[image: Thumb]                       Akitoshi YAMADA
Ma démarche picturale

Quand je marche dans la rue et que la beauté inexplicable de contraste de l’ombre et la lumière d’un coin de rue m’attire, je le contemple pendant un moment.  Et je fais quelques croquis de cette vue en hâte. Retourné dans l’atelier, je commence à le peindre. 
Cela est peut-être un acte pour me clarifier ce qui m’attire ou bien pour traduire ce monde en peinture et entrevoir son secret.
Au fur et à mesure que je peins ainsi la vue d’origine, le monde dans la peinture se simplifie en couleur et en forme et, petit à petit,  s’approche de ce que j’ai ressenti en moi.
Je pense que ce dernier est ce que j’ai « vu » dans le paysage d’origine.  
Je souhaite que le tableau final reflète l’aspect de ce monde qui est beau, éphémère, silencieux et quelque peu triste.


02 33 73 66 65       akitoshi.yamada@orange.fr

[image: Thumb]                    Thierry BAMAS
Sculpteur autodidacte, résident à Lagord près de La Rochelle.

Démarche artistique:
  	C’est dans le visage des hommes et son infinie diversité que débute mon travail. Passionné par le modelage et la céramique, je sculpte les visages de mes personnages en terre cuite ou en bronze. Nombreuses de ces représentations sont une plongée dans l’âme humaine au travers des formes et des couleurs. Imprégné de mes voyages et de ces terres lointaines, j’aime à combiner différentes matières comme, le bronze, le bois et l’acier de récupération dans un univers coloré. 
 Mes personnages ou animaux sont imbibés de cet esprit où les couleurs, les formes et les textures de ces métaux usagés polis par le temps sont découpés,  martelés,  tordus et assemblés autour du bronze et de la terre cuite.



06 42 95 51 58           thierrybamas@gmail.com
[image: Thumb]                BRNO DEL ZOU
Après un doctorat en mécanique théorique (1990) et un poste d’enseignant chercheur en information et communication à l’Université de Poitiers (1994- 2022), Brno Del Zou se consacre maintenant exclusivement à ses productions artistiques.
 Artiste plasticien, Brno Del Zou propose une architecture atypique du corps, une codification morcelée des attitudes. Il photographie le visage, le corps sous différents angles. L’image complète repose sur l’assemblage de plusieurs clichés, un entrelacement intime que l’œil saisit puis assemble. Le corps est le lieu de la déformation mais il reste lisible dans sa représentation parcellaire. Autant de traces discrètes ou de références narratives plus explicites qui percent la surface. Ces nouvelles peaux fabriquées habillent des inconnus, sous une impression en noir et blanc, entre l’obscur et le clair, entre la présence et l’absence. Tensions, points de déséquilibres, fragments percutants… Le portrait recomposé accentue la présence du modèle et parle de lui-même en imposant une confrontation en prise directe avec le spectateur.
 L’artiste se débarrasse de tout esthétisme, de tout ornement inutile en évitant les indices temporels ou circonstanciels. Il concentre le réel et décentre la question du repère. 
Entre la photographie et la sculpture, les portraits et les vidéos de Brno Del Zou mettent en scène des présences pures, hybrides, polysémiques qui conjuguent réalité, onirisme et étonnement

06 62 03 15 53      brnodelzou@yahoo.fr
https://brnodelzou.ouvaton.org/v2/

 [image: Thumb]    Frédéric CHAUVAIN LUONG

Je suis un artiste aquarelliste qui peint depuis une vingtaine d'années, mon univers  présenté ici est empreint de rouages et de mécaniques dans un style steampunk, néo futuriste. 
Dans mes aquarelles j'aime raconter une histoire et proposer un voyage au spectateur dans un univers fantastique. Mon univers est inspiré de la légende scandinave d'Odin, de ses deux loups Jeri et Fréki et de ses fidèles corbeaux Hugin et Munin. 
Au travers de mes aquarelles présentées je vous donne un aperçu de mon regard sur la société par une projection fictive que je suis en train de préparer depuis quelques années déjà, en bande dessinée. 
[bookmark: _GoBack]Dans mon originalité, j'inclus dans mes peintures de la peinture Fluo qui se révèle à la lumière noire, afin de proposer un autre versant à mes aquarelles.


06 50 80 82 09        fredericchauvain@gmail.com

[image: Thumb]                    CHO MIN JIN

Je suis CHO Mi Jin, photographe. Mes photographies sont comme des peintures qui brouillent les frontières entre la peinture et la photographie.
Je prends des photos abstraites ou des photos avec des éléments simples comme des lignes, des couleurs, des formes. Par le flou, j'exprime un monde sans frontière et les photos de personnes avec la nature sont poétiques.
Mes photographies : la série "neige" ressemble à des peintures à l'encre, à des abstractions ou à un mouvement. Elles vous entraînent dans le monde du zen grâce à cette absence de frontières.
Les photos contiennent toutes les émotions comme le plaisir, la colère, la tristesse et la joie poétique.
Je souhaite par ces photographies que le spectateur soit purifié et réconforté.


06 84 65 99 65     chomijin@hotmail.com
www.mijin-namou.com
[image: Thumb]                   Bérengère D’ORSAY

A partir de l’observation de la nature et de la transformation patiente de la matière, qu’il s’agisse de grès, de ciment ou de métal, Bérengère d’Orsay cherche à atteindre l’essence du vivant et explore ses lois universelles, telles que l’impermanence du vivant : Germination, éclosion, croissance, expansion, reproduction, désagrégation… Ces cycles de vie se retrouvent immuablement de l’infiniment petit à l’infiniment grand, le cœur même de la vie résidant dans son mouvement. 

Ainsi Les graines, cônes, germes, et bourgeons réalisés surdimensionnés sont une expression de cette impermanence et révèlent l’infinie richesse de toutes les formes de la nature jusque dans ses plus humbles éléments. De leur côté, les « hybrides », silhouettes longilignes mêlant le minéral, le végétal, l’animal et l’humain expriment l’unité du vivant, l’interconnexion fondamentale et les liens profonds mais souvent oubliés qui nous unissent aux différents règnes cohabitant sur notre planète

Les œuvres de Bérengère d’Orsay plongent ainsi le spectateur dans un univers organique et poétique l’invitant à se poser, admirer le monde qui nous entoure et s’interroger sur la place de l’humain en son sein.


06 83 03 74 97   berengeredorsay@gmail.com
www.berengeredorsay.com

[image: Thumb]  Julie DAHAN

Artiste verrier, vitrail et peinture sur verre, je travaille la technique du vitrail avec la peinture sur verre de manière traditionnelle, créations et restaurations en verre et en plomb.
 Mes créations sont toutes uniques et sont réalisées à la main, avec des matériaux authentiques : verre, étain, cuivre, béton et bois. Elles font appel à plusieurs techniques, telles que le Tiffany, le collage aux UV, le sablage ou le fusing, pour créer des œuvres plus personnelles : lampes associant vitrail et béton, tableaux en peinture sur verre et bijoux en fusing et sculptures. 
C’est par le jeu de la lumière avec différents objets et matières, parfois détournés, que je m’attache à donner de l’originalité à mes réalisations.



06 37 68 91 61   julie.d.dahan@gmail.com
  https://juliedahan.com/

[image: Thumb]  Olivier DE CAYRON
                                                                                                  (P)OP Art et Photographie
Olivier de Cayron est un enfant des sixties, fils naturel de Victor et Andy, en garde partagée entre le OP et POP, refusant de choisir entre ses parents, même si officiellement il affichera toujours une préférence pour Vasarely et sa tribu et taira l’héritage qu’il a reçu de Warhol. Pourtant, cet héritage est évident et omniprésent dans les œuvres colorées d’Olivier de Cayron, l’esprit POP affleure en permanence dans les vues iconiques qu’il propose au spectateur comme dans le traitement graphique qu’il impose aux photographies qu’il va prendre aux quatre coins du monde. Cet esprit témoigne d’une culture populaire qui n’a cessé de s’étendre à la surface de la planète sous l’effet conjoint du soft power américain et d’une globalisation esthétique qui rendent familier ce qui autrefois était exotique. Les taxis colorés, qu’ils soient de New York ou d’Asie, les mangas, japonais de naissance et mondiaux de consommation, les gratte-ciel et autres buildings, symboles désormais universels de la modernité qu’on retrouve dans n’importe quelle mégalopole : autant de rejetons directs des boîtes de soupe Campbell et des bananes de Warhol selon le même mouvement  de transformation du banal en icône.
Cette extension considérable de l’esprit pop va de pair avec celle de la pratique photographique partout dans le monde. Lorsqu’il a délaissé la peinture abstraite pour la forme très particulière de construction photographique qui caractérise son travail depuis une vingtaine d’années, Olivier de Cayron s’est approprié un langage universel pour transmettre des visions universelles.
 De par la multiplicité des lieux qui lui servent de sujet et de par le travail graphique sur l’image qui renvoie à la bande-dessinée et aux illustrations numériques, l’identité anthropologique de l’artiste, son ancrage territorial et historique, ont disparu au profit d’une nouvelle identité flottante (comme une voiture des années 1950 qui flotte dans l’imaginaire collectif dès qu’on pense à Cuba), résolument contemporaine, sans frontières, sans passé. L’artiste est accidentellement français, européen, mais il pourrait venir de n’importe quel pays industrialisé tant son langage est universel.
Un langage universel, c’est justement ce qu’a toujours défendu Victor Vasarely à travers ses compositions cinétiques et abstraites et son souhait de démocratiser la création en mettant au point un vocabulaire formel élémentaire. Par ailleurs, à travers ses expérimentations visuelles poursuivies par d’autres artistes dans les années 1960 au sein de l’Optical Art (OP Art), Vasarely a introduit un rapport nouveau du spectateur vis-à-vis de l’œuvre, un rapport participatif et souvent ludique qu’Olivier de Cayron reprend à son compte dans ses pièces en trois dimensions où l’image n’est plus plane mais construite en profondeur sur plusieurs plans. Par le biais de bandes imprimées sur du micro-perforé et de plaques de plexiglas ajourées qui laissent passer le regard vers le fond de ses tableaux-sculptures, il invite le regardeur à se déplacer en face de l’œuvre, à faire des pas de côté pour animer cette dernière, la rendant ainsi vivante, changeante, dynamique.
Au final, les deux parents sont réconciliés dans la fusion entre une narration pop et des jeux optiques qui s’adressent à tout un chacun.
Georges Dumas


06 15 02 44 75     olivier de cayron@hotmail.com
[image: Thumb]                              KYS
                                                          Christian DEPLANTE 


Voyage » ennivré » d’ASIE.

Quête de dessin- lumière . Une figuration « narrative ».

 Sensation et réalisation énergique, graphique, calligraphique. 






06 11 74 17 24   christian.deplante@wanadoo.fr
 [image: Thumb]Florence DIAS LOOTEN


Il y a environ 3 ans, j’ai eu envie de m’essayer à la gravure, et j’ai eu la chance de pouvoir faire une formation avec Charlotte Massip, dont j’avais fait la connaissance il y a maintenant de nombreuses années. 

Cette dernière, m’a fait découvrir l’eau forte, et la pointe sèche,  puis l’aquatinte. Et puis,  j’ai découvert la manière noire et tout de suite j’ai été séduite, par cette recherche de la lumière, qui correspond si bien à ma recherche en peinture et en encaustique. . 



06 83 83 87 56    florencediaslooten@gmail.com
https://www.dias-looten.com/

[image: Thumb] Marie-Pierre DUNOD


« A TRAVERS LE FIL »



Les traits métalliques tracent dans l’espace des contours ajourés , laissant le regard s’y glisser librement et recomposant l’oeuvre au fil des mouvements.

Telle une esquisse suspendue dans l’air, ces sculptures de fil de fer dessinent des silhouettes qui ne s’imposent pas. Elles suggèrent en jouant avec le vide comme avec la matière, révélant plus qu’elles ne montrent, dessins en trois dimensions qui attend que l’oeil le complète, que l’esprit y devine un mouvement, une histoire, un élan suspendu entre ciel et terre...




06 70 44 76 72   dunod@wanadoo.fr
https://mariepierredunod.wixsite.com/dunodzarts
[image: Thumb]                 EKAT 


Une peinture sensuelle et mélancolique qui joue souvent du contraste entre bitume et blancs crayeux comme matières principales. Une expression de quelque chose qui aurait pu être source de vie : le végétal, les corps alanguis vers un hypothétique élan de désir, tournés vers l’intérieur, attachés à des ailleurs…


Sous les couches successives, des traces effacées apparaissent, donnant à ses peintures des allures de palimpsestes habités de quelques « repentirs ». Comme autant d’états d’âmes féminins, c’est un univers contrasté où le sombre révèle le délicat.








06 83 55 33 29   ekat.peinture@gmail.com
www.ekat.fr
[image: Thumb]                  Rodolphe FARMER

Mon travail artistique repose sur une approche physique et sensorielle de la création . Ce n’est pas une pensée, mais un rapport direct au corps et à la terre. La pensée vient après, quand il s’agit de mettre des mots sur mon geste artistique. Je cherche « l’accident sans le provoquer », laissant à l’artefact le soin d’ouvrir de nouvelles directions dans l’évolution de la pièce.
 Je fais le pari fou de rendre des lignes abstraites et géométriques aériennes et vivantes, dans un mouvement dansant, proche de la lévitation. Je commence par assembler des formes géométriques simples (carré, rectangle, rond, ovale, triangle) en nombre impair, en recherchant une esthétique qui fait bouger, tourner et danser l’ensemble. Ensuite, je choisis soit de conserver la pièce en l’état en aiguisant les lignes, soit de commencer un travail de découpes. Chaque coupe modifie la physionomie de la pièce, créant de nouveaux éléments que j’assemble à la barbotine. Cette phase est délicate : l’accident peut survenir à tout moment, transformant la pièce et m’obligeant à m’adapter.
 L’ornement commence quand le corps de la pièce est abouti. Je peux utiliser l’acidité pour reproduire un phénomène d’érosion, ou imprimer dans l’argile de la dentelle ou des éléments organiques. Je polis ensuite la sculpture pour la draper de lumière grâce à des outils en agate, cuivre ou argent, et des oxydes de fer, cobalt ou chrome pour les nuances métalliques. La cuisson est l’étape clé. Après une première cuisson au four électrique, je soumets la pièce à une cuisson primitive au feu, parfois jusqu’à cinq fois. L’action du feu est imprévisible, créant des effets de fer acéré ou de bronze moiré qui se nuancent au contact de la flamme.
 Enfin, j’applique parfois une matière grasse pour accentuer la brillance ou une crème teintée que je lave pour qu’il n’en reste qu’une trace. Je veux que l’on ressente mes œuvres plus qu’on ne les comprenne, que mon geste artistique apaise la raison, reconnecte au ressenti, et donne le sentiment d’être vivant et debout. 

06 14 49 26 38   rodolphefarmer@yahoo.fr
www. rodolphe-farmer.com
[image: Thumb]                                      Timothé FERNANDEZ

Formé à l’École Boulle puis à Olivier de Serres, Timothé Fernandez a déjà exposé en région parisienne et sur Paris au Carreau du Temple (Solid’Art 2023) et prochainement au Grand Palais Éphémère (Art Capital 2024 - Salon Comparaison). Son art, une exploration profonde du métal et de sa coloration, transforme les surfaces froides et industrielles en toiles vivantes de couleurs chaudes et profondes. Spécialisé dans la technique de la patine - une combinaison de réactions chimiques et de chaleur - Timothé Fernandez applique divers produits comme des nitrates et des pigments sur des tôles de métal chauffées. L’oxydation accélérée est ensuite fixée avec de la cire, préservant ainsi les nuances vibrantes et la texture unique de chaque pièce.
L’œuvre de Fernandez est une réflexion sur notre rapport à la matière, à la couleur et à la texture. Le métal, élément souvent perçu comme rigide, froid et industriel, se métamorphose sous son habileté en une matière dynamique, riche en transparences et en variations chromatiques. Ses créations sont des réflexions sur la nature changeante de la matière et de sa perception, où la lumière joue alors un rôle crucial dans la révélation de chaque détail. Dans ses œuvres, la frontière entre le micro et le macroscopique devient floue. Nous pouvons y observer autant de plaines, de rivages ou d’étendue volcanique que de lichens, de rocailles ou de clichés du télescope Hubble... 



06 44 27 93 92        timothefernandez@gmail.com
[image: Thumb]        Tara GUILLERMIN


Visions métaréalistes, ingénues, émerveillées. 

Vertu thérapeutique et réconfort de la nature…

Tara aime mettre du temps à peindre et retoucher ses tableaux.







06 45 19 26 23        taraguillermindeplante@gmail.com
[image: Thumb]             Thierry LANDON


"L'objectif de mon travail est de développer une écriture picturale suggestive, en privilégiant la couleur, la lumière et la matière tout en conservant une expression figurative. J'invite ainsi, chaque spectateur à entrer en scène grâce à son imaginaire et à éprouver le ressenti d'une perception intime, d’un fragment d’existence et de retrouver une émotion lointaine oubliée."



Ancien élève de l’Ecole Boulle à Paris, Thierry Landon a exercé divers métiers d'art avant de devenir artiste peintre professionnel en 1999. Depuis de nombreuses années, son travail est représenté dans plusieurs galeries françaises. Technique à l’huile au couteau.



06 25 74 90 16       th.landon@orange.fr
www.thierry-landon.fr

[image: Thumb]            Christopher LAVENAIR

Né en 1971, Christopher Lavenair grandit entre Paris et Londres: une double approche culturelle qui apportera une forte influence dans son travail. Après des études à la Wimbledon School of Art où il pratique la peinture et par continuité approfondit les techniques de l'image, la Bettie Morton Gallery s'intéresse de près des 2002 à ses démarches tant picturales que photographiques.

Explorant depuis de nombreuses années le champ de la photographie, il réalise des séries de clichés artistiques, notamment dans le milieu aquatique où l'opacité marine modifie manifestement perception et dimension. La recherche qu'il mène à l'autre bout de son objectif, se veut interroger la lumière nourricière d'une nature sans cesse renouvelée.

Immergé dans l'eau, ce photographe d'art puise l'essence même de l'éclat de la vie et de son miroitement intérieur. Il part, comme il aime à le dire, à la «sous-face» pour y révéler dans l'instantanéité, les merveilles sous-marines qui le contiennent lors de ses prises de clichés, entre l'étincellement rayonnant, l'ombre révélatrice et les forces ondulatoires.

À travers ses photographies, Christopher Lavenair veut capter l'intensité de l'émanation des rayons lumineux traversant la couche diaphane de la surface, sublimant leurs variations, leurs mutations au regard. Ainsi immortalisée, la lumière révèle un monde insoupçonné et dévoile toute l'intensité de l'élément.

Bulles, ondes, explosions sous-marines, vibrations des courants, tourbillonnements sont la gestuelle libre d'une nature que l'artiste tente d'absorber et de restituer afin de livrer ses messages au regardeur. S'appropriant une lumière qui prend corps dans les formes les plus saisissantes de l'eau, Christopher Lavenair est le témoin audacieux d'un espace insaisissable qui questionne nos sens.

Texte de Rodolphe Cosimi, critique d'art Aica France
      
  06 27 92 58 53     christophe_lavenair@yahoo.fr
www.lavenair.fr   
               [image: Thumb]      
Marie-Laure MALLET MELCHIOR



Il arrive parfois que contenu et contenant soient si intimement mêlés qu’on n’imagine plus l’un sans l’autre. C’est le cas des œuvres de Marie Laure MALLET MELCHIOR, dans lesquelles le support et l’image sont inextricablement liés, l’un faisant littéralement partie de l’autre. Le support, c’est cette feuille de métal, cette plaque d’aluminium dont la surface n’est que partiellement recouverte par l’image créée par l’artiste.
Georges DUMAS


06 88 41 32 62      marielauremalletmelchior@gmail.com  https://wikimonde.com/article/Marie-Laure_Mallet Melchior

[image: Thumb]                 Charlotte MASSIP
J’aime la gravure, parce que ses délicates incisions au scalpel ont quelque chose du geste chirurgical, net, sans retour. Pour moi, la morsure du métal est comme une opération qui commence à la peau et se poursuit dans les obscurités d’encre et de sang de la matière. 
À la recherche à la fois joyeuse et désespérée de son propre corps, contenant obligé d’un être menacé de trop de tentations, douloureusement éprouvé ou secoué d’allégresse selon les circonstances chahuteuses de sa vie, Charlotte travailleuse – thérapeute d’elle-même – cisèle et ornemente, figure ou défigure, éparpille ou assemble, dissèque ou mécanise ses propres restes, présents ou à venir.
Ces véhémentes opérations ne vont pas sans de nombreux emprunts et références : l’époque est gourmande d’elle-même, de sa culture ancienne et récente, et l’accès à toutes les images et à tous les livres est ouvert à cette avide lectrice : Michel-Ange et Cranach sont de la partie, et, à y regarder de plus près, il est d’autres citations perfides, d’époques diverses venues, entremêlées en un écheveau de dentelles, qui valent elles aussi un détour attentif…
Extrait  d’un beau texte écrit par Georges Rubel
Formation gravure taille-douce  à l’école Estienne à Paris. Distinguée en 2012/2013 comme résidente à la Casa Velasquez, Académie de France à Madrid, où elle réalise une série de Saintes Martyres en grand format. Prix  jeune gravure du Salon d’automne de Paris 2016.
L’artiste née en 1971, formée à l’École Estienne d’imprimerie puis à l’École des Arts Décoratifs de Strasbourg, propose un aller-retour incessant et vertigineux entre macrocosme et microcosme en prenant la voie du corps humain. Les eaux fortes aquarellées de Charlotte Massip ont quelque chose de fascinant par leur aspect naturaliste au premier abord, qui, en s’approchant, révèle une multiplicité de mondes offerts avec un souci exacerbé du détail.

0 6 10 37 28 27     charlotte.massip@orange.fr
https://charlottemassip.com/

   [image: ]       Sylvie MAZEREAU


C’est toujours dans la même « jubilation de créer » joliment décrite par Stéphanie Portal (Plaisir de peindre n°62-2016) que je poursuis mon chemin artistique, au fil de techniques et matériaux variés 
que la peinture vient unifier.

Ce travail m’aide à transcender  mon inquiétude face aux changements climatiques. C’est elle qui s’exprime à travers la thématique de ces tours de Babel, symboles de la folie des hommes, ou de ces planètes abimées par la pression humaine.





07 80 30 56 83   sylvie.mazereau@wanadoo.fr
www.sylvie-mazereau.com

[image: Thumb]                      NANSKY

La couleur est ma source, mais c’est à partir de mes souvenirs d’ enfance et notamment de l’observation continue des murs de mon jardin que tout a pris forme. Par des jeux de lignes et de courbes obscures je structure ma toile pour donner naissance à un semblant de quadrillage. C’est de là que vont naître mes murs colorés… J’observais les pierres mais aussi les trous noirs où les araignées grouillaient, la vigne qui s’agrippait au mur, là où butinaient des insectes en tous genres. 
C’est effectivement de cette ambiance auditive et visuelle que je me rassasiais et c’est comme cela que j’ imaginais d’autres histoires… Ainsi, au-delà des murs, je perçois d'autres formes et je crée de nouveaux espaces colorés en combinant et superposant de nouvelles textures transparentes avec de l'huile et de l'acrylique. j’aboutis à un nouvel espace pictural, qui n'est pas sans évoquer parfois l'art du vitrail.
 Mon éducation religieuse forcée, m’a conduit par désintérêt ou plutôt par autisme, à regarder en l’air pendant les offices et à observer nuances et les intensités de lumière des vitraux. Enfin, en observant mon travail de plus près, on peut arriver à une autre dimension qui ouvre vers un monde mystérieux où s’enchevêtrent des formes minérales et aquatiques au milieu de couleurs éclatantes. Ainsi l'insolite cheminement des agencements colorés laisse toute la place à la rêverie. C’est là que l’abstraction prend vie …

06 26 33 27 86    artnansky@gmail.com
www.nansky.net
[image: Thumb]                       Nicolas NEYMAN
Nicolas a grandi entre les dessins de Snoopy et les Peanuts, de Charles Schulz, ceux du Petit Nicolas, de Jean-Jacques Sempé, et la peinture de Paul Colin, dont sa mère fut l’élève à la fin des années 1960. Si Nicolas se souvient avoir toujours dessiné, la révélation arriva à l’adolescence, avec les découvertes d’Edgar Degas et d’Egon Schiele. La forme et la couleur du premier, la liberté du trait et la puissance du second. 
C’est pour “jouer à Degas” que Nicolas choisit le pastel. En parallèle de son apprentissage du modèle vivant, il se mit à copier un dessin chaque jour pendant plusieurs années. Objectifs : apprendre à regarder, apprendre à composer, apprendre à dessiner. La force du pastel réside, a priori, dans la couleur. Dans les dessins de Nicolas, elle se trouve donc ailleurs. En ne travaillant quasiment que le noir, il détourne le médium de sa puissance première, réduit sa palette au maximum et, paradoxalement, en supprimant la couleur, apporte au pastel force et modernité. Ultime paradoxe : en s’approchant de la photographie, les dessins de Nicolas restent très éloignés de toute forme d’hyperréalisme. Le figuratif, c’est de la forme. La forme, c’est de l’abstrait. Oubliez le noir du dessin, regardez les blancs qui se forment. Et si, finalement, ces visages, ces corps, n’étaient pas si éloignés de l’abstraction ? 
Parallèlement à son travail au pastel, Nicolas développe, depuis 2018, une technique de dessin au marqueur sur le journal Le Monde. Cette série, qui se veut drôle et originale, détourne la pop culture et réactive les souvenirs de chacun. Les dessins se confrontent à l’actualité et viennent répondre à la titraille du journal pour nous montrer qu’il ne faut pas grand-chose pour voir le monde de manière un peu différente. 
Dernières expositions 2024 Cormeilles-en-Parisis (95) Grand Prix Œuvre sur papier 8e biennale d’Asnières-sur-Seine (92) Invité d’honneur Artcité, Fontenay-sous-Bois (94) Avant Galerie Vossen, Paris 3e « Le Monde pop» – 60 dessins Bois-Colombes (92) «Noir pastel » – 50 dessins 2023 Andrésy (95) – Prix du public Art Capital, Paris 8e 2022 Colombes (92) – Prix Peinture-Dessin Cormeilles-en-Parisis (95) Mention Œuvre sur papier. Prix Coup de cœur. Prix des partenaires. Le Plessis-Bouchard (95) Prix de la Ville. Nicolas Neyman est né en 1970. Il a travaillé pendant cinq ans au sein de l’Atelier éphémère, la friche artistique de Bois-Colombes (92), de son ouverture, en 2018, à sa fermeture, à l’été 2023.


06 17 99 30 33   nicolasneyman@free.fr
instagram.com/nicolasneyman
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                                                     Philippe OLIVE

PHILIPPE OLIVE Sculpteur-plasticien vit et travaille dans le calvados Plus de trente années d'une vie de sculpteur, où la quête perpétuelle de PHILIPPE OLIVE se concrétise autour de courbes féminines. L’œuvre devient mouvement et s’affronte à la matière, une recherche de l’harmonie s’instaure, c’est une invitation à la contemplation. 
Allant au-delà du figuratif pour mieux laisser exprimer la légèreté, la fragilité, la sensualité féminine. Sculptures vivantes, elles évoluent, révèlent leurs diverses facettes au gré du regard. 
PHILIPPE OLIVE met à profit les courbes tendues pour dynamiser le mouvement et propulser les formes dans l’espace. Jouant avec des matières riches de noblesse, avec le caractère lisse et rugueux, il offre une dynamique transformant l’irréel en existentiel, la perception en réalité. 
L’œuvre unique achevée possède cette harmonie universelle, libérant une vibration révélatrice de symboles et de messages philosophiques d’amour et de liberté.''




06 66 39 29 64      ph-olive@wanadoo.fr
https://www.philippeolivesculpteur.com/

[image: Thumb]         Anne-Marie PETIT

Fascinée dès la toute petite enfance par la beauté, la force, la magie et la multitude des couleurs, j’ai toujours eu un rapport privilégié avec la créativité picturale. 
           D’abord attirée par le figuratif, je m’essaye alors à peindre tout ce qui me touche, progressant au rythme de mon temps libre, largement obéré par une carrière exigeante. Bénéficiant néanmoins de cours individuels que je m’offre auprès d’artistes aux techniques et styles très complémentaires, le geste s'affirme au fil des ans. 
            Mais c’est la découverte du couteau à peindre qui m’amène, en 2019, à aborder mon art de manière totalement différente. En effet, au-delà du travail des couleurs, des ombres et des lumières, s’ajoute le plaisir du geste, que je veux ample, vif et généreux, autant que doux et plein de finesse lorsqu’il ne fait qu’effleurer la toile pour lisser un aplat. Surtout, le travail alla prima offre une dimension accrue à ma créativité qui n’a d’égale que le sentiment de liberté que je ressens.
            Le tournant est donc pris. Les thématiques d’autrefois sont toujours bien présentes dans mes envies de peindre, mais l’expression abstraite prend le dessus. Je ne m’enferme plus dans la recherche de la ressemblance quasi parfaite entre le modèle et mes œuvres. Je suis « juste » à l’écoute de mes seules envies et ressentis du moment. 

          06 46 20 38 01    am75020@sfr.fr
https://www.anne-marie-petit.fr/

	[image: Thumb]                       PHILS



« Figer le passage du temps et être en perpétuel renouvellement ... »
Phils est un sculpteur français dont les œuvres ont été exposées dans de nombreux événements collectifs et solo à l'échelle nationale. Il décrit sa motivation artistique comme provenant du besoin d'accomplissement et de la satisfaction de suivre son désir créatif.
 Les pièces figuratives de Phils sont le plus souvent inspirées par une posture qui évoque en lui une émotion. Une fois que cela est déterminé, il cherche la bonne personne auprès de qui il fait un plâtre. Ses compositions sont créées à la fois en acier et en plâtre.



06 58 11 52 80        philslegrand@yahoo.fr 
 https://www.phils-sculpteur.net/sculpture


[image: Thumb]            Dale Joseph ROWE

Dale Joseph Rowe, né en Zambie, grandit en Ecosse, vit et travaille en France, est un plasticien des techniques mixtes, la peinture, la sérigraphie, la gravure, la photo et des installations.
Membre d’Atelier aux Lilas depuis 2015 où il pratique la sérigraphie et fait la gravure.
Il y a deux thèmes principaux dans son travail, les paysage urbain et les portraits de famille, avec les interconnexions entre les thèmes à travers ses multiples techniques. Ses Portraits de famille sont des tableaux réalisés à partir d’anciennes photographies de famille, prises en Afrique ou en Écosse. Dans cette série, Dale Joseph Rowe nous propose la relecture d’un passé idéalisé, distanciée où les histoires et les conflits ont perdu toute acuité, toute pertinence, pour ne laisser que des reflets détachés de leur contexte historique.

06 63 96 79 28  dalejosephrowe@gmail.com
www.dalejosephrowe.fr

[image: Thumb]         DOUDOUDIDON
Loic Tarin, connu sous son pseudonyme artistique Doudoudidon, est un artiste français contemporain dont le travail plonge dans l'essence primordiale de l'humanité et son lien avec le monde naturel. Il considère l’art comme une expression innée de la nature humaine, une manifestation de notre prédisposition génétique à créer des légendes et des récits.
S'inspirant des anciennes peintures rupestres de la préhistoire, Doudoudidon insuffle à ses figurations d'aurochs, de mammouths et de bisons un sentiment de spontanéité primordiale. Ses compositions mélangent souvent ces formes anciennes avec des graffitis et des tags modernes, soulignant le lien intrinsèque entre les expressions graphiques contemporaines et leurs homologues anciennes.
Au cœur de la philosophie artistique de Doudoudidon se trouve le concept d'évolution, profondément influencé par les théories de Charles Darwin. À travers son travail, il cherche à rappeler aux spectateurs les humbles origines de l’humanité et notre interconnexion avec le monde naturel au sens large. Que ce soit à travers des représentations fantaisistes de personnages improbables ou des réflexions poignantes sur les merveilles de l'univers, l'art de Doudoudidon invite à la contemplation de la beauté éphémère et de la fragilité de la vie sur Terre.
Les totems apparaissent fréquemment comme motif récurrent dans l'œuvre de Doudoudidon, représentant les thèmes de la fertilité, de la grossesse et de la nature cyclique de l'existence. Ses compositions présentent souvent des images radiographiques de grossesse, juxtaposées à des symboles d'évolution et de mysticisme, invitant les spectateurs à réfléchir sur l'interdépendance de la vie et le passage du temps.
Incorporant des éléments d'imagerie bionique et de scènes post-apocalyptiques, Doudoudidon insuffle à son travail un sentiment de malice et de dérision, rejetant la notion d'art comme médium didactique ou prêcheur. Au lieu de cela, il aborde son art avec une bienveillance naturelle, encourageant les spectateurs à affronter leurs propres folies et à contempler les vérités les plus profondes de l’existence.
À travers son iconographie, Doudoudidon invite le spectateur à reconsidérer sa place dans la vaste tapisserie de la vie, nous rappelant notre héritage commun et l'importance de préserver notre humanité dans un monde de plus en plus numérique. Son art sert d'objet métaphorique, invitant les spectateurs à explorer différentes dimensions perceptuelles et à émerger avec un sentiment accru de sensibilité et d'émerveillement. Essentiellement, l'art de Doudoudidon transcende les frontières culturelles, s'adressant directement à l'instinct humain inné de créativité et d'expression.
06 30 65 64 44     loic.doudoudidon@gmail.com
  www.doudoudidon.com
[image: Thumb]                           Catherine VIGIER
Tout pourrait peut-être commencer comme un conte de fées : « il était une fois »… mais celui ou celle qui, en contemplant une œuvre de Catherine Vigier s’arrêterait à cette première appréciation, se tromperait de monde. Celui de Catherine Vigier est en effet d’une complexité sans égale et ses personnages, au premier abord presque simplistes, sont, en réalité, porteurs de bon nombre de mystères, interrogations, bonheurs et malheurs en tous genres. Alors tenter d’entrer par effraction dans le monde de l’artiste sans faire l’effort de découvrir le sésame se tromperait lourdement et serait, de ce fait, doublement dupé. Non seulement exclu de son monde merveilleux, il n’aurait pas non plus accès à celui, largement intellectuel et de grande culture, de l’artiste qui, de surcroit, rirait sous cape !
C’est donc avec humilité, sans a priori et avec, tout de même, encore son âme d’enfant que l’on peut aborder le monde de Catherine Vigier. Et même alors, cette dernière peut, d’une pirouette, vous en évincer si vous n’avez pas totalement écarté de vous-même toute idée préconçue. Alors et seulement dans ces conditions vous pourrez vous perdre dans les dédales de son imaginaire et trouver en vous-même les bonheurs intemporels que ses œuvres déclenchent en chacun sans même qu’il s’en rende compte……….
"Mon travail depuis quelque temps passe par le test des matières , exprime des émotions et s’imprègne  dans des débats de société (écologie, humanité )Depuis que mes paniers dans l’atelier se remplissent de ce que les amis connus ou inconnus me donnent au lieu de jeter aux encombrants. J’engrange  tous ces bouts de trames de vie passées…..Napperons /robe/nappes /broderies maladroites enfantines/dentelles déchirées /gants ……Avec le lien invisible qu’ils me transmettent, je les travaille seuls ou assemblés afin de créer des tableaux textiles «  incantations d’espoir »  et de poésie pour « Dame Terre /Nature »  Message pour demain sur différents supports : livres d’artiste, sculpture textile, kakemonos , tonds .  
Catherine Vigier
Ses « outils » ? Des multitudes de tissus, tous neufs, c’est une exigence à laquelle l’artiste ne fait aucune concession : lames de coton cousues, marouflées de papier Wenzhou, robes de lin, chemises de nuit du siècle dernier, dentelles, tarlatanes déchirées, papiers funéraires, rubans boutons, tissus africains, glands… autant de matériaux divers et variés que l’artiste traque un peu partout : dans les ventes aux enchères, sur les marchés, les dépôts-vente d’Emmaüs… Catherine ne répugne pas non plus à accepter de ses amis tous les tissus, vêtements en tous genres, neufs bien sûr, que ces derniers ont pu accumuler à droite ou à gauche. C’est ainsi qu’elle a acquis au cours de ces dernières années un véritable trésor de guerre ! « Quelque part, en fait, je m’attribue  une mémoire », confie-t-elle. Alors, détournant ces objets de leur objectif primitif, elle leur redonne vie. Et par là même à ceux qui, à cette époque, auraient pu les porter. « La robe devient châssis. La lecture peut se faire dans l’espace. Les odeurs, le toucher peuvent à nouveau être perceptibles » pour ceux toutefois qui en prennent le risque, bien sûr, lequel, évidemment est tout à fait relatif par rapport aux bienfaits qu’il peut apporter.
Ainsi, à l’instar de sa grand-mère poétesse-collectionneuse qui a passé sa vie à coudre toutes sortes d’objets avec sa machine à pédales, Catherine Vigier ayant ainsi accumulé caracos et dentelles, poupées anciennes, métrages de tissus, bavoirs anciens, métrages de tissus, détournant tous ces « trésors » de ses buts primitifs, peut alors raconter une histoire. Une histoire que n’aurait pas non plus reniée le grand-père ébéniste-tapissier qui était tout autant passionné par les canapés qu’il réparait que par les anecdotes véhiculées par ses objets……..
Car c’est bien de cela qu’il s’agit : « proposer des corps qui peuvent devenir des demeures célestes », pénétrer au plus profond dans la caverne d’Ali Baba et se diriger au final vers l’alliance, la compréhension, le partage qui ne peut que conduire au bonheur intérieur. Une alliance qui pourrait sans doute ressembler à l’arche de Noé, car bêtes et gens y sont tous regroupés pour leur plus grand bonheur et le nôtre… 
Monique BÉGUIN, journaliste.

06 60 86 33 29      catvigier@orange.fr  
www.artistescontemporains.org/artistes/catherine-vigier
[image: Thumb]           Eugénie BAL
“Même si je crée principalement des sculptures en acier, je propose également du mobilier, des stages d’initiation à la soudure à l’arc et des dessins.
 Deux séries émergent nettement de mon travail sculptural: L’une d’elles s’interroge sur le lien entre nature et mécanisation, l’autre parle de corps fragmentés, d’éclatement de la forme. ·Mes sculptures s’ancrent dans une réflexion autour de la fragmentation. Elles proposent un dialogue entre l’éclatement de la forme et la suspension du temps. À travers une gestuelle sculpturale, je scinde les silhouettes en éclats métalliques où l’air circule, où l’espace s’immisce. Chaque pièce devient une composition chorégraphiée, jouant sur les contrastes entre le poids du métal et la légèreté des vides qu’il ménage. Il s’agit ici de capter la décomposition des gestes, de rendre visible l’invisible Ces figures montrent une transformation où l’humain et la nature s’hybrident et se mécanisent. La fragilité organique dialogue avec la robustesse industrielle. Chaque pièce invite à explorer un paysage imaginaire, où la poésie des formes florales s'entrelace avec des structures géométriques et articulées. 
Aussi, à travers ces pièces, je souhaite montrer que, même dans un monde marqué par la fragmentation et l'industrialisation, il existe des possibilités infinies de renouer avec la vie, l'environnement et notre essence humaine.  
Mes créations sont visibles toute l’année dans ma galerie personnelle à Marcille-la-ville(Mayenne) sur rdv

07 61 19 50 75    eugen.di@gmail.com  
 www.eugenie-bal.com

[image: Thumb]        Marie-Thérèse ZINK


Marie Thérèse ZINK travaille le zinc. Un matériau humble, fort, et malléable.
Je cherche à lui rendre hommage parce qu’il a des qualités intrinsèques. La plus fascinante est sa capacité à absorber les pigments et les impuretés de l’air et de l’eau.
En me confrontant au zinc, j’écoute et j’attends qu’il s’ouvre à moi. Qu’il me montre un chemin.
Je le torture, manipule, transforme, compresse, cloue pour recomposer et réaliser une « sublimation » de la matière. Ce concept, je le nomme : l’EXPRENSION.



06 78 44 70 40          zink.mt@calixo.net          
www.zink-mt.fr
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