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perçoit bien la nature indisciplinée de cette matière, 
perpétuelle source de débordements, qui mime la 
puissance volcanique du magma. En contemplant 
ce qui s’apparente à des carrés de fouilles archéolo-
giques, on peut penser à d’autres artistes : certains 
figements d’Arman ou de Daniel Spoerri, ou encore 
les sculptures boursouflées d’Anita Molinero ou de 
Stéphanie Cherpin, très organiques, comme si en 
rongeant la matière plastique ces artistes faisaient 
grouiller la vie. Cette ode au cycle éternel de la mort 
et de la résurrection porte un titre philosophique : 
Tout coule (Panta Rhei) rappelle une formule qui, en 
grec ancien, évoque la ronde et l’écoulement cyclique. 
Un adage qui qualifie l’ensemble de cette exposi-
tion-jardin, synthèse de la pensée d’un monde en 
mouvement perpétuel.
Un principe cyclique similaire traverse enfin les 
peintures disposées au mur : exécutées à l’huile sur des 
plaques de tôle, elles reprennent en format portrait la 
tradition des planches d’herboriste, et leurs images 
à la fois analytiques et décoratives. Céleste Richard-
Zimmermann choisit des espèces très particulières, 
comme la fraxinelle qui, en cas de fortes chaleurs, 
dégage une substance volatile inflammable qui lui vaut 
le surnom de « buisson ardent ». En bonne vandale, 
l’artiste attaque ses propres représentations à l’acide : 
comme la mousse polyuréthane, l’acide réagit de 
façon imprévisible ; il brûle, révèle et cache en même 
temps, avec des pouvoirs de calcination et d’oxyda-
tion, des effets de salpêtre ou de champignon. Chaque 
spécimen végétal est incisé après avoir été peint, car 
Céleste Richard-Zimmermann en grave les contours 
au Dremel : l’acide sulfurique et chlorhydrique, plus 
ou moins dilué à l’eau pour varier les effets, réagit au 
trait de gravure, circule ou freine.
Sans lecture univoque, l’exposition investit des 
questions existentielles : retrouver la vie dans la mort, 
se recréer soi-même, sonder la condition humaine 
et les luttes qui la déterminent, considérer le règne 
végétal comme modèle de subversion… Céleste 
Richard-Zimmermann aborde ces sujets, et accessoi-
rement l’une des grandes dialectiques de l’huma-
nité, construire/détruire, avec une énergie enjouée 
et un esprit de révolte assez punk. L’étendue de ses 
savoir-faire techniques, et l’éclectisme singulier de 
ses références en histoire de l’art, témoignent d’une 
gourmandise à traduire le monde, à prendre l’espace, 
à multiplier les expérimentations et à être là où on 
ne l’attend pas.

Zoo, centre d’art contemporain, Nantes 
Exposition présentée du 5 juillet au 26 octobre 2024 
https://www.zoogalerie.fr/

Éva Prouteau

[Art contemporain]

Feu !
Par son titre, l’exposition de Céleste Richard-
Zimmermann s’apparente à un geste de guérison : 
Ashes to stitches, des cendres aux sutures, lorsque 
petit à petit les tissus calcinés se régénèrent et que 
la plaie se comble. Pourtant, au premier regard, 
l’artiste semble privilégier la vision incendiaire et la 
célébration pyromane. Ce titre résonne alors telle une 
alerte, un discret memento mor : ashes to ashes, dust 
to dust, soit en français tu es poussière et tu redevien-
dras poussière.
De la cendre, c’est justement ce qui accueille le 
public : sur les murs du centre d’art Zoo, l’artiste 
est intervenue avec des bas-reliefs et des cendres 
végétales collées, qu’elle travaille comme des 
nuages matiéristes. Le motif de la révolte sociale 
parcourt l’exposition, toujours lié à la mise à feu 
et à l’embrasement physique du monde. Depuis 
quelques années déjà, Céleste Richard-Zimmermann 
explore ce matériau politique qu’est la manifesta-
tion ou la guérilla. Elle en extrait des motifs précis, 
les échantillonne et les combine : elle s’est ainsi 
forgé une iconographie singulière, où les émeutes 
contemporaines croisent l’histoire de l’art ancien, 
où les chiens et les souris côtoient les CRS et les 
grenades. Au cours des manifestations, on brûle aussi 
des poubelles ou des pneus, comme pour conjurer 
la violence du capitalisme fossile : Céleste Richard-
Zimmermann choisit justement cet emblème, le pneu, 
qu’elle décline en moulages souples qui ponctuent 
l’exposition. Moqueuse, elle donne sa version de 
la barricade molle, ou animée d’un tremblement 
comique. Plus loin, un élément saillant constitue un 
puissant point d’ancrage pour le regard : la sculpture 
d’une colonne monumentale, motif architectural 
que l’artiste affectionne pour sa richesse ornemen-
tale. Forme de domination sur le paysage alentour, 
la colonne est naturellement autoritaire : comme 
pour la neutraliser, Céleste Richard-Zimmermann 
l’habille d’un rideau de fer dentelle anti-effraction, 
et fait ployer son érection verticale.
Au sol, l’artiste dispose de multiples carrés travaillés en 
bas-relief : une succession de parterres gris cendré qui 
ressemblent à un sol d’après manif, en même temps 
qu’à un terrain où le vivant reprend ses droits, où le 
végétal croît de nouveau. Les références aux codes 
de l’insurrection y croisent les indices d’une nouvelle 
germination : des explosifs, des matraques, une 
bombe de désencerclement mais aussi des graines, 
des feuillages et des fleurs étranges qui se dressent. 
L’artiste a choisi la mousse polyuréthane pour donner 
forme à ces jardins miniatures, une mousse réactive 
qui a besoin d’être contrainte pour épouser une 
forme mais qui ne cesse de vouloir s’échapper. On 
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→ 
Vue de l’exposition 
personnelle de Céleste 
Richard Zimmermann Ashes 
to stitches, Zoo centre d’art 
contemporain, 2024.  
© Photo Grégory Valton.

↘

Tout coule (panta 
rhei), Céleste Richard 
Zimmermann, 2023-2024.  
Mousse polyuréthane, 
cendres végétales. 
Dimensions variables. Œuvre 
coproduite par Le Carré, 
Scène Nationale – Centre 
d’art contemporain d’intérêt 
national et Zoo centre d’art 
contemporain.  
© Photo Orianne Jouanny.

↘ → 
Eucalyptus, Céleste Richard 
Zimmermann, 2023. 
Peinture à l’huile sur métal 
et acides. Dimensions 
70 x 55 cm. Œuvre produite 
par Le Carré, Scène 
Nationale – Centre d’art 
contemporain d’intérêt 
national. © Photo Grégory Valton.
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Ashes toAshes to  stitchesstitches

5 JUILLET  —
26 OCTOBRE Commissariat Mya Finbow

DRAC des Pays de la Loire, de la Région 
Pays de la Loire, du Département Loire-
Atlantique et de Volotea. 

Zoo centre d’art contemporain
12 rue Lamoricière, Nantes
Ouvert du mardi au samedi, 14h — 19h

Vernissage jeudi 4 juillet à partir de 18h30
Fermeture estivale du 05.08 au 26.08.2024
Avec le soutien de la Ville de Nantes, de la

C
él

es
te

 R
ic

ha
rd

 Z
im

m
er

m
an

n



Texte de Mya Finbow - 2024





Texte de Pascal Marquilly - 2024



Yournal sortie n°7 - Décembre 2020



Yournal sortie n°7 - Décembre 2020



Pour qui découvre le travail de Céleste Richard-Zimmermann, la première 
impression n’est certainement pas la bonne. Le marbre n’est pas du marbre, 
tout autant que le basalte n’est pas du basalte. L’artiste maîtrise l’art 
de l’imitation et du camouflage grâce à une matérialité trafiquée. Elle use 
de matériaux industriels — polystyrène blanc ou graphité, mousse expansive 
— pour camper des canons de l’histoire de l’art, tels que des colonnes ou 
des bas-reliefs. Récemment, en résidence à l’Hôtel de Craon à La Rochelle, 
elle s’est saisie du médium pictural pour réaliser des trompe-l’œil. 
En reprenant les aspérités, motifs et papiers peints originels des murs 
de cet ancien hôtel de police, sa série Leurre est composée de chiens en 
bas-reliefs peints, probablement d’anciens cerbères oubliés. Ses peintures 
sur métal ont toujours un effet lenticulaire, où les figures apparaissent ou 
disparaissent selon les points de vue. À la manière d’un Liu Bolin, elle 
abuse de nos perceptions et de nos certitudes pour donner une place aux 
exclu·es, celleux que l’on ne voit pas ou que l’on ne veut pas voir.
Matériaux d’isolation et surfaces brutes sont détournés pour devenir les 
supports d’une ornementation riche et détaillée. Derrière des ensembles 
monochromes, une galerie fourmillante de personnages curieux habite sculp-
tures et peintures. Dans les reliefs se détache une iconographie boschienne 
composée de figures animales et humaines, aux contours fantasmagoriques et 
burlesques. D’un côté, des animaux méprisés : rats, cochons, ours, ânes. 
Dans la fable de La Fontaine Les Animaux malades de la peste, seul le plus 
faible, l’âne, est durement puni. Michel Pastoureau rappelle, dans son 
ouvrage Le Cochon. Histoire d’un cousin mal aimé, que le cochon est, 
dans l’imaginaire collectif, perçu comme sale et impur, alors même qu’il 
est « un miroir où se réfléchissent toutes les ambivalences et contradic-
tions de la condition humaine ». Ce bestiaire permet à Céleste Richard-
Zimmermann de mettre en scène nos rejets et répulsions, et d’opposer à ces 
victimes expiatoires des figures humaines inquiétantes. Elles sont parfois 
nues et morcellées, parfois, au contraire, casquées. Entre Stormtroopers de 
Star Wars et CRS français, il est évident d’y voir les figures d’autorité, 
dont la violence est systématique.
Inévitablement, se dessine alors un rapport de domination entre cette 
ménagerie abhorrée et ces forces de l’ordre. On pourrait s’arrêter là, 
s’arrêter à cette conviction inébranlable que l’espèce humaine est la plus 
puissante du règne animal. Pourtant, l’intention de l’artiste est bien plus 
complexe, puisque ces petites et grosses bêtes nous renvoient soit à notre 
propre asservissement, soit à notre propre marginalité. 
D’une part, en effet, dans son installation Make Corn Blue Again, où le 
public est invité à picorer du pop-corn dans une salle de cinéma, on pour-
rait déceler la suggestion d’un gavage à la pop-culture, un bourrage de 
crâne au soft power américain, nous rendant apathiques et standardisés 
comme des poules élevées en batterie. D’autre part, lors de sa résidence à 
Budapest, elle s’est intéressée à une loi déroutante de 2011 qui impose de 
recenser les chiens dans les communes hongroises. Un enregistrement payant, 
minoré pour les races hongroises. Cela ressemble curieusement à une forme 
de préférence nationale, ici inoffensivement appliquée à des chiens, mais 
particulièrement grinçante dans un régime d’extrême droite. Le contraste 
humain/animal semble toujours s’organiser selon des impératifs hygiéniques 
et un idéal de pureté. Les animaux, particulièrement le rat, comme le 
signale son corpus d’œuvres From Dogs to Gods, sont synonymes de maladie, 
menace pour l’homme justifiant leur extermination. Sous la montée en  
puissance de la rhétorique nationaliste, cette peur de l’autre a muté dans 
une forme encore plus radicale : celle de l’étranger.

Texte de Andréanne Beguin - 2025 - 
Commandé par le Grand Café Saint-Nazaire à l’occasion du programme 
de visite d’atelier d’artistes « Rendez-vous demain »



La récurrence du chien dans l’œuvre de Céleste Richard-Zimmermann résonne 
avec le film Isle of Dogs de Wes Anderson, satire sociale qui dénonce la 
xénophobie en stop-motion. 
Pile : l’autre, le mal. Face : nous, le bien. L’artiste s’amuse de cette 
dichotomie en couleur. Certaines installations sont blanches, comme c’est 
le cas pour l’exposition Cave Canem. Colonnes et bas-reliefs sont d’un 
blanc immaculé, renforçant leur symbolique architecturale, émanation du 
pouvoir et de l’ordre. Les colonnes, allégorie phallique par excellence, 
ornent souvent les bâtiments importants. Elles évoquent aussi bien la pé-
rennité de l’État, la justice, la loi, une domination figée et solide, mais 
ici surtout une réalité morte et pétrifiée. Dans certaines œuvres, ces méta-
phores du pouvoir sont décapitées, comme à l’Hôtel de Craon, ou enflammées, 
comme dans les peintures des Quatre Saisons. La force qu’elles illustrent 
s’en retrouve alors tout ébranlée.
À contrario de ce paysage blanc mais moribond, l’artiste a investi Zoo, 
centre d’art contemporain, d’un panorama noir, fait de cendre, de mousse 
polyuréthane, d’une barricade de pneus mou. Dans Ashes to Stitches, décor 
de terrain vague désolé, malgré cette noirceur, la vie organique semble 
battre son plein. Ce sont d’abord, des murmures, puis des chuintements, des 
pétillements, des craquements, qui s’échappent des pneus et palpitent dans 
l’espace. Le bruit de la mousse expansive qui se répand dans son contenant 
et en pousse les parois a été enregistré par l’artiste, puis travaillé en 
matière sonore avec la collaboration de la commissaire d’exposition Mya 
Finbow. Dans un parterre de fleurs et de plantes, Tout coule, (Panta Rhei), 
on retrouve des bouts de corps : ici une oreille, là un œil. Proche des 
jardins de Tetsumi Kudo, la pulsion de la métamorphose grouille, et doit 
sans doute proliférer pendant la nuit, lors des heures de fermeture. Pour 
reprendre le titre de l’exposition collective de l’Hôtel de Craon, la ruine 
est, chez Céleste Richard-Zimmermann, plus que féconde. Quelques années au-
paravant, pour son installation Aguardente, l’artiste s’était inspirée des 
plantes pionnières — Embauba, Ipomoea et Açaï — qui poussent après la dé-
vastation d’un biotope pour les besoins de la culture de la canne à sucre. 
Reprenant le dessin végétal des herbiers, elle avait sculpté ces plantes 
dans des bas-reliefs en sucre non raffiné. Renaissance ou purification, 
puisque la traduction littérale de Aguardente signifie « Eau qui brûle ». 
L’alcool ronge les bas-reliefs en sucre, produisant une macération que le 
public est invité à goûter. Ainsi, aussi carbonisées ou vermoulues que 
ses œuvres puissent paraître, elles n’en sont pas moins traversées par un 
souffle de vie, un élan souterrain mais vivace de résistance.
Son inversion des valeurs, entre le bien et le mal et leurs agents et 
apparences respectifs, n’est pas sans rappeler l’intrigue du livre Chien 
51 de Laurent Gaudé. Le personnage principal, un policier déchu devenu un 
« chien », est chargé d’une enquête qui le mène des bas-fonds de la zone 
3 — misérable, polluée et fétide — au siège social aseptisé du consortium 
GoldTex, où s’ourdissent pourtant les plus vils crimes et trafics. Rapporté 
aux œuvres de Céleste Richard-Zimmermann, le message est cristallin : la 
violence de l’État, aussi légitime soit-elle, est avant tout une violence, 
qui tente de contrôler la masse.
L’artiste continue d’ébranler notre vision manichéenne de la société en 
s’attachant à représenter cette masse, dans toutes ses ambivalences. 
En parodiant un style pictural classique, celui des Quatre Saisons, elle 
réalise une série de peintures sur métal qui ne pourraient mieux illustrer 
la difficulté de séparer le bon grain de l’ivraie.

Texte de Andréanne Beguin - 2025 - 
Commandé par le Grand Café Saint-Nazaire à l’occasion du programme 
de visite d’atelier d’artistes « Rendez-vous demain »



 En effet, des fleurs de saison se mélangent à des personnages agités et 
chimériques. Bien que périssables, les fleurs sont ici fortes et opulentes, 
alors que tout n’est que frénésieautour d’elles. En contemplant ses pein-
tures, deux bandes-son se télescopent dans ma tête : Les Fleurs de Clara 
Luciani et Manifeste d’Orelsan. La simplicité des unes et la dégénérescence 
des autres, ordre et chaos d’un même équilibre.
D’autres colonnes soutiennent le propos de Céleste Richard-Zimmermann, 
moins architecturales que métaphoriques. Quand elles symbolisent une forme 
de morale, une hiérarchie sociale structurante, l’artiste les met pareil-
lement à mal, dans un effondrement des rôles sociaux façon carnaval. Les 
mouvements de foule deviennent des débordements dans des scènes sans dessus 
dessous. L’énergie non canalisée de la masse s’agrège à une force d’énergie 
vitale. Une libido qui pointe dans des langues tirées, des mains flottantes. 
Sa dernière installation pour l’Hôtel de Craon s’intitule congrûment Bri-
sée et baisers. En hommage à la Commune, dressée dans cet ancien commissa-
riat, la colonne brisée est le récit croisé d’un embrasement et d’un em-
brassement portés aux nues par un socle-foule. Il faut, pour suivre le fil 
des narrations sculptées de l’artiste, faire le tour des colonnes, jusqu’à 
s’en étourdir. Alors, les détails et figures se mettent en mouvement, se 
brouillent. Dans ses frises transhistoriques, l’artiste désoriente les ré-
cits officiels pour donner d’autres déroulements à ces épisodes de révoltes 
populaires. Souvent, pour aborder des sujets complexes qui vont de la vio-
lence d’État, à la standardisation généralisée de nos modes vies, jusqu’aux 
influx contestataires, elle a recours à une forme d’humour par le grotesque. 
Ses figures et ornements sont volontiers comiques, cocasses, presque bouf-
fons parfois, et toujours satiriques. Le décalage nous permet de naviguer, 
sans drame, guidé par la sagacité de son propos, dans l’épaisseur politique 
brutale des thématiques soulevées. 
Dans tout ce blanc, où s’affrontent ordre public et insurrections, il 
manque le rouge : le rouge du sang qui coule quand les velléités populaires 
finissent irrémédiablement par être réprimées. Malgré cette puissance de 
la meute-émeute, Céleste Richard-Zimmermann pose un constat lucide sur les 
soulèvements matés, étouffés ou érodés. Dans E.C.I ou Engin de Conflit Im-
provisé, elle dispose les outils d’une révolte en chocolat, qui n’aurait 
pas abouti, peut-être par découragement ou par flemme. Autre nuance : si les 
révoltes se concrétisent parfois, elles ne sont pas exemptes de trahison ou 
de corruption. Orwell, dans La Ferme des animaux, met en scène des animaux 
dont la révolution contre leurs maîtres humains finit par engendrer une nou-
velle tyrannie.
Outre le rouge sanguinaire, il faut aussi imaginer celui du brasier traver-
ser toute l’œuvre de Céleste Richard-Zimmermann. Dans les sculptures comme 
dans les peintures, il est forcément question, à un moment, de tout brûler, 
de tout rôtir : des Kebabselitz aux marmites frémissantes ponctuant les 
Quatre Saisons. La brûlure peut aussi bien avoir été hypothétiquement infli-
gée par le feu — dans le paysage faussement carbonisé de Ashes to Stitches 
— que par l’acide. La figure du semeur d’acide apparaît dans les peintures 
Bleuet, Eucalyptus et Fraxinelle, ou encore celle de personnages casqués, 
munis de vaporisateurs, qui effacent partiellement certaines figures de sa 
réinterprétation du Massacre des Innocents. Dans le roman dystopique Tabor 
de Phoebe Hadjimarkos Clarke, Mona et Pauli voient régulièrement débouler, 
dans leur lieu de refuge précaire, des fonctionnaires masqués et angois-
sants qui répandent des produits chimiques. On imagine sans mal que les 
silhouettes peintes de Céleste Richard-Zimmermann soient les cousines de 
celles décrites par Phoebe Hadjimarkos Clarke.

Texte de Andréanne Beguin - 2025 - 
Commandé par le Grand Café Saint-Nazaire à l’occasion du programme 
de visite d’atelier d’artistes « Rendez-vous demain »



De la maîtrise du feu à la chasse aux rats, en passant par la chasse à 
l’ours, pour finir à l’élevage industriel, Céleste Richard-Zimmermann dresse 
les grands jalons d’un mythe fondateur de nos sociétés : le récit histo-
rique de la domination de l’homme-chasseur. Comme l’a analysé Alice Zeniter 
dans sa conférence-livre Je suis une fille sans histoire, les modèles nar-
ratifs de l’imaginaire collectif font la part belle à la conquête et à son 
héros. Pourtant, ce que l’artiste plasticienne semble suggérer, c’est que 
cette maîtrise du feu est montée à la tête d’Homo sapiens, jusqu’à faire de 
lui un pyromane — contredisant alors une autre version mythifiée de lui-même 
: le bâtisseur. Il laisse derrière lui un monde apocalyptique et brûlé, 
comme celui écrit par l’autrice Ariadna Castellarnau, mais d’où peut jail-
lir un renouveau et d’où peuvent enfin surgir d’autres voix. 

Texte de Andréanne Beguin - 2025 - 
Commandé par le Grand Café Saint-Nazaire à l’occasion du programme 
de visite d’atelier d’artistes « Rendez-vous demain »
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Texte de Salimata Diop, 
la commissaire de l’exposition « de la fécondité de la ruine »



Texte de Salimata Diop, 
la commissaire de l’exposition « de la fécondité de la ruine »



Texte de Eva Prouteau au sujet de « Les semeurs » - (Commande publique)
Oeuvre perenne réalisée sur le parvis du théâtre le Marais à Challans



 Pour sa deuxième exposition à la galerie RDV, Céleste Richard 
Zimmermann invente un jeu de faux-semblants. « CAVE CANEM », 
du latin « Attention au chien » sonne l’alerte au spectateur. 
Un ensemble de sculptures et bas-reliefs en polystyrène taillés selon les tech-
niques de décor racontent une histoire actuelle teintée d’un passé trouble, 
ambiguë et dénuée de morale manichéenne. A la façon des frises antiques et des 
gigantomachies, les bas-reliefs imagent des 
combats épiques et pourtant familiers.

Sculptée dans la masse, la figure du chien s‘enlace à celle de l’homme pour in-
carner le mythe de « chien du pouvoir ». La meute est-elle une émeute ? Comme 
son étymologie le suggère, elle est animale et humaine à la fois. Toutefois, le 
regard ne sait s’il assiste à une insurrection ou à une chasse.
Ces carcasses de CRS, formes archétypales de la force ou de l‘oppression sont 
façonnées d’un matériau pauvre et fragile. Elles interrogent les figures de 
l’autorité qui dès lors n’incarnent qu’un mirage, une esthétique de la ruine.
Des cocktails Molotov factices célèbrent ce constat à la façon de vraies bou-
gies et pourraient embraser le bûcher symbole d’un feu nouveau. Enfin les 
plaques martyrs sur lesquelles se déroulent ces scènes nous interroge sur la 
valeur de ce matériau.
Les martyrs (plaque servant à protéger le plan de travail à l’atelier) semblent 
avoir toujours le rôle de matière à sacrifier.
Tout est prétexte à questionner la force ou la faiblesse d’un pouvoir qui a be-
soin de la brutalité répressive pour se maintenir.

De la bataille historique à l’émeute bouffonne, des héros antiques aux « Chiens 
de l’état », du marbre blanc au décor de polystyrène, rien n’est tout à fait ce 
qu’il semble être ; et de ce décalage nait un questionnement sur les sources de 
l’autorité, de la légitimité et du renversement.

Crédit photo : Gregg Bréhin et Céleste Richard Zimmermann



À propos de l’exposition 

 « RIOT DOGS »
Texte de Rémi Baert sur l’exposition CAVE CANEM à la Galerie RDV
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Prise en décembre 2019 à Santiago lors des protestations contre le gouvernement chilien, une photographie de 
presse montre une personne portant un bouclier de fortune à l’effigie de celui que les manifestant.e.s ont baptisé 
Negro Matapacos, le « noir tueur de flics ». Cette représentation du chien noir au foulard rouge est légendée « SANTO 
PATRONO DE LAS MANIFESTACIONES » témoignant de sa sanctification depuis sa participation aux mobilisations 
des étudiant.e.s en 2011 pour une éducation publique gratuite et de qualité. Véritable icône, le Negro Matapacos, 
mort en 2017, n’a rien à envier au Che ou au poing levé : comptes sur les réseaux sociaux où il est présenté 
comme « révolutionnaire authentique […] ami du peuple et le pire cauchemar de la police », documentaires, clips 
de musique à sa gloire, statues, tatouages, graffitis, tee-shirts, etc. Aux dires des manifestant.e.s, ces images ont 
une fonction apotropaïque, protégeant contre les violences policières. De même, le chien apparaît en épisème¹ 
sur les boucliers (hoplon) des guerrier.e.s peint.e.s sur les vases grecs antiques, probablement en signe de 
ténacité et de courage, ou encore haletant, en armoiries, dans un bas-relief de Céleste Richard Zimmermann. 
En dépit des nuées de lacrymo, des barricades incendiées, des jets d’eau et des fumigènes, le Negro Matapacos 
ne se trompe jamais de camp, attaquant les carabineros et défendant les opprimé.e.s. Il n’est pas un pion, à 
en croire les manifestant.e.s, et marche avec elles.eux se joignant de fait à leur cause, au point de voir en lui 
un étudiant réincarné. Elles.ils louent la fidélité et la bravoure de cet allié, leader désormais érigé en symbole 
de la résistance. Le phénomène des riot dogs éclot dans d’autres contextes géographiques et politiques avec 
souvent pour dénominateur commun des villes où les chiens errants font partie du paysage urbain. De la révolte 
dans les rues d’Athènes contre le plan d’austérité émerge la figure de Loukanikos élu par le Time Magazine 
parmi ses personnalités de l’année 2011. Plus récemment, des stickers d’un Negro Matapacos resquillant 
tapissaient les couloirs du métro new-yorkais en réaction à la hausse tarifaire et au lynchage par des policiers 
d’un jeune Africain-Américain. Ces exemples attestent de la circulation des symboles et de la réappropriation de 
pratiques au nom de revendications très similaires. Les histoires de riot dogs sont irrésistibles pour les médias 
et le public qui contribuent eux-mêmes à leur construction et à leur permanence. En suscitant l’empathie et 
l’adhésion, cette tactique a le mérite de contrer les discours de criminalisation des mouvements contestataires 
de la part des gouvernements et des médias. Revendiquer une promiscuité avec les chiens errants, voire une 
forme d’identification, revient, pour celles et ceux qui vivent dans la rue ou y descendent, à exposer la précarité, 
la vulnérabilité, qu’ils.elles ont en partage, la violence institutionnelle à laquelle elles.ils sont en proie. C’est 
exprimer depuis une position subalterne le sentiment d’être traité.e.s comme des nuisibles, des parias. Dans un 
pays aussi inégalitaire que le Chili, c’est également signifier la ségrégation sociale jusque dans la discrimination 
entre les chiens domestiques ou de race des quartiers riches qui ont une maison et de la nourriture et les 
quiltros, ces chiens des rues sans race définie auxquels ces mêmes quartiers sont indifférents. De semblables 
distinctions existent dans la Grèce antique entre les chiens de l’oikos, dont le plus connu est certainement Argos 
qui reconnaît immédiatement son maître Ulysse de retour à Ithaque après vingt ans d’absence, les chiens errants 
impurs car charognards et les chiens sacrés associés à des rituels de purification.

Céleste Richard Zimmermann emprunte le titre de sa première exposition personnelle CAVE CANEM à l’inscription 
sur le seuil de la Maison du Poète Tragique dont le pavement en mosaïque représente un chien noir enchaîné 
gardant symboliquement cette domus pompéienne. « Attention au chien » : une mise en garde que l’on trouve 
encore sur des panneaux à l’entrée des propriétés pour signaler la présence bien réelle d’un chien et dissuader 
d’éventuels intrus. 

¹ Motif ornemental sur un bouclier

















LOST DOG UNITED

Céleste Richard Zimmermann, est artiste visuelle diplômée des Beaux-Arts de 
Nantes (France) en 2017, elle vit et travaille à Nantes et est actuellement 
en résidence à Budapest en partenariat avec la Budapest Gallery et le CEAAC 
- Strasbourg. Au plus souvent, ses propositions résultent d’une démarche de 
l’ordre du détournement, de la réappropriation et aboutissent dans un entre deux 
d’images latentes, entre horreur et divertissement. Ses voyages sont source 
d’inspiration, elle récolte, repère des faits divers, sociaux ou historiques et 
les rapporte ensuite à son atelier où elle les transforme. En 2017, lors d’un 
road-trip aux Etats-Unis, elle développe entre autre le projet « From Dogs to 
God» en contactant une milice chassant des rats accompagnée de leurs chiens 
à New-York. Ces vanneries contemporaines renvoient à l’idée de la menace de 
l’autre et le contrôle du territoire. Récemment après un voyage à Delphes et à 
Venise, elle réalise l’exposition « CAVE CANEM » (Galerie RDV - Nantes 2021) ou 
chiens et CRS se confondent en un même matériaux fragile et artificiel qu’est le 
polystyrène. Elle a participé à plusieurs expositions collectives et person-
nelles dont « The Ogre. net » à la Galerie Suzanne Tarasieve (Paris - 2021), « 
L’entre- Zone » (le voyage à Nantes - 2022) et prochainement au Carré à Château 
Gonthier « Tout semer tout brûler ».
L’exposition « Lost Dog United » c’est la rencontre de différentes pièces 
évoquant des conflits distincts où est mis en exergue la figure du chien. 
Tantôt chien de pouvoir, chien du peuple, chien d’état ou chien larbin ; le 
« meilleur ami de l’homme » semble toujours être instrumentalisé.
Ces molosses ne cessent d’alimenter une certaine ambivalence des rôles établis 
ou au détour de la banalité et de l’anecdotique le regardeur décèle une fable 
anthropomorphe tragicomique.
À Budapest, l’artiste s’est intéressée à une récente loi de 2011 ou il est do-
rénavant obligatoire recenser les chiens dans les communes hongroises. Un impôt 
est prélevé 6 000 forints par an pour un canidé « classique », et jusqu’à 20 000 
forints pour un chien « dangereux » (pittbull, etc).

LOST DOG UNITED

1077 Budapest Király utca 25.
Megtekinthető: Június 22. - 28. között.  
Június 22-23-én 15 és 18 óra között, 
valamint 2023. június 28-ig előre egyeztetett időpontban. 
Egyeztetni a celesterichardzimmermann@hotmail.fr 
címen vagy a +33688377118-as telefonszámon lehet. 

Céleste RICHARD-ZIMMERMANN kiállítása



Sont exonérés, les chiens de travail, de sécurité, mais aussi les « races hon-
groises » qui accompagnaient autrefois, les nomades conquérants venus des 
steppes d’Asie : vizsla, puli, pumi, kuvasz, ou encore le komondor bien que ce 
dernier figure sur la liste des chiens potentiellement agressifs. 
Ce fait l’inspire et fait basculer le débat dans une sorte de fable anthropo-
morphique autour de la question d’extreme droite de « la préférence nationale 
».
C’est ainsi que l’artiste est partie à la recherche des chiens hongrois au tra-
vers du projet
« Verbunkos Dog ». La bande annonce de la vidéo en cours de production « Ver-
bunkos dog » prend contexte à un Dog Show ou les sujets (les chiens) font ce 
que l’on attend d’eux.
Un spectacle ou ces bêtes canines n’aboient et ne mordent plus afin de se figer 
dans des postures qui ne serait que trop rappeler un certain décorum et acadé-
misme.
La posture qu’ils incarnent, c’est certainement pour faire figure : ils de-
viennent statuaire.
Ils représentent un ordre établi. La bande sonore inspirée du verbunkos dont 
l’origine territoriale est sujet à débats nous amène à réfléchir si ces chiens 
ne sont pas eux même enrôlés comme jadis leurs maîtres dans l’armée. Les temps 
d’hier et d’aujourd’hui se confondent, sommes nous face à une danse politique 
sans fin ?
Ces statues vivantes de chairs, poils et crocs peu à peu se figent en des bas 
reliefs en plâtre imitant le bronze. Véritables décors inspirés et parfois ex-
traits de mes balades dans la ville de Budapest, cet ensemble questionne lui 
aussi les faux semblants.
Au yeux de l’artiste, la technique du bas-relief c’est l’art de tromper la 
perspective, les plans, le regard, le temps et les siècles.
Comme en hommage aux éléments sculptés si bien ornementaux, que historiques 
qu’elle a pu croiser durant son séjour, elle a souhaité, restituer ces chiens 
rencontrés dans des formes
« officielles » qui leur sont propres. Le bronze, ce matériau qui fige aussi bien 
les régimes et les personnalités déchus que des représentations consensuelles 
et naïves témoigne malgré tout d’une authenticité et véracité sans équivoque. 
Cette sincérité qu’évoque le bronze n’est ici que aveuglement, carton pâte et 
décors. Un peu à l’image de cette loi.
Par ces différentes pièces, au-delà des frontières, ces « Lost dogs », sont 
embrigadés dans différentes situations de contrôle qui dépeignent de manière 
grotesque nos propres contradictions et une certaine crispation sociale / 
absurdité du monde.
Toutefois, nous sommes en mesure de nous questionner si tout compte fait, 
les « lost dogs » dont nous parlons ne sont ils pas ceux qui tiennent 
la laisse ?



 « MAKE CORN BLUE AGAIN »

Dans une pièce, huit auges crépitent, claquent et crachent en un spasme le maïs 
bleu, éclaté. Le brouhaha métallique de ces nourrisseurs transposent le specta-
teur dans une basse-cour, lieu d’origine de ces objets d’inox et de lumière. Le 
pop-corn, c’est la mutation du grain de maïs qui apparait lorsque le seuil de 
120 degrés est dépassé. La pression sur l’état de nature du grain est tellement 
insoutenable, que le résultat de ce produit en tension ne peut aboutir qu’à son 
sonore éclatement : « POP ». C’est le son ultime d’une conséquence irréversible 
: le maïs bleu s’est métamorphosé en pop-corn d’Hollywood. Blanc, poli, lisse, 
égal.Le maïs, première céréale mondiale, est à la fois un aliment d’élevage, la 
star de l’industrie agroalimentaire et originellement un trésor colonial : « le 
nouveau blé ». En revanche, dans certaines communautés amérindiennes, la varié-
té du maïs bleu possède des dimensions spirituelles et mystiques très fortes. 
Riche de symboles, au centre de nombreux cultes des Natives Americans, on prête 
au maïs bleu des qualités sacrées. Pourtant l’objet du maïs éclaté ne peut se 
dissocier du champ visuel du spectacle et d’Hollywood. En effet à l’aube des 
années 30, ce dernier s’est démocratisé et s’ancre dans les salles de cinéma 
où il a pu jouer un rôle salvateur pendant la grande dépression. Le maïs de-
vient alors un aliment emblématique de la culture américaine et de la société 
de consommation.

« MAKE CORN BLUE AGAIN » cristallise le concept que tout objet, toute image is-
sus d’une culture sont sujets à être transfigurés, réinterprétés par une autre. 
En résonance avec le maïs bleu indien, qui ici est ingurgité par un objet in-
dustriel puis recraché totalement «américanisé» ; on observe le même phénomène 
avec la représentation de l’indien. Comme tout stéréotype, l’image archétypale 
de l’indien véhiculée par le genre du western ou l’univers publicitaire, prend 
ses racines dans la réalité. Cependant la réappropriation de cette réalité pro-
duit une nouvelle image déformée et fantasmée. Une inversion des rôles sociaux 
et historique s’opère, comme si ce nouveau récit permettait de mieux supporter 
le monde réel.

Tout en picorant le maïs bleu devenu pop-corn blanc, le regardeur fait face à 
ce phénomène du détournement des images. Il consomme, son oeil accroché par les 
publicités qui présagent le début d’un film qui ne commence jamais. L’indianité 
est devenue folklore tandis que le spectateurest assimilé à la figure de la bête 
d’élevage, passif et impuissant face à ce constat. 



Manger les grillots avec le tac-tac

MAKE CORN BLUE AGAIN, une exposition de la Galerie RDV à Nantes
Mardi 17 septembre 2019, par Rémi BAERT paru sur lacritique.org

Crédit photo Gregg Brehin

Par le bruit qui signale sa transformation une fois le grain de maïs 
soumis à une température d’environ 180 degrés, le pop-corn est appelé tac-
tac en français cadien. De même, les grillots désignent les grains qui ont 
été grillés sans éclater, ceux sur lesquels on redoute de tomber lorsque l’on 
porte aveuglément une poignée de pop-corn à la bouche au risque de s’y casser 
les dents… De façon imagée, l’expression « manger les grillots avec le tac-tac 
» signifie donc considérer les choses comme elles sont, en prenant le bon et le 
mauvais. La démarche de Céleste Richard Zimmermann consiste justement à saisir, 
sans manichéisme toutefois, la polysémie et le polymorphisme des objets, images 
et situations. MAKE CORN BLUE AGAIN, première exposition personnelle de l’ar-
tiste, en est une fois de plus la démonstration. Le format d’exposition « flash 
» proposé par la Galerie RDV est en adéquation avec cette installation qui fait 
événement, moment presque aussi fugace qu’une fête, une kermesse avec son lot 
d’excès.
Dans notre imaginaire collectif, le pop-corn est associé au cinéma. 
L’indispensable de la séance à grignoter par cornet ou même par seau pour 
certains, source de mécontentement pour d’autres en raison de la pollution so-
nore que sa consommation suscite. Preuve en est du lien entretenu par cette 
friandise avec le grand écran, les recettes disponibles sur internet pour réus-
sir son pop-corn maison « façon » cinéma. Les travaux de Céleste Richard Zim-
mermann sont nourris d’une approche anthropologique et sociologique, d’une do-
cumentation sur le terrain.

Ainsi l’artiste découvre lors d’un roadtrip aux États-Unis, il y a trois ans, 
un autre usage du grain de maïs - le maïs bleu plus précisément - dans cer-
taines communautés amérindiennes. Parmi elles, les Indiens Pueblos qui uti-
lisent le maïs bleu lors de cérémonies. Du rituel consumériste occidental aux 
rites sacrés amérindiens, le tour de force de l’installation revient à faire 
coexister symboliquement deux réalités qui ont pour dénominateur commun le 
grain de maïs. Les pratiques culinaires sont d’ailleurs chez Céleste Richard 
Zimmermann un angle privilégié pour engager une réflexion sur des faits et pro-
blématiques de société, à l’image de son projet The Potential Space (2016) ar-
ticulé autour du barbecue ou de son œuvre Kebabselitz (2017).



Le tapis rouge dès l’entrée et l’odeur qui embaume l’espace de la galerie res-
tituent l’atmosphère d’un hall de cinéma. L’installation convoque en ce sens 
une expérience familière, vulgaire au sens étymologique du terme, c’est-à-dire 
« qui concerne la foule », « générale », « ordinaire, commune, banale ». Sui-
vant un processus d’appropriation et de détournement des objets, les huit auges 
alignées à la même hauteur contre un des murs de la galerie sont transformées 
en machines et distributeurs à pop-corn. La thématique du carnavalesque, chère 
à l’artiste, se retrouve alors appliquée aux objets. Ce renversement, cette 
subversion de et par l’objet, conduit à une transgression en plaçant le mangeur 
de pop-corn en position de bête.

La gadgétisation de ces auges par l’ajout d’une lumière bleue qui émane de fa-
çon presque aussi racoleuse que la devanture du sex-shop voisin caractérise une 
esthétique camp, c’est-à-dire un mauvais goût assumé car significatif. La mo-
bilisation d’un registre du magasin de farces et attrapes et l’expérience de 
l’artiste dans le milieu de la création événementielle et du spectacle sont 
prégnantes dans d’autres installations. Avec sa guirlande lumineuse rouge sang 
et sa boule à facettes, le Celestial Grill (2014-2016) fait la part belle à 
la « barbaque ». Quant aux néons de Rusty Blue (2017), ils métamorphosent une 
auge en cabine UV, en cercueil ou en objet futuriste. Le contraste entre une 
certaine durabilité des matériaux et le caractère périssable, altérable du 
pop-corn est un autre trait du travail de Céleste Richard Zimmermann. Le ron-
ronnement et le crépitement des auges réveillent les appétits et annoncent, 
peut-être, les réjouissances…

Le titre de l’exposition - MAKE CORN BLUE AGAIN - se prête à plusieurs lec-
tures. Il est d’abord la formule prononcée par l’insatiable, la demande d’un 
« encore plus » qui est aussi un « toujours trop ». La gourmandise, davantage 
encore la gloutonnerie érige le pop-corn en un péché que symbolise le porc, 
animal présent dans le bestiaire de Céleste Richard Zimmermann connotant entre 
autres la souillure. Le pop-corn écrasé et incrusté dans la moquette constitue 
à ce titre les vestiges du festin. Ces machines vomissant elles-mêmes ce pop-
corn aussi aérien que bourratif provoquent une sorte de dégoût. On partage un 
même récipient dans lequel on se sert directement avec les mains, en somme du 
prêt-à-manger en libre service : cette profusion en devient grotesque. Le ca-
ractère sériel de l’installation ne manque pas de faire écho aux scandales et 
préoccupations liés à l’élevage intensif, en batterie. Le nourrissage ayant des 
répercussions évidentes sur notre propre alimentation.



L’opacité des auges dérobe à notre vue la transformation du maïs donnant par 
là à réfléchir sur ce que nous ingurgitons. La « magie » d’un processus pou-
vant se révéler autant bénéfique que maléfique ! Plus de 80% du maïs cultivé aux 
États-Unis est transgénique, un autre exemple de manipulation rimant cette fois 
clairement avec poison. De façon surprenante, le pop-corn semble également pris 
entre junk-food et healthy food. Le titre suggère dans un second temps l’im-
possible retour au bleu du maïs de départ, et ce, en dépit de la lumière bleu-
tée qui n’est qu’un halo artificiel en guise d’ersatz à une sacralité désormais 
perdue. MAKE CORN BLUE AGAIN résonne enfin comme un contre-pied au « Make Ame-
rica Great Again » de Donald Trump, mot d’ordre qui signe une politique protec-
tionniste, raciste, qui n’hésite pas à la confiscation et à l’exploitation des 
terres des Amérindiens au nom d’intérêts économiques. N’est-ce pas ce même 45e 
président des États-Unis qui surnommait encore récemment une de ses adversaires 
politiques « Pocahontas » et cela devant d’anciens combattants navajos ?

Du tapis rouge au tapis vert des tables de jeux, l’installation Indian Drea-
ming - Smoking Area, réalisée en 2017, repose déjà sur une mécanique faussement 
ludique. En effet, une boucle vidéo défilant sur trois moniteurs présente des 
combinaisons toujours perdantes d’images archétypales du grand Ouest américain 
: la roulotte, le cow-boy, l’attrape-rêves, le totem, le tipi, le shérif… Sous 
couvert d’un aspect festif, MAKE CORN BLUE AGAIN parvient à générer son propre 
malaise en mettant à profit un tandem bien huilé entre industrie du divertisse-
ment et industrie agroalimentaire. Enrobé d’une musique épique et entraînante, 
l’avant-programme projeté au-dessus des auges se veut un préambule à la consom-
mation vorace des images autant qu’une invitation au passage en caisse.

Ce montage de spots publicitaires créé par Céleste Richard Zimmermann met en 
jeu les stéréotypes de l’indianité, en particulier à travers l’opposition sau-
vages/ civilisés. Ainsi dans une réclame de la compagnie Borden Dairy, le « 
blanc » ne semble pouvoir faire face à l’hostilité d’un « indien » armé d’une 
hache qu’en dégainant à son tour un bâtonnet de glace censé l’adoucir et le 
rendre souriant. Sur un mode cartoonesque, la boisson Kool-Aid se voit éga-
lement servir de substitut au calumet en permettant à une troupe de cavaliers 
d’échapper à une défaite face aux Indiens. On reconnaîtra aussi Iron Eyes Cody 
dans une campagne de Keep America Beautiful datant de 1971. Plébiscité par Hol-
lywood pour jouer les rôles d’Amérindiens, l’acteur y incarne un sage versant 
sa larme en voyant la pollution détruire l’environnement.

Du grain de maïs à l’archétype de l’Indien, l’exposition MAKE CORN BLUE AGAIN 
donne à voir et à goûter une culture mainstream qui aspire, souffle et ex-
plose autant les images qu’une céréale. D’une culture pop à une popped culture 
(culture éclatée) et vice versa.

Rémi BAERT





Bio: 
Céleste Richard Zimmermann est artiste visuelle diplômée des Beaux-Arts de Nantes en 2017, 
elle vit et travaille à Nantes aux Ateliers Bonus. Au plus souvent, ses propositions résultent d’une 
démarche de l’ordre du détournement et de la réappropriation et aboutissent dans un entre deux 
d’images latentes, entre horreur et divertissement. Ses voyages sont source d’inspiration, 
elle rencontre, repère des faits divers, sociaux ou historiques qu’elle rapporte ensuite à son 
atelier. En 2017, lors d’un road-trip aux Etats-Unis, elle développe le projet « From Dogs to God 
» en contactant des chasseurs de rats et leurs chiens à New-York. Pendant ce même voyage 
elle s’intéressera aux Natives Americans et créera les installations « Indian Dreaming » et « MAKE 
CORN BLUE AGAIN ». Récemment après un voyage à Delphes et à Venise, elle réalise l’exposition 
« CAVE CANEM » (Galerie RDV - Nantes 2021). Elle a participé à plusieurs expositions collectives 
et personnelles dont « MicroWave » à Bonus (Nantes - 2021), « The Ogre. net » à la Galerie Su-
zanne Tarasieve (Paris - 2021) et prochainement à l’exposition des lauréats du Prix des Arts Visuels 
de la ville de Nantes aux côtés de Laura ORLHIAC, Lucas SEGUY et Ronan LECROSNIER cet été à 
l’Atelier (Nantes - 2022).

« Blue Screen Of Death »
L’écran bleu se produit lors d’une erreur, un arrêt critique dans le système général qui dès lors ne 
peux plus fonctionner correctement. Dans cette exposition, l’écran bleu n’est pas une évocation 
des nouvelles technologies, mais plutôt la représentation d’un système qui s’enraye et génère 
une sensation de malaise généralisé. 
Pour sa première exposition au Blockhaus DY10 Céleste Richard Zimmermann réunit deux pièces 
qui chacunes à leur manière, sont un écran bleu. « Blue Screen Of Death » c’est un système 
d’exploitation buggé, altéré ou rien ne semble être ce qu’il est. 

Dans une pièce, huit auges crépitent, claquent et crachent en un spasme le maïs bleu, éclaté. 
Le brouhaha métallique de ces nourrisseurs transpose le spectateur dans une basse-cour, 
lieu d’origine de ces objets d’inox et de lumière. Le pop-corn, c’est la mutation du grain de maïs 
qui apparaît lorsque le seuil de 120 degrés est dépassé. La pression sur l’état de nature du grain 
est tellement insoutenable, que le résultat de ce produit en tension ne peut aboutir qu’à son 
sonore éclatement : « POP ». 
C’est le son ultime d’une conséquence irréversible : le maïs bleu s’est métamorphosé en
pop-corn d’Hollywood. Blanc, poli, lisse, égal. 
Le maïs est à la fois un aliment d’élevage, la star de l’industrie agroalimentaire et originellement 
un trésor colonial : « Le nouveau blé ». En revanche, dans certaines communautés amérin-
diennes, la variété du maïs bleu possède des dimensions spirituelles et mystiques très fortes. 
Riche de symboles et au centre de nombreux cultes des Natives Americans, on prête au maïs 
bleu des qualités sacrées.                                                                                                                                       
« MAKE CORN BLUE AGAIN » cristallise le concept que tout objet, toute image issus d’une culture 
sont sujets à être transfigurés, réinterprétés par une autre. En résonance avec le maïs bleu indien, 
qui ici est ingurgité par un objet industriel puis recraché totalement « américanisé » ; on observe 
le même phénomène avec la représentation de l’indien et du cowboy. Comme tout stéréotype, 
son image archétypale véhiculée par le genre du western ou de l’univers publicitaire, prend ses 
racines dans la réalité. La réappropriation de cette réalité produit une nouvelle image déformée 
et fantasmée comme bugée. 
Tout en picorant le maïs bleu devenu pop-corn blanc, le regardeur fait face à ce phénomène 
du détournement des images. Il consomme, allongé sur des ballots de foin, son oeil accroché 
par un teaser qui présage de prochaines diffusion.
Non loin de là, « Rusty Blue », elle aussi mangeoire irradie de lumière bleue. 
Bien qu’à la fois cercueil et cabine UV son origine animale ne laisse plus de doute désormais. 
Le Blue Screen Of Death semble avoir fait une mise à jour dans cette kermesse agricole et il a 
assimilé le spectateur à la bête d’élevage le temps d’une séance de cinéma, passif et impuissant 
face à ce constat.

Salle 1 : 
« Rusty Blue » - 2017 - néons, plexiglas, auge, métal

Salle 2 : 
« MAKE CORN BLUE AGAIN » - 2019 - installation, mangeoires à poule, inox, mais bleu, pop-corn, moquette, 
bâche, paille 
« Blue Screen Of Death » - 2022 - boucle vidéo co création avec Tristan d’Hervez

Crédit photo : Xabi Ambroise
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Céleste Richard-Zimmermann et 
Pauline Gompertz sont artistes 
plasticiennes, toutes deux 
diplômées des Beaux-Arts de 
Nantes, où elles vivent encore 
aujourd’hui. Amies depuis l’école, 
elles sont les premières à se 
livrer à l’exercice du portrait 
croisé pour Contemporaines. 
Au fil des doux mots qu’elles 
posent sur la pratique de 
chacune, il s’en dégage la 
nécessité de la sororité pour 
exercer le métier d’artiste.

Pauline Gompertz
Croisé

☻☺

☻☺

Propos recueillis par 
Virginia Quadjovie.
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Pouvez-vous dire quelques 
mots sur la pratique de 
votre amie ?

 Pauline a une pratique protéiforme allant de la sculpture, 
au dessin, à la vidéo, au textile, le tout rencontrant de 
manière équivoque la performance et l’installation. Son 
travail fait genèse dans la représentation d’un corps 
glorieux et victorieux à l’aide de références provenant 
aussi  bien de la culture populaire que de l’Antiquité ou de 
ses propres rencontres. Dans un premier temps, son corps 
a été un médium et une matière de transcription. Dans sa 
vidéo Gold Fann, Pauline performe le rituel et la culture du 
corps occidental en s’enduisant la peau d’une mixture 
dorée sur une plage à Dakar. Ces gestes évoquent aussi 
bien les publicités pour les crèmes solaires, le culturisme, 
le mythe d’Agamemnon, ou encore le personnage de 
Golddigger des James Bond. Les évocations et clins d’œil 
acides et ironiques sont nombreux, c’est certainement 
cela qui nous rassemble toutes les deux.

Céleste
L’univers de Céleste traverse le folklore 

populaire, des récits antiques aux fresques 
médiévales. Elle rejoue aussi des faits 

contemporains liés aux mouvements sociaux. 
Elle utilise la peinture, la sculpture tout comme 

l’installation. Elle a beaucoup eu recours au 
détournement et à la réappropriation d’usages 

et d’objets. Grâce aux décors qu’elle réalise à 
côté pour le spectacle vivant, elle a acquis une 

grande aisance dans l’utilisation de matières 
dites peu nobles comme le polystyrène, la résine 

ou encore la céramique.

Pauline

☻☺
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Pourriez- vous décrire 
une pièce réalisée par 
votre amie ? 

J’aime beaucoup SNO ! C’est 
à la fois le nom d’un projet 
et d’une de ses expositions 
personnelles qui s’est tenue à 
la galerie Marchepied à Nantes 
en 2018. SNO veut dire  
Si Non Oscillas, c’est-à-dire 
« si tu ne te déhanches 
pas » en latin. Pour les 
connaisseureuses, c’est 
aussi la devise du fondateur 
du magazine Playboy gravée 
sur son manoir à Chicago. 
Cette inscription gravée 
dans la roche et le marbre à 
Chicago, Pauline la détourne 
et la réinscrit sur des 
objets dérivés comme des 
vestes réfléchissantes de 
travailleur·euse, des bouteilles 
d’eau, des sous-vêtements, 
des bâillons en cuir. Si tu ne te 
déhanches pas : le phrasé est 
clair, l’injonction est précise. 
es objets dérivés nous 
rappellent la futilité érotique 
de cette maxime. Chaque objet 
est confectionné et siglé 
par la main de l’artiste avec 
cette phrase latine, puis mis 
en scène, porté,  performé et 
immortalisé en photographie, 
oscillant entre banalité et 
érotisme. Si Non Oscillas semble 
être le fardeau de tous  

les corps.  
Au sein de l’exposition,un 
artist-run space situé à 
l’arrière-boutique d’un magasin 
de canapés, l’installation de 
Pauline était feutrée. On ne 
savait si on était dans un 
concept store étrange ou 
un bar à hôtesses. L’espace 
white cube, pourtant sexy, 
était pour l’occasion peuplé 
de cabines en tissus rose où 
étaient présentés chaque 
objet et photographie. Au 
centre de l’espace se trouvent 
un canapé en velours rose 
où on pouvait s’asseoir pour 
swiper sur le compte Instagram 
de cette étrange nouvelle 
marque. Lea spectateurice 
était chatouillé·e d’un désir 
consumériste pendu·e entre 
le réel et la fiction. C’était sa 
première installation totale, 
qui a su créer des ponts entre 
toutes les facettes de son 
travail. La pratique de Pauline 
est selon moi résolument 
féministe et permet de 
s’interroger sur le capitalisme 
et l’objet de nos envies.

Céleste

Pour ma part, je choisirais 
Le Temps des Cerises. Il s’agit 

d’une grande colonne en 
polystyrène de trois mètres 

de haut et de plus d’un mètre 
de diamètre, produite pour 

l’espace de la galerie Suzanne 
Tarasieve à Paris en 2021 

où Céleste était invitée. Sur 
cette colonne serpente un 

escalier sculpté à la manière 
d’un bas-relief, le polystyrène, 

laissé blanc et brut, est 
poncé finement. Du bas, où 
est allongé un CRS – on ne 

sait pas vraiment s’il est 
assommé ou mort - aux cuisses 

très charnues rappelant 
celles des grosses volailles, 

on monte vers des animaux 
impressionnants tels que le 
lion, l’éléphant ou encore le 
cheval. On y voit également 

des chiens anthropomorphes 
et des grands rats, figures à 

la fois chéries et écœurantes 
dans les travaux de Céleste. 

Puis tout s’enchaîne dans 
des échelles improbables : 

des bouteilles qu’on devine 
être des cocktails Molotov, 

des crottes, du feu, un gros 
barbecue, un ver dans une 

cerise, un énorme briquet, une 
poubelle en feu, un casque 

de force de l’ordre, une 
matraque, un corps gisant à 

dos de cheval, encore des 
cerises bipèdes, des chiens 
qui attaquent, une armure de 
CRS qui ressemble à un buste 
antique, des têtes de chiens 
en pagaille… En haut, on peut 

lire en lettres capitales :   
« Ni dieu, ni maitre ».

Le Temps des cerises fait 
clairement référence à la 

chanson éponyme en hommage 

à la Commune de Paris. C’est 
la colonne Vendôme à Paris, 
réalisée d’après la colonne 

Trajan à Rome et détruite lors 
de la Commune, qui a inspiré 

Céleste. Au lieu d’être en pierre 
et bronze, celle de Céleste est 
dans un matériau synthétique 

: le polystyrène. Au lieu de 
célébrer une victoire militaire, 
la colonne de Céleste est une 

fresque dantesque où CRS 
et chiens anthropomorphes 

s’entretuent. Dans de 
précédentes pièces, des 

personnages mi-cochons, mi-
poulets aux allures de policiers 

étaient déjà représentés 
avec des chiens. En fait, 
les chiens représentent 

de manière assez claire la 
résistance contre le pouvoir 

qu’il faudrait mettre hors 
d’état de nuire. Reprendre un 
élément architectural ancien 

et prestigieux en utilisant 
ce matériau pauvre qu’est le 
polystyrène me fait bien rire. 

C’est un écran de fumée ! C’est 
complètement une farce !  

De loin, on pourrait croire que 
c’est une colonne ancienne, 

mais de près « Bam, ah ouais ! », 
c’est complètement du  

fake !  Les scènes de Céleste 
sont si actuelles : comment ne 

pas y voir les contestations 
et les violents affrontements 

qui se sont déroulés ces 
dernières années ? C’est 

presque un jeu d’identifier 
ces personnages aux traits 

très grossiers, ce qui leur 
donne un caractère comique. 
Dans le travail de Céleste, il y 

a beaucoup d’humour, ce petit 
clin d’œil très farceur qui lui 

ressemble si bien. 

Pauline

☻☺
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Pouvez-vous nous décrire 
votre rencontre ?

Pauline et moi nous nous sommes 
rencontrées aux Beaux-Arts de Nantes en 
2013. Nous étions toutes deux dans la même 
école à juste un an d’intervalle. Par la suite, 
la fête, les voyages, nos amie·s en commun 
ont permis d’enrichir notre amitié et notre 
travail réciproquement. Par la suite, nous 
avons toutes les deux obtenu un atelier à 
Bonus (Nantes), ce qui nous a rapproché 
davantage. 

Céleste
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Avez-vous déjà collaboré 
ensemble ?

Dans ma pratique, je n’ai pas trop l’habitude de travailler 
à plusieurs bien que ça me fasse très envie. Par contre, 
je suis souvent prise par le temps et par conséquent en 
retard dans mes projets. Pauline m’a déjà aidé plusieurs fois 
à réaliser des pièces quand j’avais un temps très limité. La 
dernière fois, elle m’a aidé à sculpter quelques centaines de 
matraques en polystyrène pour une installation. Elle a aussi 
fait de nombreux tours de voiture pour déplacer certaines 
de mes pièces très lourdes, car Pauline a le permis ! [rires]

Céleste

Céleste a participé à plusieurs de mes 
projets dont une vidéo filmée dans des 

conditions assez extrêmes. Il faisait très 
froid et elle était entièrement nue.

Pauline

☻☺
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Qu’est-ce que l’école et 
votre relation vous ont  
apporté dans votre  
pratique ?

L’école a été un moyen de créer un réseau 
d’entraide et de solidarité, car je trouve 
qu’être artiste est un métier et un choix de 
vie pas faciles à bien des égards : les refus 
de concours, résidences, le sentiment de 
loose total, le manque de considération 
sociale…! Être bien entouré·e rend plus fort·e 
et permet de dédramatiser. Même si c’est 
compliqué, nous ne ferions autre chose pour 
rien au monde !

Céleste

Pour moi, l’école permet d’apporter de  l’aide, 
des coups de main, et de se faire des retours 

bienveillants entre jeunes artistes. Il y a aussi les 
grandes connaissances de Céleste en modelage !  

On ne va plus être dans le même espace d’atelier 
dans deux mois ça va être triste… [rires]

Pauline

☻☺
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« Céleste Richard Zimmermann présente une série de cinq céramiques 
figurant des têtes de chiens tenant dans leur gueule des rats, chacune 
est accompagnée d’une plaque en granit commémorant l’exploit de la 
capture du rat par le chien. 
Le meilleur ami de l’homme - le chien bien sûr - et son ennemi 
ancestral - le rat - sont unis et pétris dans une même matière : 
la céramique émaillée.
La genèse de ces étranges portraits/trophées est relatée par une vidéo 
décrivant une des scènes hebdomadaires de chasse aux rats organisées à 
New-York par un club de propriétaires de chiens « ratiers » (les R.A.T.S 
selon le nom qu’ils se donnent). 
Le spectateur se pose la question de savoir qui est le plus cruel, 
l’homme ou son fidèle compagnon qui passe aussi pour son meilleur ami. 
On doute aussi de l’intelligence et de l’adaptabilité que nous nous 
attribuons quand on voit dans la vidéo les tactiques déployées par les 
rats pour échapper à la capture et à la mort. 
L’homme (présenté ici sous son pire aspect) veut régner sur le monde et 
pour ce faire divise, selon le précepte classique.Il se met dans la 
position de Dieu pour tracer la frontière entre le Bien (le chien) 
et le Mal (représenté par le rat). 
La fin de l’histoire est claire : le Bien a triomphé, le Mal est broyé 
dans la gueule du chien.
C’est un travail à la fois superbe et glaçant de Céleste Richard Zimmer-
mann qui prolonge ses épopées plastiques sur le cochon, animal lui aussi 
devenu matière à incidents de frontière dans notre civilisation. »
 
Texte de FIXOT François à l’occasion de l’exposition collective : « Le 
coeur des collectionneurs ne cesse jamais de battre » 2018
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the-ogre.net est une exposition, du 3 au 24 juillet 2021 à la galerie Suzanne 
Tara- siève (7 rue Pastourelle, 75003 Paris), prenant la forme d’un conte. En 
filant la métaphore de l’ogre pour incarner Internet, l’idée est de mêler des 
réflexions sociolo- giques et esthétiques, sur notre condition et l’évolution de 
la représentation, no- tamment picturale, dans un contexte post-internet. 
Essayer de donner une image à Internet, une image à ce qui les englobe toutes, 
à leur matrice. La métaphore de l’ogre permet également d’aborder les grands 
enjeux de l’hypermnésie d’Internet et de l’exploitation des données 
personnelles à travers l’image de l’ingestion et du ré- seau, de la 
surveillance, de la séduction et du rapt, tout en conférant à l’exposition une 
teinte enfantine. Le même sentiment que, enfants, nous ressentions en écoutant 
les histoires qu’on nous racontait — la fiction met de l’ordre dans une réalité 
trop complexe. Ainsi, the-ogre.net aborde la contemporanéité de notre 
condition, ses pa- radoxes, ses étrangetés, et surtout l’ambiance à la fois 
fascinante et inquiétante en- tourant le développement de ce qu’on a tour à 
tour nommé bio-politique, capita- lisme de surveillance, société algorithmique, 
techno-féodalisme, etc. Aborder les es- poirs et les désillusions d’Internet, 
et particulièrement la manière dont les désillu- sions étaient en puissance 
dans l’utopie originelle, et leur inverse, montrer comment la dystopie que 
construit Internet est toujours hantée par le spectre de l’innocence et du 
partage.

Artistes
Linus Bill + Adrien Horni · Alexandre Bavard · Arno Beck · Agathe Braha-
mi-Ferron · Christophe Bruno · Dylan Cote + Pierre Lafanechere · Fleu-
ryfontaine · Julius Hof- mann · Antwan Horfee · Margaux Henry-Thieullent 
· Hervé Ic · Jordy Kerwick · Lek · Albertine Meunier · Lucien Murat · 
Jon Rafman · Elsa Rambaud · Sabrina Ratté · Cé- leste Richard-Zimmermann 
· Saftkeur · Lise Stoufflet · Tyler Thacker · Adrien Vermont · Paul Hamy 
· Richard Vijgen · Anatoly Shabalin · MOA (Charles Ayats, Franck We- 
ber, Alain Damasio et Frédéric Deslias)

La toile et le web
À ses origines, Internet avait été imaginé comme un espace libre, ouvert et 
décen- tralisé, l’outil de communication ultime, celui qui devait enfin abolir 
les frontières du temps et de l’espace entre les citoyens du globe, et mettre 
le monde en relation avec lui-même. Mais déjà, le capital et les agences gou-
vernementales guettaient. En peu de temps, Internet est devenu l’aboutissement 
et l’instrument d’une hystérie hypermnésique incomparable. Tout voir, tout 
savoir, tout entendre, tout traquer et se souvenir de tout. Nos mouvements 
par géolocalisation, nos interactions sociales par les services de message-
rie, nos transactions et les traces plus générales de notre navigation sur le 
web dont Albertine Meunier a créé un livre, nos visages et nos données biomé-
triques... On connaît les raisons : analyses statistiques, profilage marketing, 
surveillance, prédiction. L’appétit ogresque pour la data est d’ailleurs soute-
nu par une structure conçue à son origine même comme un dispositif mémo- riel 
: le protocole world wide web est né de la rencontre des infrastructures de 
ré- seau, Internet, et d’un dispositif devant simuler la mémoire humaine dans 
les re- cherches sur l’intelligence artificielle, par un système de pages et de 
liens, imitant la mémoire et les synapses. En mêlant un dispositif panoptique à 
la représentation du Golem, mythe originel de l’IA tel que décrit par Norbert 
Wiener, Pierre Lafanechère & Dylan Cote se font l’écho de ces origines. Le sys-
tème nerveux de l’Ogre. Au printemps 2017, pendant sa Conférence annuelle des 
développeurs, le PDG de Mi- crosoft Satya Nadella expliquait, non sans fierté, 
que le trafic internet avait été mul- tiplié par 17,5 millions en 25 ans (100 
gigabytes en 1992, soit ce que produit une voiture autonome aujourd’hui en une 
seconde), et que 90 % des données stockées en 2017 avaient été générées en deux 
ans seulement, signe d’une accélération exponentielle du recueil.



À l’époque, il s’attendait à 25 milliards d’appareils intelligents en 2020. 
Cet ogre, la sociologue Shoshana Zuboff l’a nommé « Big Other », pour marquer 
l’évolution par rapport à grand frère orwellien.

« Le capitalisme de surveillance est le marionnettiste qui impose sa vo- lonté 
par le truchement du dispositif numérique ubiquitaire. Je nomme- rai à présent 
ce dispositif Big Other : c’est cette marionnette douée de sens, qui se meut 
grâce aux ordinateurs et au réseau internet et qui restitue, contrôle, calcule 
et modifie le comportement humain (...) Big Other ne se soucie pas de ce que 
nous pensons, ressentons, ou fai- sons, tant que ses millions, ses milliards 
d’oreilles et d’yeux doués de sens, d’action et d’aptitude au calcul peuvent 
observer, restituer, tra- duire en données et instrumentaliser les immenses 
réservoirs de sur- plus comportemental générés dans le brouhaha galactique des 
connexions et des communications. »1

Notre Ogre, ce Big Other, ne mange pas le petit Poucet, mais les morceaux de 
pain laissés derrière. Il ne mange pas notre chair, mais nos traces. Et son 
arme, ce qui alimente son rapt permanent, de nos traces, mais aussi de notre 
attention et de notre temps, c’est la séduction et la manipulation. L’émergence 
des hikikomori en est une manifestation, ces jeunes refusant le monde pour 
Internet, vivant coupés et cloîtrés le plus souvent dans leurs chambres, 
tel que le montre le film du duo Fleu- ryfontaine, qui a entretenu avec Ael une 
relation via internet, et utilisé des moteurs de jeu vidéo pour 
reconstituer sa réalité. Les hikikomori sont les symboles du rapt de l’ogre, 
même si nous sommes tous ses esclaves, d’où l’émergence du concept de digital 
labor, ou travail immatériel, le recueil des datas que nous générons, ensuite 
exploitées par les plateformes, cœur de l’évolution du capitalisme financier en 
« capitalisme docu-médial » selon les mots du philosophe Maurizio Ferraris2. 
La « révolution documédiale » résulte ainsi de l’union entre une base documen-
taire puissante (le web comme archive) et le dynamisme des médias (chacun de 
nous est à la fois récepteur et producteur de messages, alors que nous n’en 
étions hier en- core que des récepteurs). Christophe Bruno avec sa performance 
Google Adwords a montré la voracité de l’Ogre sur le langage notamment, par 
cette entreprise de commercialisation sémantique que sont les adwords, et 
d’appauvrissement du verbe par le prisme du maistream.
Drôle de monstre que l’ogre. Le monstre, c’est celui qu’on montre généralement, 
étymologiquement en tout cas (monstrare). Nette inversion. Internet est un 
invisible, que l’application de réalité augmentée de Richard Vijgen vient
révéler. C’est un ogre abstrait, dans les vapeurs du cloud, et concret, avec 
ses satellites, câble sous marins, data centers et antennes relais, mais c’est 
surtout un monstre caché. Ce n’est pas celui qu’on montre du doigt, fourche à 
la main, mais un corps immense qui surveille, influence et se souvient.
Les 9-eyes nous guettent, du nom de la série de Jon Rafman recueillant les 
bizarreries de Google Street View, et de la caméra à neuf yeux de Google 
parcourant les rues. Monstre conscient, ogre d’ondes, avaleur d’octets qu’il
ne digère jamais. Internet est une entreprise holistique, le réseau doit 
phagocyter tous les humains et recouvrir toutes les strates de la réalité, et 
l’entreprise ne cessera avant d’avoir atteint son but, comme le souligne si 
bien le projet de réalité virtuelle, MOA, de Charles Ayats, Franck Weber et 
Frédéric Deslias, tiré des Furtifs de Alain Damasio.
Cela va jusqu’à modifier la manière dont on perçoit la réalité, Internet est 
l’un des plus grands chamboulements esthétiques que nous ayons vécus. L’ogre 
nous abreuve d’images, en permanence, dans un régime que la philosophe Ma-
rie-José Mondzain3 a nommé « phobocratique » — la puissance narcoleptique et 
stupéfiante du flot des images, comme neutralisation des citoyens. À force de 
voracité, à force de grandir, Internet a fini par doubler une réalité que l’on 
capte par ses nombreuses interfaces. Les modes de représentation, les normes, 
les références culturelles qui s’y sont construites et brassées ont fini par 
innerver en retour les artistes. Par un jeu de balancement, comment donner une 
image à l’Ogre, donner une image à ce qui les englobe toutes, à leur matrice ?



Les artistes que nous montrons dans cette exposition en sont l’écho : Linus 
Bill + Adrien Horni, Alexandre Bavard, Elsa Rambaud, Arno Beck, Agathe Brahami- 
Ferron, Julius Hofman, Antwan Horfee, Margaux Henry-Thieullent, Hervé Ic, Jordy 
Kerwick, Lek, Lucien Murat, Sabrina Ratté, Céleste Richard-Zimmer- mann, Saf-
tkeur, Lise Stoufflet, Tyler Thacker, Adrien Vermont, Anatoly Shabalin ou Paul 
Hamy. L’écho d’une esthétique de pixels, de couleurs flash, du vert Atari aux 
couleurs enfantines de Google ; l’écho d’un univers de références culturelles 
construites à travers une culture du mash-up, de l’hybride comme nature, d’un 
monde de chimères favorisé par un retour du collage surréaliste mué en esthé-
tique WTF. L’écho d’une esthétique du flou, comme vue à travers l’écran ou, au 
contraire, du full HD, trop bright pour être vrai, presque trop réel ; l’écho 
d’un monde de vo- lumes montés en polygones, et surtout, d’un retour à la 
figuration dans une société que trop abstraite, qu’on a besoin de réincarner, 
mais comme vidée de vie. 
L’échode ces innombrables tentatives de matérialiser l’intangible, de donner 
des manifestations tangibles à la virtualité.
L’ogre a aussi colonisé l’imaginaire des peintres et des plasticiens qui, comme 
d’ha- bitude, ont saisi cette esthétique fugace, cet esprit du temps capturé 
dans l’immuable de la toile ou de la forme. the-ogre.net est ainsi la rencontre 
de deux consciences, l’une cybernétique et ubiquiste, l’autre picturale et 
séculaire, deux consciences, c’est- à-dire deux mémoires, deux réseaux 
d’images, de représentations, de mythes, de sens, qui s’hybrident et s’influent.

Clément Thibault



L’Entre-zone, à L’Atelier, Nantes

02.07 au 11.09.2022

Confiée à la commissaire d’exposition Mya Finbow pour mettre en valeur le tra-
vail de quatre artistes lauréats du Prix des arts visuels de la Ville de Nantes 
à l’occasion de l’anniversaire de ces 20 ans, l’exposition L’entre-zone s’est 
révélée comme une des expositions les plus réussies que L’Atelier a pu accueil-
lir ces dernières années. L’enjeu était double : composer avec quatre artistes 
aux univers éloignés et se confronter à un lieu d’exposition constitué d’es-
paces très hétérogènes.

Le parti-pris de Mya Finbow s’est articulé sur l’idée de récit décomposé en 
quatre chapitres: Le Big Bang qui s’engendre dans l’œuvre de Laura Orlhiac, La 
Genèse pour Lucas Seguy, La Révolution qui s’immisce dans celle de Céleste Ri-
chard Zimmermann, Le Terrain vague comme source de l’œuvre de Ronan Lecrosnier.

Comme introduction à l’exposition, un grand rideau accueille les spectateurs. 
Il a été confectionné collectivement par les artistes où leurs propres picto-
grammes constituent le motif décoratif. Ces hiéroglyphes seraient à décrypter 
avant de pénétrer dans le vaste espace central au sol pavé et y découvrir le 
travail de Laura Orlhiac. L’artiste nous plonge dans un univers vibrant, co-
loré et lumineux. Ses peintures abstraites aux formats différents ont quelque 
chose de cinétique qui pourrait revisiter le travail aujourd’hui trop dévalué 
de Victor Vasarely. Inspirée par les grands espaces américains, plus que leurs 
paysages l’artiste en retient plutôt les variations de lumière qu’elle traduit 
picturalement en formes géométriques imbriquées et en dégradés colorés pour 
nous hypnotiser ou nous aveugler, voire nous plonger dans des contrées ex-
tra-terrestres. Les passionné.e.s de Krautrock ou de Drone ambient y verront à 
n’en pas douter toute la musicalité de ses productions. 

Après ce big bang lumineux, les choses deviennent plus matérialistes avec les 
œuvres monumentales de Céleste Richard Zimmerman. Une massive colonne d’un 
blanc éclatant est sculptée en bas-relief à enroulement narratif. Mais le récit 
apparaît plus obscur; l’artiste s’est attachée à représenter des personnages  
hybrides — CRS et manifestants — en prise avec des animaux qui peuplent égale-
ment ses peintures présentes dans la pièce suivante. Tout en tournant autour de 
l’œuvre nous naviguons entre conte cruel pour enfants et mémoire des violences 
policières exercées contre le mouvement des Gilets jaunes. 
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À proximité, sur la grande cimaise judicieusement peinte en gris, 
l’artiste présente un bas-relief monumental néo-art déco qui symbo-
lise notre époque que d’aucuns comparent aux années 20. Aux références 
artistiques multiples les œuvres puissantes et magnifiques de Céleste 
Richard Zimmermann risquent d’être condamnées par les partisans d’une 
écologie moraliste tant leur matériau de prédilection, le polystyrène, 
est polluant. Tout l’intérêt tient dans cet oxymoron.

La révolte est aussi présente dans l’œuvre de Ronan Lecrosnier qui ins-
talle une palissade en bois gravé. Un texte lumineux aux accents situa-
tionnistes nous propulse dans un univers de fête de Noël inquiétant. 
Derrière cette séparation l’artiste a disposé divers objets – scans 3D, 
jouets, photos, livres et même un nid de frelons – comme pour nous ré-
véler les vestiges d’une civilisation disparue. La théâtralité se re-
trouve également dans ses œuvres comme Data cendres qui allie maquette 
d’architecture en impression numérique et projection vidéo de mainsou 
Allez bonne nuit, un dark cénotaphe représentant un gisantdont la tête 
évidée laisse une fumée illusionniste s’échapper. 

Les œuvres de Lucas Seguy que l’on retrouve entre autres dans une des 
salles voûtées de L’Atelier nous procurent une sensation de malaise 
tant la fiction trans-humaniste qu’elle véhicule nous entraîne dans un 
monde froid à la sexualité machinique. Avec de nombreuses références à 
l’histoire de l’art — Antiquité, Renaissance ou encore Nicolas Poussin 
— ses vidéos réalisées en animation 3D, placées sur des papiers peints 
aux motifs végétaux imaginaires, racontent des histoires de procréa-
tion comme dans Les trois Grâces. Cette dernière s’apparente à un mode 
d’emploi en imagerie médicale qui détaillerait les fonctionnalités des 
organes sexuels humano-végétals de jeunes filles pré-pubères. Une autre, 
à l’esthétique du jeu vidéo, intitulée Le petit Poucet, explorant la 
thématique de l’autofécondation, s’avère tout aussi délirante, cauche-
mardesque. Manifestement Lucas Seguy pourrait être le fils engendré à 
distance par l’artiste américain Matthew Barney tant son œuvre est tra-
versée de baroquisme.
Lucas Seguy, Les trois Grâces (still), 2018. Courtesy de l’artiste © 
Ronan Lecrosnier

La curatrice de l’exposition Mya Finbow, outre celles des lauréats de 
la ville de Nantes a su habilement intégrer quelques œuvres du FRAC 
des Pays de la Loire comme la sulfureuse Unlock Your Life Now (ATM/Mi-
nibar/Gospel Soundsystem) de l’artiste sud-africain Cam eron Platter, 
open bar où musique, sex et alcool s’imposent comme une métaphore de 
L’Entre-zone.

Image mise en avant : Céleste Richard Zimmermann, Atlante, 2022. 
Polystyrène, 3,30 x 130 cm. Oeuvre soutenue par Les Factotum. Crédit 
Grégory Valton.
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