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TERRA URBANA INCOGNITA

Peinture in-situ et micro-édition 
comme trace de l’intervention.

Création d’un vocabulaire graphique  
et plastique d’inspiration parié-
tale.



— DÉRIVES≈DES-RIVES —
Résidence d’artistes au Village des Arts d’Octon 
en duo avec Virginie Contier.

Une réappropriation sensible de nos rapports 
aux territoires par la dérive le long des rives du 
Salagou.

À la croisée des chemins entre la vie et l’œuvre 
de Paul Vigné d’Octon et le concept de psy-
chogéographie et de dérive situationniste, 
~DÉRIVES≈DESRIVES~ interroge les liens 
entre nature, territoire et luttes à travers des 
subjectivités individuelles, créatrices de com-
muns.

Dans un espace-temps particulier,  cette 
réflexion autour de la place du politique dans 
le quotidien ainsi que de son ancrage territorial 
passe par l’appropriation commune d’une pra-
tique et un détournement de la dérive pour un 
territoire protéiforme.

Face à un territoire qui se transforme en dis-
positif d’isolement, d’exclusion et de réclusion, 
nous y opposons une expérience subjective 
des lieux en s’intéressant à notre perception de 
l’espace ainsi qu’à notre expérience affective, de 
façon individuelle et collective, et par l’affirma-
tion d’un comportement ludique-constructif, en 
se laissant aller aux sollicitations du terrain et 
des rencontres qui y correspondent.

L’exploration directe d’un terrain en regard 
avec une plongée dans l’histoire d’un de ses usa-
gers passés permet de tracer des pistes quant 
aux possibilités en tant qu’individus de se réap-
proprier un territoire de façon sensible, de se 
ressourcer et d’agir depuis et par un lieu.

En convoquant une réappropriation de l’espace 
par l’imaginaire, opposé à un territoire urbain 
ou rural fonctionnaliste et aliénant, non pas 
seulement déterminé par les facteurs géogra-
phiques mais aussi par la représentation et 
l’usage admis que l’on en a, nous proposerons 
une vision radicale. Celle-ci traduira nos inter-
rogations sur la territorialité à travers une 
exploration poétique aux frontières entre réali-
tés spatiales et imaginaires géographiques.

La dérive est alors pensée comme une base 
pratique pour transformer la vie, aliénante et 
dépoétisée, et comme moteur d’une production 
artistique qui cherche à retranscrire et à com-
muniquer son potentiel émancipateur et son 
intention révolutionnaire.







— Spectacles Urbains —
Entre imagerie médiévale réinventée 
sous les augures d’une esthétique 
urbaine, nouvelle geste chevaleresque 
chargée d’intentions révolutionnaires, 
et poésie retrouvée sous les parpaings 
et à travers les interstices du bitume, 
Spectacles Urbains recompose un folk-
lore urbain pour conjurer des entités 
symboliques en lutte, face à des pou-
voirs qui nous dépossèdent de nos 
espaces à vivre, et invoque un bestiaire 
constitué de forces vives alliées nous 
conviant à une reconnexion avec notre 
agentivité.





— Social Traitre —
Cette production est le résultat d’une interro-
gation sur les liens entre création, territoires et 
luttes, connectés à une pratique individuelle, à 
un moment dans un espace donné. Elle cherche 
à ce que le public s’interroge sur la fonction et la 
raison d’être des espaces et sur l’impact géogra-
phique que l’environnement a sur sa perception 
et son comportement. Comment notre environ-
nement oriente nos choix et a un effet sur nos 
désirs et nos ressentis ? Quels rapports à la ville 
a-t-on, quelles pratiques de l’espace ?

Elle cherche à ouvrir les possibles et invite 
chacun à les explorer, afin de produire une 
confiance en notre agentivité (notre faculté 
d’action, notre capacité à agir sur le monde, 
les choses, les êtres, à les transformer ou les 
influencer), que ce soit seul•es ou bien en 
groupe affinitaire. Chaque fois que de nou-
veaux chemins sont pris, des savoir-faire 
nouveaux en résultent, qui n’auraient pas été 
sans avoir pris l’initiative d’agir. Les idées et 
pratiques expérimentées peuvent faire des 
émules et se répandre au-delà de leurs parti-
cipant•es en inspirant d’autres à entreprendre 
des actions pour défendre leur quartier. 

Les différentes réalisations ne se positionnent 
pas seulement en acte de création ou de résis-
tance, mais aussi en brèche de communication 
et d’inspiration, en manière d’explorer et de se 
familiariser avec notre environnement phy-
sique et de repenser nos façons d’entrer en 
relation avec celui-ci, ainsi qu’avec les un•es 
avec les autres. Elles invitent ainsi à prendre 
conscience de notre analyse du monde et de nos 
agissements sur lui, de nos relations affinitaires.

Entre la bannière de protestation et le drapeau 
chargé de symbole, entre réalités spatiales et 
imaginaires urbains, ces réalisations cherchent 
à illustrer l’ancrage territorial d’individus, de 
collectifs et d’espaces en luttes. Documenter 
les œuvres dans l’espace urbain directement 
permet de confronter l’illustration d’un propos 
à son sujet concret sur son terrain. L’utilisation 
de drapeaux comme emblèmes d’un tissu social 
dans un tissu urbain a pour volonté de produire 
une culture de résistance, comme autant de 
moyens d’ouvrir des brèches dans les interstices 
murés.



BĀis - Jusÿu’à ce ÿue tout soit noiĀ

- Bris — Jusqu’à ce que tout soit noir - est une 
exposition qui propose une réappropriation des 
espaces et des temps en articulant des symboles 
et les possibilités évocatrices de la métonymie 
comme altérations du pouvoir.

Les métamorphoses laissées par le bris sur 
son trajet sont les modalités d’un message qui 
ne cherche ni à convaincre ni à persuader. Ce 
sont les signes d’un acte de silence qui dit l’être 
même des choses, lorsque ce qui est dissimulé 
advient enfin dans la vie perceptive. Le bris res-
titue et rend visible simplement une vérité sur 
le terrain des sensations. Les fissures sont un 
discours public porté par un langage silencieux 
mais physique.

Alors que l’on s’est habitué à être spectateur du 
monde, le bris ouvre une brèche dans l’intelligi-
bilité du quotidien et clarifie l’espace des pos-
sibles. Il invite à percevoir l’espace public avec 
un autre regard, où la consistance d’un monde 
nouveau se dessine dans les fissures, et où la 
vue de chaque parcelle du pouvoir égratigné 
communique le désir de l’explorer.

Envie d’une construction d’un monde réelle-
ment autre, le bris est une affirmationde ce que 
nous ne voulons plus, une potentialité d’action 
face au monde. En faisant voler en éclats les 
vitres opacifiant les vérités, il constitue une 
façon politique de reprendre prise avec le réel.



Face cachée
Lorsque l’autre est défini par son visage, on le 
saisit sous la forme de l’unité, de la consistance, 
de l’individualité. On le renvoie de la sorte sans 
cesse à ses actes, ses paroles, ses gestes, à un 
foyer supposé uni- forme sinon souverain : le 
foyer de son individualité et de sa conscience 
qui lui prête superficiellement forme et unité. 
On ne perçoit ce qui n’existe en lui et par lui 
qu’en tant qu’indivisible et non-fragmentable.

Par des pratiques de désidentification, une neu-
tralisation de l’individualité comme support et 
forme du sujet est opérée. Il est alors possible 
d’être simultanément soi et un autre, soi et des 
autres, ou plutôt de se constituer un soi par 
les manières que l’on a d’être simultanément 
d’autres. 

Cette construction du rapport à soi et aux 
autres invite à se réappropier son identité et la 
dépasser, qu’elle soit identité comme masque 
social ou bien identité biométrique. À travers 
ces différentes techniques d’identification des 
autres mais aussi de soi se construisent un je, 
un nous ou un on, dont les rapports ne cessent 
de se déplacer, de se redéfinir, de se recompo-
ser.

En se livrant à sa disparition, le sujet peut 
retrouver la possibilité d’un écart à soi à partir 
duquel se constituer comme singularité – c’est-
à-dire comme foyer d’appropriation des dehors 
qui l’affectent. La singularité n’est plus indi- 
vidualité, identité, forme finie objectivée par la 
biométrie mais devient un foyer d’attachements. 
L’individu n’est plus constitué en tant que forme 
finie objectivée mais en tant que sommes de 
relations.





Loin d’un catastrophisme sectaire, alors que de 
nombreux appels pour un réveil de l’humanité 
sont lancés, EXTINCTION (d’un monde) pro-
pose une lecture sociale et politique, à travers 
laquelle Arthur Plateau cherche à observer la 
société et son organisation, afin d’inviter cha-
cun·e à déterminer des solutions aux questions 
de société contemporaines.

Extinction (d’un monde)
Face à d’importantes transformations envi-
ronnementales, souvent présentées comme un 
ensemble de faits se succédant selon un enchaî-
nement logique, linéaire, presque inéluctable, 
vers lequel l’humanité ne pourrait qu’inexora-
blement se diriger, l’exposition EXTINCTION 
(d’un monde) propose de repenser la notion 
d’écologie sans évacuer les contestations poli-
tiques, les rapports de force entre différents 
groupes sociaux défendant chacun leurs inté-
rêts, et les choix politiques qui en découlent.



Cette exposition dresse un état des lieux d’une 
nature en perdition à travers deux subjectivités 
distinctes et sensibles.

Par le portrait et la nature morte, genres ayant 
traversé l’histoire de l’art et traduit les ques-
tionnements et les aspirations d’une époque et 
d’une culture, les deux artistes réinterprètent 
ses figures et ses codes en une symbolique per-
sonnelle, nouvelle et actuelle.

Virginie Contier et Arthur Plateau s’inscrivent 
dans le thème de la vanité. Cette peinture de 
genre raconte le luxe dérisoire face au temps 
qui aura raison de toutes choses, la précarité de 
l’existence, l’impossibilité de s’extraire de notre 
condition de mortels.

Dans l’histoire de l’art, elle est anthropocentrée : 
symbole de la fragilité, de la brièveté de la vie, 
du temps qui passe et de la mort pour l’être 
humain. Il se distingue des autres êtres vivants 
sensients (ceux qui ont la capacité de souffrir), 
qu’il considère comme des objets à travers 
l’idéologie de notre système capitaliste. Par une 

vision sensible et contemporaine, les œuvres 
présentées proposent de transposer ce genre 
spécifique de la nature morte qu’est la vanité et 
de l’appliquer au vivant dans son ensemble.

En réinterprétant ses figures et ses codes 
en une symbolique personnelle, nouvelle et 
actuelle, le duo d’artistes transpose ce genre 
pictural dans notre environnement contempo-
rain pour se confronter aux problématiques de 
notre monde.

Face à un écocide d’une violence inouïe, l’expo-
sition invite à une prise de conscience collective 
en attribuant une valeur symbolique à la vie 
végétale et animale, ainsi qu’à l’objet. Les sujets 
choisis, leur organisation et leur agencement en 
une entité plastique, participent d’une intention 
graphique et traduisent une émotion poétique 
perçue dans la beauté du vivant et une volonté 
d’agir suite à la colère de le voir dépérir.

De la nature morte à la mort de la nature il est 
grand temps d’ouvrir nos yeux !

— Natures Mortes —





Symbiosis
Cette installation instaure une atmosphère cérémonielle et vous invite, dans un rituel, à prendre 
conscience de l’espace qui nous entoure, de la terre sur laquelle nous vivons et de la nature qui 
nous le permet.

L’art et le vocabulaire graphique personnel sont utilisés comme outil de sensibilisation et d’acti-
visme pour diffuser un message.

L’homme, à travers sa représentation stylisée et la figure humaine, est mis en relation avec la nature 
et la planète qui l’accueille, afin de mettre en évidence la nécessité de protéger l’environnement et 
sa place relative dans l’univers.

La plupart des travaux sont effectués sur des matériaux récupérés.


