa fille 

Arcadie en ours, Io en vache, Daphné, en laurier, Syrinx, en flûte. Ovide apporte 
beaucoup de soin à la description des métamorphoses (toujours lente, et non brutale 
comme dans les Mille et Une Nuits). La lenteur ajoute à la poésie et à l’émerveillement 
d’Ovide lui-même, 

- Les Métamorphoses d’Apulée : dans lesquelles une description de l’atrium nous montre 
des statues qui ont l’air de vivre, des chiens de pierre qui semblent prêts à aboyer. Tous 
appartiennent à un monde incertain et ambigu. Il en va de même du palais de Psyché, ou 
encore du monde d’Isis, et de sa religion où le symbolisme de la métamorphose occupe 
une grande place, 

- Alice au Pays des Merveilles de Lewis Carroll (1865) avec les changements de taille de 
l’héroïne qui interrogent la découverte d’elle-même plus que le passage d’une espèce à 
l’autre ( bien que l’on assiste à la métamorphose d’un bébé en cochon). Carroll, utilise 
des procédés de « non sens ». Il évoque l’instabilité des êtres et des choses, 

- Des classiques comme Riquet à la Houppe de Charles Perrault (métamorphose des yeux, 
métamorphose du cœur). Ou encore le Magicien d’Oz ou les contes de Grimm ou 
Andersen ou la fantaisie lyrique de Colette, L’enfant et les sortilèges… 

 
Des livres ou albums actuels pour la jeunesse : 
 
Il en existe tellement que la liste serait trop longue. Pour ne pas induire vos recherches, je vous 
conseille d’explorer par thématique ou mot-clef le site « Ricochet ». Par exemple : « sirène », 
« monstre », ou « fantastique », etc. 
 
Des livres pour regarder : 
 

- Animaux étranges et fabuleux, d’Ariane et Christian Delacampagne, chez Citadelles et 
Mazenod, 

- Tout l’œuvre peint de Jérôme Bosch, chez Flammarion (Les Classiques de l’Art ), 
- Démons et Merveilles, d’Edouard Brasey, aux Editions du Chêne, 
- Abyss, d’Hiroshi Nonami, aux Editions Vent d’Ouest, 
- Arthur Rackham, l’enchanteur bien aimé, de James Hamilton, aux Editions Corentin, 
- Les fées, de Brian Froud et Alan Lee, chez Albin Michel… 

 
Des livres pour s’informer et imaginer : 
 

- Les animaux du futur (avec un dvd), chez Nathan, 
- La grande encyclopédie des fées, de Pierre Dubois, chez Hoëbeke Editeur, 
- L’encyclopédie du merveilleux, d’Edouard Brasey, chez Le Pré aux Clercs, 
- Des animaux fantastiques, de Brigitte Coppin, chez Nathan… 

 
Plus spécial : 
 

- Les monstres, de Martin Monestier, chez Tchou. 
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