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APOLLO est un cinéma en bois à monter soi-même, comme 
une structure de cirque, mobile, démontable, transportable et 
ambulante, voyageant de ville en ville. 

 Ce cinéma est un objet entier qui contient 20 places et 
un grand écran, dans lequel sont projetés, en séance ou en 
programme, nos films anciens et nouveaux, ceux des autres, 
ainsi que ceux réalisés en direct sur des plateaux de tournage. 
 En effet, s’ajoutent accolés à notre cinéma, trois plateaux 
de tournage avec ses costumes, personnages, accessoires, décors, 
systèmes à trucages, caméras vidéos antiques, reliées à une régie 
vidéo, pour construire différemment, avec nos moyens et toute la 
richesse des habitants des villes, traversées et rencontrées, des 
scènes publiques tournées en live, aux inventions thématiques 
et caractérisations partagées.

 Nous qualifions de performance filmique, ces situations 
ou la fabrique de ces faits publiques filmées et mis en scène. 
 Une sorte de cinéma forain, analogue aux séances 
grouillantes et performatives du cinéma premier (films 
agrémentés d’apartés de bonimenteur, projection de lanternes 
magiques ou numéro de magie). Un cinéma des origines, plus 
proche des séances de cinéma élargi (expanded cinema), ou des 
manières d’inventer notre cinéma hybride d’aujourd’hui. 

 Le projet APOLLO, cinéma en bois montable, démontable, 
à façade modulable, est reconditionné, à chaque fois, en fonction 
des lieux. Deux vitrines, fixées symétriquement de part en part de 
la façade, accueillent des créations de posters de films, affichés 
régulièrement, suivant les programmes et les performance 
filmiques du jour. Et pour parfaire son fonctionnement publique, 
un programme des séances édité sur papier est mis à disposition 
des spectateurs. 

 Les plateaux de tournage servent à jouer du cinéma, à 
créer des tournages live, des tableaux vivants, musicaux, des 
sketchs, saynètes ou screen-test, en public. 



 À chaque performance, il y a plusieurs caméras de plateau 
vidéo de différentes générations, elles aussi reconditionnées, 
prises en charge par une petite équipe de filmeurs, sous la 
direction de la Galerie du cartable et la caméra Bolex 16 mm de 
Marie Losier, qui tournent, en s’accordant. 

 Pendant les actions, le montage du film est tourné-monté 
en live, par un régisseur à la table de montage vidéo, retransmis 
sur plusieurs écrans, intégrant les décors des plateaux. 
 Les performances filmiques permettent de réaliser en 
direct des films avec une troupe provisoire formée d’amateurs, 
d’habitants, d’étudiants, d’artistes invités et nous mêmes. 
 Pendant leurs déroulements, le public découvre comment 
nous tournons, montons et jouons du cinéma, tout en ayant la 
joie de voir les plateaux s’animer avec une multitude de trucages 
élémentaires à la Georges Méliès. 

 Enfin, dans ce dispositif de tournage en direct ou sur le vif, 
l’improvisation joue un grand rôle, permettant à tout moment 
de faire entrer le visiteur, le passant, l’amateur désireux de nous 
rejoindre dans le jeu. 































Programme  9 75 min.
L’Atelier du figurant. France. 
Réal: Fabrice Cotinat. 20 min. Vidéo HD, 
couleur, sonore, 2009. 
La Grue et le studio. Laos. Réal: La galerie 
du cartable. 4 min 32. Vidéo HD, couleur, 
sonore, 2008. 
Reconstitution filmique d’un cours humaniste 
du XVIe siècle. Réal: David Legrand. 33 min. 
Vidéo mini DV, couleur, sonore, 2007. 
Les 12 proverbes flamands. France. Ciné-tract 
de Bruegel-Factory. 12 min. Télécinéma 16 mm, 
N & B, muet, 2007.
Machine à avion.   France.  Réal:  Fabrice   Cotinat. 
5 min 30. Vidéo HD, couleur sonore, 2006.
 
Programme  10 105 min.
Dialogue fictif n°2: 
Albrecht Dürer & Joseph Beuys. 
12 min. Vidéo mini DV, 2004.
Dialogue fictif n°4: 
Marie Madeleine & Elvis Presley. 
(Part.  1) 19 min. Vidéo Mini DV, 2008. 
Dialogue fictif n°5: 
Pier P. Pasolini & Andy Warhol. 
16 min. Vidéo HD, 2005.
Dialogue fictif n°6: 
Oskar Kokoschka & Günter Brus. 
13 min. Vidéo mini DV, 2012.
Dialogue fictif n°9: 
Robert Filiou au Laos. 
45 min. Vidéo Mini DV, 2008.

Programme  11 47 min.
Fragments d’un underground berrichon.  
Réal: Henrique Martins-Duarte. 47 min. 
Vidéo couleur, sonore, 1965-2013.

Programme  12 72 min.
Homme Portant. France - Belgique. 
Co-réal: David Legrand, Boris Lehman. 
Prix Walter Benjamin. 61 min. Télécinéma 
16 mm, 2001.
Paradox. France. Co-réal: David Legrand, 
Boris Lehman, Marie Losier. 11 min. DVCAM, 
2013.
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Co-réal: David Legrand, Boris Lehman. 
Prix Walter Benjamin. 61 min. Télécinéma 
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Paradox. France. Co-réal: David Legrand, 
Boris Lehman, Marie Losier. 11 min. DVCAM, 
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Programme  1 61 min.
L’art de s’pgarer ou l’image du bonheur. 
France - Espagne. Co-réal: David Legrand, 
Boris Lehman. 47 min. Film Digital 2K, 
couleur, sonore, 2015.
La marelle et les ppouvantails. 
France - Belgique. Co-réal: David Legrand, 
Boris Lehman. 14 min. Vidéo DVCAM, couleur, 
sonore, 2011.

Programme  2 97 min.
O1�OFF. France. Co-réal: Fabrice Cotinat, 
Alain Doré. 21 min. Vidéo HD, N & B et 
couleur, sonore, 2013. 
Profanation des dispositifs. France. 
Co-réal: David Legrand, Philippe Zunino. 
26 min. Vidéo HD, couleur, sonore, 2013.
Les Rppliq�res. France. Co-réal: David 
Legrand, Michel Aubry, Marc Guérini. 
50 min. Mini DV, 2000-2006. 

Programme  3 77 min.
Berliner Requiem. France-Allemagne. 
Réal: David Legrand. 77 min. Vidéo mini DV, 
N & B et couleur, sonore, 2010.

Programme  4 52 min.
Les 4 kges de l’homme. France. 
Co-réal: David Legrand, Philippe Zunino,
avec Jean-Clarence Lambert. 14 min. Vidéo HD, 
couleur, sonore, 2010.
&ac 4�. France. Co-réal: Fabrice Cotinat, 
David Legrand, Philippe Zunino. 5 min. 
Vidéo HD, couleur, sonore, 2010. 
Readymade in gore. France. 
Co-réal: David Legrand, Philippe Zunino, 
avec Fabrice Cotinat. 11 min. Vidéo Mini DV, 
couleur, sonore, 2010. 
Les Entretiens mpmorables: 
,ntervieZ de Raoul Duchrne. France. 
Co-réal: David Legrand, Philippe Zunino. 
16 min. Vidéo, couleur, sonore, 2009.
8ne immanence plate. France. 
Co-réal: David Legrand, Philippe Zunino. 
6 min. Vidéo, N&B, sonore, 2007. 

Programme  5 56 min.
Peaches and Jesper fell from the boat� 
Zho stays afloat? Avec Peaches et Jesper Just.
Venice Biennial. 5 min. Vidéo, couleur, 2014.
Alan 9ega� Just a Million Dreams. 
Avec Alan Vega, Liz Lamere et Dante Vega. 
15 min. 16 mm, couleur, 2013.
Papal Broken Dance. Avec Genesis P-Orridge 
and friends. 6 min. Super 8 & 16 mm, 
musique PTV3, 2009.
Orlan and Genesis in &oney ,sland. 
Avec Orlan et Genesis P-Orridge. 3 min. 
16 mm, sonore, couleur, 2011.
7ony &onrad� Dreaminimalist. Avec Tony Conrad. 
27 min. 16 mm, sonore, 2008.
 
Programme  6 57 min.
&et Air Là. Avec April March et Julien Gasc. 
3 min. 16 mm, N & B, 2010.
Bim� Bam� Boom� Las Luchas Morenas� 
Avec The Moreno Sisters. 13 min. 16 mm, 
couleur, 2014.
Electrocute <our 6tars. Avec George Kuchar. 
8 min. 16 mm, couleur, sonore, 2004.
Byun� ObMet 7rouvp. Avec Byun Chong. 7 min. 
16 mm, couleur, sonore, 2012.
7he Ontological &oZboy. Avec Richard Foreman, 
Juliana Francis, Tom Ryder Smith et Jay Smith. 
16 min. 16 mm, N & B et couleur, sonore, 2005.
7railer Festival du 1ouveau Festival. 2 min. 
16 mm, sonore, 2013.
Peaches’ Big Adventure. Avec Peaches. 8 min. 
16 mm, couleur, sonore.

Programme  7 57 min.
Flying 6aucey� 9 min. 16 mm, couleur, 
sonore, 2006.
6lap the Gondola� Avec April March,
Tony Conrad et Genesis P-Orridge. 15 min. 
16 mm, musique April March, 2010.
Eat <our Makeup� Avec George Kuchar. 6 min. 
16 mm, couleur, sonore, 2005.
Lunch Break on the ;erox Machine. 3 min. 
16 mm, N & B, muet, 2003.
7he Passion of Joan Arc. 9 min. Vidéo, 
couleur, sonore, 2002.
7he 7ouch Retouched. Ingmar Bergman 
et Marie Losier. 5 min. Vidéo, sonore, 2013. 
Manuelle Labor. Collaboration avec Guy Maddin. 
10 min. 16 mm, super 8, sonore, 2007.

Programme   8 72 min.
7he Ballad of Genesis and Lady Jaye. 
Avec Genesis P-Orridge, Lady Jaye, 
Tony Conrad, Peaches, Psychic TV. 
72 min. 16 mm, couleur, sonore, 2011.

















 DAVID  LEGRAND est un agitateur. Depuis 20 ans 
il bouscule les idées et les pratiques collectives, perturbe les 
écoles et les règles trop établies, réactive la fraicheur et les pra-
tiques insurrectionnelles dans la tradition des avant-gardes. Son 
engagement physique est total, que ce soit comme acteur inspiré 
de performances actionnelles ou instigateur d’expérimentations 
filmiques hors champs. Il a démarré ses activités d’artistes avec 
Fabrice Cotinat et Henrique Martins-Duarte au sein de leur 
galerie du cartable, mais a depuis travaillé frénétiquement 
avec de nombreux artistes singuliers, tels Rainier Lericolais, 
Michel Aubry, Philippe Zunino, Michel Giroud, Chus Martinez, 
Joseph Morder, ou Boris Lehman, devenu vieux complice de ce 
dernier. Il s’est toujours passionné pour l’engagement exigeant 
dans des travaux et contextes hors normes, que ce soit avec la 
galerie portée et interventionniste du cartable, les épiques di-
alogues fictifs des indéboulonnables de l’art, ou dans les pro-
grammes d’expérimentation des médias alternatifs et tactiques, 
tel le récent plateau Videa Performing Art ou la toute nouvelle 
Hack School (une école d’art Do It Yourself dédiée aux études 
manquantes et à la création en commun) qu’il coordonne pour 
l’association Bandits-Mages.
—Ewen Chardronnet

 MARIE  LOSIER étudie la littérature à l’Université 
de Nanterre et fait les Beaux Arts à New York avant de réalis-
er de nombreux portraits avant-gardistes, intimes, poétiques 
et ludiques de cinéastes, de musiciens et de compositeurs tels 
que Alan Vega, Jonas Mekas, Peaches, Guy Maddin, Richard 
Foreman, Tony Conrad et Jackie Raynal.
Son premier long-métrage The Ballad of Genesis and Lady Jaye 
dresse avec délicatesse le portrait de Genesis Breyer P-Orridge 
et de son groupe Psychic TV. Après avoir été présenté dans plus 
de 280 festivals de cinéma, le film est sorti en salles en 2011 en 
France, aux Etats Unis, au Canada, en Allemagne et au Mexique 
et a gagné une dizaine de prix.
 Régulièrement présentés dans de prestigieux festivals 
(Berlin, Rotterdam, Tribeca -New York, CPH:DOX-Danemark, 



Bafici -Argentine, Cinéma du Réel, Hors Pistes, etc.), Ballad et 
ses autres films sont également souvent projetés dans des mu-
sées tels que la Tate Modern (Londres), le MOMA (NYC), le 
Centre Pompidou, ou encore la Cinémathèque Française (Paris) 
et le Whitney Museum (NYC).
 Refermant le chapitre de 21 ans de programmation de 
films à l’Alliance Française de New York (FIAF/www.fiaf.org) 
en 2013, elle est aujourd’hui revenue en Europe et prépare ses 
deux prochains longs métrages  : Casssandro, the exotico !, pour 
lequel elle a reçu le prestigieux prix The Guggenheim Award et 
Peaches Goes Bananas. Elle s’est installée à  Berlin en résidence 
au DAAD et séjourne actuellement en résidence à la Cité des 
Arts de Paris.

 Fondée en 1999, LA  GALERIE  DU CARTABLE 
a pour but d’offrir indépendance et mobilité à la production-
diffusion audiovisuelle. S’appuyant d’abord sur la fabrication 
et l’activation d’un cartable-vidéo portatif, elle étend depuis 
son travail à l’ensemble du champ cinématographique, nour-
ri par l’histoire de cet art. Son intérêt porte tant sur les ma-
chines, le plateau de tournage, la salle de cinéma que l’écriture 
et la réalisation, dans des créations réunissant outils et con-
tenus. Elle réalise entre autres, avec des collaborations artis-
tiques extérieures, la série des Dialogues fictifs, qui mettent 
en scène des personnages de l’histoire de l’art et de la pen-
sée, parmi lesquels : R.  Barthes / M.  Duras, A.   Dürer / J.  Beuys, 
P. P.  Pasolini / A.  Warhol…

Contact et infos Bandits-Mages : Isabelle Carlier
Courriel : direction@bandits-mages.fr
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MARIE LOSIER

 (…) À Vendôme, elle collabore avec David Legrand et les 
membres du collectif de la Galerie du Cartable. Ensemble, ils 
reconstituent une salle de cinéma des années 1930 et activent 
trois plateaux de tournage. Pendant la triennale, une program-
mation de 40 films (20 films de Marie Losier et 20 films de la 
galerie du cartable réalisés en collaboration avec différents 
complices) est diffusée quotidiennement. Les trois plateaux (la 
Chambre de Madonna, la Discothèque de Jérôme Bosch et le Cabinet 
de Travail de Luther) réunissent les acteurs de ce que les artistes 
nomment la Deuxième Renaissance. Le soir du vernissage, une 
scène de film est tournée : un dialogue inattendu entre Madonna 
et Luther. Dans la continuité de ses films-portraits, l’artiste fait 
dialoguer une figure du passé, le père du protestantisme, avec 
une artiste du présent, la reine de la musique Pop. Elle joue ain-
si sur les télescopages de temps et de registres. La scène jouée 
live est filmée par les deux artistes qui interprètent également 
deux rôles (une madone et un metteur en scène), tandis que dif-
férents personnages surgissent au fil d’un tournage nourri par 
l’improvisation et une vitalité collective.

TRIENNALE DE VENDÔME
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pétrifiée de son », qui, une fois en contact avec le corps, 
restitue le son d’une cascade d’eau présente dans la ville. 
Des passages sont établis entre la pierre, le corps et la ville, 
l’intérieur et l’extérieur sont interdépendants.

HAYOUN KWON

Hayoun Kwon (née en 1981, à Séoul) explore les notions 
de mémoire collective et de frontière à travers une pratique 
protéiforme (vidéo, maquette, photographie et son). Elle 
travaille les zones interstitielles qui existent entre deux 
territoires, deux cultures, mais aussi entre le réel et la 
fiction, le témoignage et le conte. Pensées comme des 
dérives mémorielles, ses œuvres nous invitent à voyager 
au cœur de l’histoire humaine. Pour la Triennale, Hayoun 
Kwon présente DMZ : la ligne fictive. Le projet active une 
vision subjective de la zone coréenne démilitarisée, la DMZ. 
Longue de 248 kilomètres, elle sépare les deux Corées 
depuis 1953. Une zone extrêmement dangereuse, car 
bourrée de mines, où non seulement la nature, mais aussi 
le tourisme (aussi paradoxal que cela puisse paraître) ont 
repris leurs droits. L’artiste crée alors une installation vidéo, 
qui, au moyen d’une animation 3D, confère une présence 
fantomatique à la DMZ. À la froideur de la zone, elle 
juxtapose le témoignage de Monsieur Kim, un ancien soldat 
sud-coréen. Sa voix nourrit un sentiment d’humanité. Elle 
restitue son expérience d’un « lieu atteignable par l’esprit », 
et, au fil des souvenirs de M. Kim, le regardeur avance avec 
lui sur la ligne fictive. 

MARIE LOsIER 

Depuis le début des années 2000, Marie Losier (née en 
1972, à Boulogne-Billancourt) réalise des films. Son univers 
est alimenté par l’histoire des arts visuels. Munie d’une 
caméra 16 millimètres, elle produit des portraits intimes et 
déjantés de ses idoles : Alan Vega (artiste et pionnier du rock 
électronique minimaliste), la chanteuse Peaches, l’artiste 
performeur Genesis Breyer P. Orridge ou le réalisateur 
américain Tony Conrad. Marie Losier accorde une place 
importante à la scène (théâtre, musique, cinéma, sport) et à 
l’expérimentation. À Vendôme, elle collabore avec David 
Legrand et les membres du collectif de la Galerie du 
Cartable. Ensemble, ils reconstituent une salle de cinéma 
des années 1930 et activent trois plateaux de tournage. 
Pendant la Triennale, une programmation de 40 films (20 
films de Marie Losier et 20 films réalisés en collaboration 
avec différents complices) est diffusée quotidiennement. Les 
trois plateaux (La Chambre de Madonna, la Discothèque de 
Jérôme Bosch et le Cabinet de Travail de Luther) réunissent 
les acteurs de ce que les artistes nomment la Deuxième 
Renaissance. Le soir du vernissage, une scène de film est 
tournée : un dialogue inattendu entre Madonna et Luther. 
Dans la continuité de ses films portraits, l’artiste fait dialoguer 
une figure du passé, le père du protestantisme, avec une 
artiste du présent, la reine de la musique pop. Elle joue ainsi 
sur les télescopages de temps et de registres. La scène jouée 
live est filmée par les deux artistes qui interprètent également 
deux rôles (une madone et un metteur en scène), tandis que 
différents personnages surgissent au fil d’un tournage nourri 
par l’improvisation et une vitalité collective. 

CATHERINE RADOsA 

Par le son, l’image et la performance, Catherine Radosa 
(née en 1984, à Prague) intervient dans l’espace urbain. 
Elle s’empare de la ville, son architecture, ses habitants, son 
histoire, pour nous signifier un élément issu d’une mémoire 

collective. Ainsi, à Paris, elle demande aux passants : « À 
quoi pensez-vous ? ». Les témoignages sont transcrits puis 
restitués. Toujours à Paris, elle circule à vélo munie d’un 
drapeau sur lequel est reproduit l’image d’une plaque de 
rue : la rue de l’Égalité. À Sassari, en Sardaigne, elle installe 
une bande sonore sous une grille. Du sol, jaillissent des 
extraits de films, des entretiens enregistrés, des lectures de 
documents ou encore des musiques. Les fragments forment 
une histoire, celle de la piazza Fiume, que les passants 
traversent quotidiennement. À Vendôme, l’artiste mène 
une réflexion sur l’amour et la sexualité. Dans une maison-
passage près du Manège Rochambeau, une installation 
sonore restitue les témoignages récoltés à Vendôme et à 
Paris : « Aimez-vous ? Y a-t-il des normes ? Des tabous ? 
Changent-ils selon les générations ? Tous les amours sont-
ils possibles ? » Dans le Petit Vendômois, le journal local, 
l’artiste publie une annonce amoureuse revisitée. Elle 
invite les lecteurs à engager un échange épistolaire. Dans le 
Manège, elle présentera des images liées au célèbre pouce 
levé de Facebook. Le pouce signifie « j’aime », l’artiste 
interroge son statut et sa signification. L’amour est ainsi 
envisagé de manière plurielle : personnelle et collective. 

DOROTHY-sHOEs

De son passage au théâtre en tant que comédienne, Dorothy-
Shoes (née en 1979, à Tours) a conservé un goût pour la 
mise en scène et un attrait pour la dramatisation des gestes 
et des expressions. Elle a quitté les planches pour investir 
l’espace public. Armée de son appareil photographique, elle 
réalise une série de portraits, ColèreS Planquées (2014). Il 
s’agit des portraits de trente-trois femmes, pris en extérieur. 
Les corps sont violentés, ils partent en fumée, se vident, se 
reversent, se tordent, s’animent de sensations désagréables 
(picotements, brûlures, fourmillements), ils se murent. Ils 
sont frappés par la douleur, leurs fonctions vitales sont 
empêchées, enrayées. L’artiste, atteinte de la sclérose en 
plaques, met en scène trente-trois interprétations de sa 
propre maladie. Elle opère ainsi à une série d’autoportraits 
distancés. Les modèles ne sont pas atteintes de la maladie, 
leurs corps « sains » traduisent les douleurs de l’artiste. « Tu 
apprends à cohabiter avec toi qui lutte contre toi. Un jeu de 
cordes absurde dans lequel les énergies s’entretuent. » Elle 
poursuit ce travail de traduction et de déplacement avec une 
pièce sonore où les voix de personnes « saines » récitent 
les témoignages de personnes atteintes de la sclérose en 
plaques. Par le témoignage et les dispositifs de distanciation, 

l’artiste met en lumière une maladie qui touche aujourd’hui 
80 000 personnes en France, une maladie quasi invisible 
qui handicape lourdement le quotidien de celles et ceux qui 
en souffrent. L’art est ainsi mis au service de la douleur, de 
l’invisibilité et de l’ignorance. 

La place réservée aux femmes artistes est, depuis 

toujours, plus étroite que celle prise par les hommes. 

Ce manque n’est pas seulement présent dans le 

monde de l’art, il s’établit dans tous les domaines 

et à tous les niveaux de notre société. Les féministes 

ont commencé un travail sur la visibilité et l’égalité 

depuis les années 1960, un travail de longue haleine 

qu’il nous faut poursuivre et renforcer. En tant que 

critique d’art et commissaire d’exposition, je m’attelle 

à la parité. Historiquement, traditionnellement 

et symboliquement, l’homme incarne le pouvoir, 

le travail, le politique, le public, la force. Il ne tient 

qu’aux acteurs et aux actrices du monde de l’art 

de renverser les tendances et d’équilibrer la visibilité 

des uns et des autres pour une répartition plus juste 

des genres et des pratiques. 

Page de gauche /  Poster © Marie Losier 
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Pages suivantes / © Karine Bonneval et © Marie Losier

Article de Julie Crenn 
« Les avantages d’être une femme artiste »
Triennale de Vendôme 2015, REVUE LAURA
[ Extrait $ ]



 
 (…) Dans la continuité de ces micro-traités d’esthétique, 
baroques et décalés  – comme cette rencontre entre Marie-
Madeleine, interprétée par Françoise Quardon, et Elvis Presley – 
une dernière production est présentée pour la Triennale : la 
rencontre entre Madonna et Luther… Si le cœur du film reste 
la transcription, pour vielle à roue d’Alexis Degrenier et chants 
polyphoniques de Rodin Kaufmann et Karen Jebane, ainsi que 
leur interprétation de la musique de Madonna Papa Don’t Preach, 
filmée par Marie Losier et la Galerie du Cartable, une étude 
musicale « Luthershaefferienne » de Rainier Lericolais accom-
pagne également le film ainsi que, évidemment, un pamphlet de 
Luther contre le Pape ! Dans une veine rabelaisienne (conciliant 
le trivial et le sublime), les propos du théologien protestant 
procèdent d’un rock sans issue (la référence musicale devient 
alors l’album Berlin de Lou Reed…). Entre film, tournage en 
abyme et performance, post-modernité trash et potache, tran-
scription savante et clip télévisuel – d’avant-garde ou bricolé ! –, 
le son dans l’aventure de la Galerie du Cartable y apparaît 
comme une plate-forme expérimentale, utopique, politique et 
post-média (Félix Guattari), et un trans-codage permanent de 
l’histoire des signes.
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de l’entretien s’inscrit, entre paroles publiques et dimension 
sociologique, extraits de films et spatialisation sonore, dans 
une esthétique du fragment et de la discontinuité qui élabore 
et organise, avec confiance, des entrées dans la part visuelle 
du sonore.

LA PHOTOGRAPHIE, LA VOIX ET sON DOUBLE

Avec la pièce PN 41 (2013), Dorothy-Shoes a produit un 
travail photographique et phonographique très touchant. 
Fruit d’une résidence à Fillé-sur-Sarthe, PN 41 propose 
un ensemble d’images évoquant les disparus d’une 
catastrophe, ferroviaire, survenue le 14 février 1911 au 
passage à niveau 41. Tracé du voyage, transposition de ces 
corps en fragments et photographies de défunts, revue de 
presse de cette tragédie, ces documents sont accompagnés 
d’un entretien avec Solange Denormandie, dernière 
gardienne de cette barrière, et dont la voix et les propos 
étaient diffusés dans une exposition qui documentait autant 
qu’elle mettait en scène cette catastrophe. La voix, pour 
Dorothy-Shoes, est un élément qui compte, elle qui, dans 
une autre vie, est également la  « voix » de personnages, 
de téléfilms le plus souvent, une « voice-over » : la voix du 
dessus, « toujours en empathie avec mes personnages », 
dit-elle… Il n’en demeure pas moins que Dorothy-Shoes 
est photographe, avec des goûts originaux, très personnels 
pour des photographes qui, à divers titres, ont un intérêt 
pour une image « théktralisée » ou ses artifices �Roger 
Ballen, Alessandra Sanguinetti, Arthur Tress, etc.…). 
Avec ColèresS Planquées, Dorothy-Shoes a demandé à 
des femmes d’interpréter les peurs de la maladie dont elle 
est elle-même atteinte, et dont ce titre est l’anagramme : 
la sclérose en plaques. Cette série apparaît, alors, comme 
un ensemble d’autoportraits « distancés », poétiques et 
plastiques, mais aussi comme un travail d’information sur les 
problèmes de paralysie, ou d’élocution, que cette maladie 
neurologique engendre avec le temps. Or, à l’instar du 
dispositif de PN 41, et en contrepoint des photographies, 
un enregistrement sonore est réalisé : des entretiens avec 
des malades pour interroger le langage et ses problèmes 
d’expression, inévitables et irréversibles, auxquels 
inexorablement la maladie conduit. Dès lors, un travail de 
réécriture est fait de leurs propos, puis une diffusion de 
ces textes, à partir de sources sonores différentes et dans le 
déphasage et le chaos survenu de la parole, entre plasticité 
photographique, documents sonores et exploration de la 
voix.

CORPs sONORE, CORPs RéEL, 
DéMATéRIALIsATION

C’est, tout à la fois, l’installation de cinq mâts lumineux qui 
dessinent un pentagone au sol, une performance du corps-
instrument et de la perception des limites sonores qu’il 
produit, et une restitution de l’expérience de la technologie 
que mettent en œuvre, en trois étapes conceptualisées 
avec précision, Quentin Aurat et Émilie Pouzet dans 
Pentatonique.
Ainsi, la première étape est la conception d’une installation 
dont la forme est un pentagone : figure géométrique 
constituée de cinq points lumineux portés par cinq barres 
verticales, et de cinq hauts parleurs. Dans cet espace 
parfaitement délimité, Émilie Pouzet, dont le corps est 
pourvu de cinq capteurs sonores, réalise ensuite la deuxième 
partie du projet : une performance. Reliée à l’ordinateur 
qui contrôle la lumière, évolue en silence dans l’espace : 
ses micros entrent en résonance avec les haut-parleurs 
de l’installation pour produire, dans une combinaison 
de frottements, un concert de stridences… Harmonie et 
déconstruction des larsens dans un esprit, d’improvisation, 

dont Quentin Aurat est le créateur technologique. Dans 
cette interactivité permanente, le rapport entre le corps 
d’Émilie Pouzet, ou plus exactement le codage sonore de 
ses mouvements possibles, et la lumière, fait apparaître ce 
corps comme un instrument à la plasticité « cyborg » : les 
fils qui le relient à la technologie évoquent un réseau, une 
idée de flux physiquement matérialisés par des ckbles. Sous 
forme d’expérimentations perceptives, c’est à une étrange 
harmonie aveuglante de néons incandescents et de bruit, et 
portée aux limites du perceptible, que cette performance 
perturbante invite. Ensuite, et c’est la troisième étape du 
projet, il s’agit de restituer cette performance. Pour cela, le 
son qui a été créé in situ est rediffusé, pendant l’exposition, 
et la lumière, qui a été générée pendant la performance, 
est « réinjectée » à travers les cinq mkts de l’installation. 
(nfin, ultime développement de cette restitution, la 
performance initiale ayant été enregistrée en temps réel, 
et d’un point de vue zénithal, elle est visuellement diffusée 
sur un plafond, fait pour cela. De la plongée à la contre-
plongée… Inversion des points de vue, restitution de 
l’espace physique et sensible en l’absence du performeur 
: présence fant{me dĔun corps qui traverse le miroir d’un 
monde numérique et codé.

MUsIQUEs, IMAGEs, PERfORMANCEs

Avant d’être un collectif d’artistes, certains membres de la 
Galerie du Cartable participent au groupe de musiciens 
Pulse, fanfare polymorphe et pluri-artistique du collège 
Marcel-Duchamp de Châteauroux, en même temps 
qu’ils procèdent de l’esprit d’aventure, et novateur, des 
radios libres. Or, cette mémoire d’un laboratoire sonore, 
« originelle » , est importante pour appréhender l’utopie à 
l’œuvre dans la Galerie du Cartable qui, en 1999, sera créée 
avec l’outil, technique et 
critique, qui lui donne 
son nom. En effet, 
c’est un cartable-vidéo 
portatif, entre chambre 
photographique et 
prototype télévisuel des 
années 50, qui, lieu de 
diffusion en soi, offre 
au collectif son projet : 
une critique radicale des 
structures artistiques, 
irriguée par l’art corporel 
et une esthétique 
TV expérimentale. 
Toutefois, dans un tel 
cadre, l’expérimentation 
musicale et sonore 
perdure. Et, dans une 
exploration sans limites 
où se mêlent vielle à 
roue et bourdon, transe, 
post-rock et jouets 
électriques d’enfants, 
David Legrand chante 
et, de multiples façons, 
« donne de la voix » ,+enrique Martins-Duarte explore 
la musique savante et post-électroacoustique quand 
Fabrice Cotinat invente robotiques et machines audio. 
Différemment, depuis 2004, la Galerie du Cartable 
propose des dialogues fictifs entre des artistes historiques 
et défunts, eux-mêmes interprétés par des artistes 
contemporains, dans le cadre de tournages filmiques et 
de séries © cinéplastiques » où le rapport au chant, à la 
musique et au son reste, néanmoins, important. Dans la 
continuité de ces micro-traités d’esthétique, baroques et 
décalés comme cette rencontre entre Marie-Madeleine, 

interprétée par Françoise Quardon, et Elvis Presley… , 
une dernière production est présentée pour la Triennale : 
la rencontre entre Madonna et Luther« Si le cœur du film 
reste la transcription, pour vielle à roue d’Alexis Degrenier 
et chants polyphoniques de Rodin Kaufmann et Karen 
Jebane, et leur interprétation de la musique de Madonna 
Papa Don·t Preach, filmée par Marie Losier et la Galerie 
du Cartable, une étude musicale © Luthershaefferienne » de 
Rainier Lericolais accompagne également le film ainsi que, 
évidemment, un pamphlet de Luther contre le Pape ! Dans 
une veine rabelaisienne (conciliant le trivial et le sublime), 
les propos du théologien protestant procède d’un rock sans 
issue (la référence musicale devient alors l’album Berlin de 
Lou Reed�. (ntre film, tournage en abyme et performance, 
post-modernité trash et potache, transcription savante et 
clip télévisuel – d’avant-garde ou bricolé ! –, le son dans 
l’aventure de la Galerie du Cartable y apparaît comme une 
plate-forme expérimentale, utopique, politique et post-
média (Félix Guattari), et un trans-codage permanent de 
l’histoire des signes..

MéLANCOLIE METAL

À la croisée de la musique metal et du gothique post-punk, 
de la sculpture, la scénographie et l’architecture, et enfin 
de l’art minimal américain, Jérôme Poret produit, fort 
d’un vocabulaire aussi original que parfaitement maîtrisé, 
des œuvres de type installation ou concert, voire, des 
commissariats d’expositions. Dans cette perspective, 
l’installation Pleurant, qui a déjà été présentée, en 2011, 
au Musée de l’Hospice Saint-Roch d’Issoudun, et qui est 
en quelque sorte réactivée pour la Triennale de Vendôme, 
propose une synthèse de son esthétique.
C’est en effet à partir d’un Pleurant de Jean de Cambrai, – 

une petite statuette en 
marbre de la première 
moitié du XVe siècle 
représentant, sous une 
capuche, un moine qui 
cache son visage dans un 
drapé, que Jérôme Poret 
établit un lien, direct, avec 
une scène expérimentale 
et metal qui citerait 
aussi bien Mike Patton 
que Sunn O))). Il y a, 
ici, toute l’iconophilie 
transgressive et « rebelle » 
de l’artiste qui lui fait aussi 
évoquer, pour analyser 
cette sculpture sans socle 
représentant un ordre 
monacal, l’ascétisme et la 
radicalité du modernisme 
conceptuel d’un Donald 
Judd ou d’un Carl 
André…
Une installation plus 
ancienne au musée 
Zadkine à Paris (Buffalo 

$ppears *hostlike in Morning Mist, 2010) avait donné, 
dans l’œuvre de Jérôme Poret, une ouverture sur cette 
pièce, notamment avec un travail sur le masque, la figure et la 
figurine, mis en scène dans l’évocation d’un théktre berlinois : 
une histoire de la représentation. La sculpture Pleurant, faite 
avec une enveloppe de peau de porc retournée, est maintenant 
disposée face à un ampli de concert, bien plus grand qu’elle, 
et pourvu d’ampoules aveuglantes qui créent, dans cette 
installation, une aura de lumière triste et ritualisée. Contre 
le mur, un socle : le couvercle de l’ampli comme désossé. 
Donne-t-il une ultime citation de l’art contemporain, telle 

Bande-son accompagnant une architecture ; 

expérimentation audiovisuelle, voix et images 

projetées ; document et approche enregistrée du 

réel ; corps sonore et technologies ; expérimentation 

audiovisuelle, détournement de la poétique d’un 

tournage, éloge des musiques ; statuaire gothique 

et sculpture post-rock ; dissémination 

de l’élément sonore dans le champ de la plasticité… 

Les propositions sonores de certaines œuvres 

plastiques de la Triennale sont, dès lors, 

une invitation, libre et féconde, à un voyage 

dans la sonosphère de l’art contemporain.

Article d’Alexandre Castant 
« Voyage dans la sonosphère, plastiques sonores des 
œuvres d’art de la Triennale »
Triennale de Vendôme 2015, REVUE LAURA
[ Extrait $ ]
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