
Vincen Beeckman

Vincen Beeckman, né en 1973, vit et travaille à Bruxelles.

Depuis une vingtaine d’années Vincen Beeckman fait de l’objet photographique
un activateur de liens au sein de communautés diverses, de Charleroi à Lille, en
passant par Naples ou New-York. Empreint de douceur et de malice, son travail
est d’abord porté par un insatiable désir de partage.

Pour lui la collaboration est essentielle. Le photographe évite la relation à sens
unique entre lui-même et le sujet qui dénie tant de pratiques photographiques.
Au lieu de cela, il collabore largement avec des personnes marginalisées et vulnérable et 
donne de la visiblité à des communautés qui ne seraient  pas reconnues autrement.

L’œuvre du photographe ne se laisse pas facilement enfermer dans un genre photo-
graphique, mais plutôt une constellation de plusieurs. C’est peut-être parce que Vincen 
Beeckman est un créateur aux multiples facettes : un artiste,un curateur, et un éducateur.

 

est



Louise Belin

Née à Mantes-la-Jolie en 1998, Louise Belin est diplômée des Beaux-Arts de Rouen puis 
des Beaux-Arts de Marseille en 2022. Elle a exposé dans plusieurs expositions collectives, 
notamment à Pal Project, à la Friche Belle de Mai et au Musée d’art moderne et contempo-
rain des Sables d’Olonnes. Elle vit et travaille à Marseille.
 



Caroline Bouissou

La corrélation Arts/Sciences est pleinement intégrée à la pratique de Caroline Bouissou où 
démarche plastique et recherche théorique sont indissociables. Après un master en Arts 
obtenu avec les félicitations à la Villa Arson, à Nice où elle a suivi l’enseignement d’Eric 
Duyckaerts, elle a obtenu l’Agrégation en Arts ce qui lui a permis de compléter sa démarche 
plastique par une culture pédagogique en liant création et transmission.

De culture franco-espagnole, Caroline vit entre la France et l’Espagne où elle développe un 
projet lié au patrimoine matériel et immatériel de son village mêlant ethnologie, apprentis-
sages de techniques montagnardes et création. C’est un long travail qu’elle y développe et 
qui implique la communauté au travers d’actions artistiques, ethnologiques et parfois 
politiques (démarches de classement au patrimoine) éprouvant la force de l’art et de l’en-
gagement dans une ode à l’environnement.

Elle a participé à de nombreuses expositions en France, au Japon, aux États Unis et en 
Europe.

En 2017, elle a intégré le groupe de recherche pluridisciplinaire AOEE (Université Côte 
d’Azur) a�rmant une volonté résolument pluridisciplinaire qui se poursuit aujourd’hui 
avec « Nous avons tous 7 millions d’années » axé sur la mémoire et l’image mentale qui fait 
appel à la fois à l’art, à l’archéologie et aux neurosciences, une recherche qu’elle nomme « 
neuro archéologie des images ».
 



Rémi Bragard

Rémi Bragard, né en 1978, vit et travaille à Marseille. Il a obtenu son DNSEP à
l’Ecole supérieure des Beaux Arts de Marseille en 2004 et a fait le Conservatoire
National de Région, Electroacoustique de Marseille de 2014 à 2016.

L’intérêt que porte Rémi Bragard pour l'objet scienti�que naît pour partie de sa
curiosité pour l'exploration de phénomènes naturels (la caléfaction, la corrosion, la con-
centration des intensités...). Plus qu'une fascination pour la recherche fondamentale, c'est 
la capacité d'appropriation de certains modèles qui
motive l'expérimentation formelle de ses œuvres.

Il y déploie alors un savoir technique propre, empirique et sculptural. Désireux
de faire coïncider les signes de l'ingéniosité scienti�que et l'intelligence de la
culture Do It Yourself , il élabore un art dans lequel la hiérarchie de la connaissance est 
dé�nitivement contrariée.

Que ce soit à partir d'expériences réalisées à partir d'ustensiles de cuisines (La
caléfaction ou la danse infernale de la goutte d'eau), ou dans la mise en sculpture d'éléments 
mathématiques et graphiques (Liquid theater), son œuvre joue
invariablement du débordement. S'appropriant en amateur le langage d'une
science érudite, l'expérimentant formellement, son art semble s'a�rmer comme
l'endroit d'une dé�ance symbolique à l'autorité de la connaissance.

 



Pierre-Laurent Cassière 

In�uencé par des domaines variés allant de l’archéologie des médias à l’architecture, en 
passant par les sciences physiques, la musicologie ou la physiologie, le travail de 
Pierre-Laurent Cassière se concentre en premier lieu sur des expériences perceptives liées 
au mouvement. Entre sculpture cinétique, cinéma élargi et installation sonore, ses œuvres 
proposent des situations contemplatives paradoxales jouant avec les limites de la percep-
tion.

Né en 1982, diplômé de la Villa Arson, ENSA de Nice, en 2005, puis d’un DEA de l’Univer-
sité de Liège (BE) l’année suivante, son travail a depuis été présenté dans des institutions 
telles que le Palais de Tokyo et Musée d'Art Moderne de la Ville de Paris, le Hong Kong 
Arts Centre (HK), LACE, Los Angeles (US), SMAK, Gand (BE), TENT, Rotterdam (NL), 
MUDAC, Lausanne (CH), Paco das Artes, São Paulo (BR), Kunstverein de Stuttgart (DE), 
Minsheng Museum, Shanghai, OCT Art & Design Gallery, Shenzen (CN) ou encore 
NTUA Museum, Taipei (TW). Il participe également de manière régulière à des festivals 
internationaux d’art numérique, de cinéma expérimental ou d’art sonore.
 



Paul Chochois
Né à Paris en 1993, Paul Chochois est diplômé des Beaux-Arts de Perpignan en
2015 et de l’Ecole supérieure d’Art d’Aix-en-Provence en 2017 et il a obtenu son
DNSEP à l'École supérieure d'art d'Aix-en-Provence. Il vit et travaille désormais
à Marseille. Il est actuellement résident aux ateliers de la ville de Marseille.

En 2020, certaines de ses œuvres intègrent les collections du Frac
Provence-Alpes-Côte d’Azur et du Fond Communal d’Art Contemporain de
Marseille. Son travail a été présenté au Château de la Faigalarié (Aussillon), à la
Galerie de la SCEP (Marseille), à la Galerie Annie Gabrielli (Montpellier), à
HEART (Perpignan) et au couvent des Minimes (Perpignan).

Dans son travail, il manipule, détourne et modi�e des images pour en créer de
nouvelles, subtiles et bavardes, grâce à diverses techniques.
 



Guillaume Constantin
Né en 1974, Guillaume Constantin vit et travaille à Paris, sa pratique « est généralement 
associée à la sculpture et à l’installation. Comme certains artistes de sa génération, il s’in-
téresse à la collection, aux conditions de sa constitution et de sa transmission comme à son 
potentiel narratif. Des displays de la série Fantômes du Quartz, qui accueillent une constel-
lation d’artefacts de nature et de provenance diverses, aux expériences plus récentes sur les 
possibilités o�ertes par l’impression 3D et les �chiers open source, ses œuvres reposent sur 
une strati�cation de matières et de temporalités. Adepte des jeux de langage, il recourt 
volontiers à l’analogie et à l’anachronisme, à l’appropriation et au recyclage (...)». Raphaël 
Brunel, avril 2021

Outre de nombreuses expositions collectives et foires en France et à l’étranger, il a déjà 
béné�cié de plusieurs projets personnels notamment à la Maison des Arts G.& C. Pompi-
dou (Cajarc), au Frac Haute-Normandie, au CRAC - Occitanie/Pyrénées - Méditerranée 
(Sète). Son travail a rejoint les collections du Frac Occitanie - Montpellier en 2021 et l’arto-
thèque du Grand Quevilly en 2022.

L’exposition collective De Profundis Ascendam à l’Abbaye de Maubuisson vient de s’achever 
en mars 2023 et on retrouvera son travail aux ateliers Jeanne Barret à Marseille début mai 
et au Garage, le centre d’art d’Amboise �n juin.

Guillaume Constantin s’occupe parallèlement de la programmation arts visuels aux 
Instants Chavirés à Montreuil. 
 



Marie-Rose Frigiere

“Je suis née en 1982 au Kameroun
au Cameroun
Je vis et travaille à Marseille
M’extirper
M’ex�ltrer
Inspirer
Ne plus exister contre mais avec …
J’aime la vie, j'aime la Nature
Je suis vivante et non un corps inerte
Je hais l’histoire naturelle
Quel corps habité ?
le passé hante mon présent.
La masse des souvenirs prend la forme d’une danse des spectres, qui se fau�-
lent
toujours dans mon actualité
Cette Mémoire est si forte qu'elle arrive à faire revenir des morts
Je les évoque
Sortir du silence
s’en servir pour accéder à l'invisible
Comment insérer mon esprit dans ce monde, y agir, y rêver ?”



Honoré Victorin Daumier

Honoré Victorin Daumier, né le 26 février 1808 à Marseille et mort le 10 février 1879 à 
Valmondois, est un graveur, caricaturiste, peintre et sculpteur français, dont les œuvres 
commentaient la vie sociale et politique en France au XIXème siècle. Dessinateur prolif-
ique, auteur de plus de quatre mille lithographies, il est surtout connu pour ses caricatures 
d'hommes politiques et ses satires du comportement de ses compatriotes. Il a changé la 
perception que nous avons sur l'art de la caricature politique.

La valeur de son œuvre peinte, quelque cinq cents tableaux, a elle aussi été reconnue, bien 
qu’à titre posthume seulement : Daumier est considéré de nos jours comme l'un des plus 
grands peintres français du XIXème siècle.



Lia Giraud

Lia Giraud est artiste, docteure en arts visuels (SACRe/PSL) et professeure de photogra-
phie aux Beaux-Arts de Marseille (INSEAMM).

Ses installations explorent l’évolution de nos conceptions et relations au vivant, dans un 
contexte marqué par les sciences et techniques.
Mêlant phénomènes biologiques, gestes techniques et systèmes d’imagerie, ses œuvres 
processuelles interrogent par un dialogue sensible et opératoire notre expérience du 
milieu, en cherchant à proposer de nouvelles écologies et visions du vivant.

Engagée dans la création d’écosystèmes de recherche interdisciplinaire à la frontièr des 
sciences et de la société, ses projets impliquent des chercheurs en sciences de la nature, des 
penseurs, des artistes, des communautés citoyennes. Son travail est di�usé en France 
(Centre Pompidou, 104, Le Cube, Le Bel Ordinaire, Le Fresnoy, CPIF, PALM Magazine du 
Jeu de Paume) et à l’étranger (Festival Images Vevey CH,Naturpark Our LUX, Dutch 
Design Week NL, Le Pavillon BE, Gyre Gallery JP, Institut Français du Japon).
 



Julien Maire
Julien Maire, né en 1969 est un artiste des nouveaux médias, diplômé de
l’Académie des Beaux-Arts de Metz.

Il est artiste associé à Imal, Centre d’art et de culture digitale et vit à Bruxelles.

Chercheur passionné de la matérialité de l’image en mouvement, il travaille,
depuis le milieu des années 90, au croisement de plusieurs disciplines comme la
performance, l’installation média et le cinéma produisant des œuvres-perfor
- mances live, hybrides tant dans les genres que dans les médias.

Ses installations et performances ont été présentées internationalement, et à de
nombreuses occasions, dans des contextes tels que Ars Electronica, Digi
- tal Art Festival, European Media Art Festival, Film Festival Rotterdam, Sonar,
Transmediale, ZKM, ICC Tokyo ou encore Empac New-York…

Julien Maire a été le lauréat du NTAA award (Biennale Update_2) en 2008 et
nominé pour le World Technology Award de New York en 2009.

En 2003 il a obtenu le prix Omosiroi Wolrd Award à Osaka (JP).

 



Charlotte Morabin

Charlotte Morabin vit et travaille à Marseille. Après un DNSEP en 2016, avec les
félicitations du Jury à l’ESADMM (les Beaux-Arts de Marseille), Elle co-fonde
avec Delphine Mogarra un lieu de production, de recherche et d’exposition :
l’Atelier Hyph, elle est également membre active des Ateliers Jeanne Barret et
directrice artistique de la Cie (Pour)suivre.

Tournée vers l’expérimentation et la pédagogie, elle anime à la fois des ateliers
pour le public et invite des artistes à collaborer sur des axes de recherche. Elle
travaille auprès de centres sociaux pour sensibiliser aux arts plastiques, au sein
des Beaux-Arts de Marseille aux relations extérieures, en coordination du
réseau Marseille Expos et pour le programme professionnalisant Curriculum
Chromé.

Charlotte Morabin accorde une importance particulière au mouvement : au
geste comme un outil au travail. Elle se réfère dans ses œuvres au monde du
cirque qu’elle a côtoyé : aux tensions, e�orts et potentiels déséquilibre du corps
pour développer des sculptures installations et performances. Détournement
d’objets et anecdotes du quotidien, forme et fonction l’interrogent. L’objet vidé
de sa fonction première rejoint, dans un glissement de forme et de sens, une
autre typologie, d’objet utilitaire à objet sculptural ou dessiné. La sculpture est
mise à l’épreuve.  

 



Marie Perraud

“Je m'appelle Marie :-) je suis née en 1997 à Tarare (69). J'ai obtenu
une licence en Arts Plastiques à l’Université Jean Monnet à Saint-Etienne (42) en 2018, 
suivi du DNA en 2020 ainsi que le DNSEP avec mention en 2022 aux Beaux-Arts de 
Marseille (13). J’ai participé à di�érentes expositions collectives à la friche de la belle de 
mai, à Marseille (13) tels que “SUR PIERRES BRÛLANTES" sous l’invitation de Madison 
Bycroft en 2020, ainsi qu’en 2022 lors de l’exposition des diplomé•es de l’ESADMM 
“HABITACLES”, et lors du second volet de “MURMURATIONS” avec le collectif Mastic, 
sous l’invitation de FRAEME; puis, à Paris (75) en 2023, lors de “100% L’EXPO”, à la 
Villette”.

 



Frédéric Pradeau
L'artiste français Frédéric Pradeau naît en 1970 à Poitiers, il vit et travaille a Marseille

Fréderic Pradeau s’intéresse, exploite, détourne les modes de production de la société de 
consommation contemporaine. En juxtaposant des éléments à priori banals, il crée des 
œuvres d’une complexe simplicité. Les assemblages proposés, d’une intrigante anormalité, 
nous interrogent.

Local technique est, par exemple, un dispositif qui connecte entre eux par un réseau de 
tuyaux en plastique transparents plusieurs jerricans souples. Par simple pression sur les 
jerricans, leurs contenus se libèrent. Lessive, adoucissant, savon et autres produits se 
mélangent alors de manière aléatoire dans les tuyaux.

Denim est une installation où une machine à laver, une plaque de cuisson et une marmite 
côtoient un baril de colorant et un blue jean pour évoquer le processus de teinture de la 
toile de Nîmes (denim).

Ikea Billy est une performance �lmée durant laquelle Frédéric Pradeau s’est attelé les yeux 
bandés au montage de la célébrissime bibliothèque du fabricant de meubles suédois.  

 

Fred Pradeau 
Les morts ont tous la même peau, 1997 
couverture du livre éponyme de Boris Vian
11 x 18 cm

« Durant les années 90, j’ai réalisé une dizaine de couvertures de livres pour 
des rééditions de romans de Boris Vian.  Une seule atteint à mes yeux la 
précision que j’attends d’une œuvre d’art. Réalisées avec un Macintosh IIci 
cadencé à 25Mhz qui permettait de travailler avec la version 2.5 de Photoshop 
sur un écran en 256 couleurs. La seule possibilité pour travailler des images 
à l’époque était de scanner des photographies imprimées. La lenteur des 

la possibilité d’une autre activité pendant plus d’une demi-heure.

même peau le jour de la mort de Christopher George Latore Wallace, plus connu 
sous le nom de Notorious B.I.G. Biggie a toujours accompagné mes séances de 
travail aux côtés de Snoop, Busta, Redman, Method, Dre, etc. En 1997, l’internet 
se développait. Une tentative de connexion devenait un perpétuel «Dong…
Dong…Dong…». Cette résonance de mon modem faisait écho à la mort, six mois 
plus tôt, de Lesane Parish Crooks, connu sous le nom de Tupac Shakur.
Cette histoire de meilleurs ennemis, jusqu’à la mort, a cette puissante gravité dont 
Dan Parker, le protagoniste du roman de Vian, a fait l’expérience. En hommage à ces 
immenses artistes, j’ai décidé de cacher le visage de Tupac dans la crosse d’un pistolet 

 »

Through White, 2003 
peinture acrylique sur toile
54 x 65 cm

« Durant les années 90, j’ai réalisé une dizaine de couvertures de livres pour des 
rééditions de romans de Boris Vian.  Une seule atteint à mes yeux la précision 
que j’attends d’une œuvre d’art. Réalisées avec un Macintosh IIci cadencé à 
25Mhz qui permettait de travailler avec la version 2.5 de Photoshop sur un écran 
en 256 couleurs. La seule possibilité pour travailler des images à l’époque était de 
scanner des photographies imprimées. La lenteur des tâches pour une simple 
homothétie ou un changement de couleur m’o�rait la possibilité d’une autre 
activité pendant plus d’une demi-heure.
J’ai commencé à travailler pour la couverture du roman Les morts ont tous la 
même peau le jour de la mort de Christopher George Latore Wallace, plus connu 
sous le nom de Notorious B.I.G. Biggie a toujours accompagné mes séances de 
travail aux côtés de Snoop, Busta, Redman, Method, Dre, etc. En 1997, l’internet 
se développait. Une tentative de connexion devenait un perpétuel 
«Dong…Dong…Dong…». Cette résonance de mon modem faisait écho à la mort, 
six mois plus tôt, de Lesane Parish Crooks, connu sous le nom de Tupac Shakur.
Cette histoire de meilleurs ennemis, jusqu’à la mort, a cette puissante gravité 
dont Dan Parker, le protagoniste du roman de Vian, a fait l’expérience. En hom-
mage à ces immenses artistes, j’ai décidé de cacher le visage de Tupac dans la 
crosse d’un pistolet factice avec un relief su�samment discret pour que mon 
client ne le remarque pas. »



Christophe Tarkos

Christophe Tarkos, né Jean-Christophe Ginet le 5 décembre 1963 à Martigues et mort le 
29 novembre 2004 à Paris 12ème , est un poète français.

Sa poésie s'inscrit dans le projet général de vivi�er et de défendre la langue française.

Il participa au renouvellement de la poésie en France en multipliant les interventions pub-
liques. Il créa avec Stéphane Bérard et Nathalie Quintane la revue RR53, puis avec Katalin 
Molnàr la revue Poèzie Prolétèr, ainsi que, avec Charles Pennequin et Vincent Tholomé, la 
revue Facial, qui ne comporte qu'un seul numéro mais dont l'in�uence fut très nette chez 
certains jeunes poètes. Tarkos a également participé de près à l'élaboration de la revue 
Quaderno, avec son ami Philippe Beck.

 



Bettina Samson

Née en 1978 à Paris, Bettina Samson vit et travaille à Aubervilliers, elle est représentée par 
la galerie Sultana, à Paris, depuis 2010.

"L'expérimentation est au cœur toujours dévié de ma pratique : elle donne corps, dans les 
installations in situ, au désir de nouvelles formes d'articulations. Au contexte historique et 
environnemental mais aussi à la manière dont ces formes se manifestent, ou manifestent 
discrètement.

Les recherches que je mène portent un intérêt tout particulier aux formes subsidiaires, 
subalternes ou oubliées des expériences pionnières, ainsi qu'aux corps et aux gestes 
éclipsés des récits historiques.
Cette attitude innerve aussi tout simplement l'atelier : sans trop le vouloir, une place impor-
tante est réservée à l'accident, au détournement, au jeu.

Mes sculptures, installations et photogrammes, très variés dans leurs formats et leurs 
matériaux, peuvent être appréhendées comme des sortes de « précipités ». Alors même que 
chaque précipité contient déjà de nouveaux départs, on les appréhende sans cesse dans leur 
inquiétante étrangeté."

 



Jean-Baptiste Sauvage
Né à Saint-Étienne en 1977, il vit et travaille à Marseille. 

Qu'il emprunte des logos ou des motifs trouvés dans la publicité pour les réinjecter dans le 
réel, ou qu'il s'appuie sur une recherche spéci�que comme le projet Olt, son travail 
s'élabore le plus souvent à partir de gestes in situ. Ses interventions peuvent se déployer 
dans l'environnement urbain (comme la série de peintures murales qu'il a entamée en 
2011), ou dans les espaces d'exposition. Elles se prolongent aussi à travers des projets 
éditoriaux (On Forme, en 2009, Razzle Dazzle / Blue Line, en 2014, Olt 2019). Il privilégie 
également les collaborations avec des artistes, ou des graphistes. L'image, qu'il envisage à la 
fois comme un médium et un outil, joue un rôle central dans son travail, qui est porteur 
d'une ré�exion « sur les idéologies et les dysfonctionnements dénotés par la formalisation 
et la "pictorialisation" de nos espaces de vie » (Anne Gi�on-Selle).
 



Roman Signer
Né à Appenzell, Suisse en 1938, Roman Signer fait ses études à la Schule für Gestaltung, 
Zurich, Suisse, 1966, à la Schule für Gestaltung, Lucerne, Suisse, 1969 - 1971 et à 
l'Académie des beaux-arts, Varsovie, Pologne, 1971 - 1972. Il vit et travaille à Saint-Gall, 
Suisse.

Roman Signer redé�nit la sculpture depuis plus de 40 ans et est aujourd'hui considéré 
comme l'un des meilleurs représentants de l'art processuel et conceptuel. Il produit des 
sculptures et des installations dynamiques élémentaires, également connues sous le nom 
de sculptures temporelles en raison de leur préoccupation pour la transformation des 
matériaux et des objets au �l du temps. Dans ses actions, l'accélération et le changement 
font partie du processus créatif et il utilise la photographie et l'image en mouvement pour 
documenter son travail.

Caractérisé par des processus et des potentialités, son travail tient compte des concepts du 
minimalisme et du conceptualisme, ce qui confère à Signer une position unique dans 
l'histoire récente de la sculpture. Signer exploite les utilisations possibles et les limites des 
objets quotidiens, tels que les parapluies, les bouteilles, les tables, les chaises et les bougies, 
à travers un processus guidé à la fois par la curiosité et la discipline. Comme le réalisateur 
d'un thriller, il joue sur la tension et la surprise, à la di�érence près que, dans son cas, tout se 
passe ici et maintenant. Les œuvres sont le résultat direct de processus initiés par l'artiste.
 



Patrick Van Caeckenbergh 
Patrick Van Caeckenbergh (né en 1960) est un artiste belge. Né à Alost, en Flandre orien-
tale, il vit et travaille aujourd'hui à Gentbrugge, en Belgique.

Patrick Van Caeckenbergh s'est retiré du monde extérieur et, tel un ermite, étudie le monde 
et sa propre vie d'un œil critique. Il crée des collages illusoires et des sculptures bizarres de 
�gures et de phénomènes dans un royaume imaginaire et fabuleux. Il part d'objets ordi-
naires et quotidiens et crée des assemblages magiques en les restructurant et en les réor-
ganisant. Plus qu'un artiste ou un philosophe, Van Caeckenbergh est un bricoleur : il 
manipule, raccommode et expérimente avec son matériel. Au lieu d'être créées de manière 
mécanique et technique, ses œuvres naissent dans le cadre d'un processus dynamique et 
naturel, caractérisé par la coïncidence et l'obscurité.
 



Tatiana Trouvé
Tatiana Trouvé est une artiste franco-italienne, née le 4 août 1968 à Cosenza, Italie. Elle vit 
et travaille à Paris.

Après avoir passé son enfance à Dakar, elle poursuit ses études d'art à la Villa Arson à Nice, 
puis aux Ateliers 63 à Haarlem aux Pays-Bas où elle reçoit l'enseignement de Stanley 
Brouwn et Chris Dercon.

En 1997, Tatiana Trouvé se fait connaître avec une installation intitulée le Bureau d'activités 
implicites (B.A.I.), un ensemble qui n'a cessé de se développer et de se transformer jusqu'en 
2007.

Composé de di�érents modules sculpturaux dédiés chacun à une activité spéci�que, le 
B.A.I. propose de structurer la genèse et la mémoire de l'activité artistique, et pour cela 
inventorie, classe, codi�e toutes les formes de démarches et de pensée de l'artiste, a�n d'en 
conserver le temps.
 



Denis Prisset
Né en 1971, artiste, il dirige les éditions P à Marseille depuis 2006 et a co-dirigé la galerie 
SMP de 2001 à 2006. Il enseigne aux Beaux-Arts de Marseille depuis 2017. 

“Depuis 1971 je regarde des choses. En 1976, j’ai dû commencer à écrire et à lire des mots. Je 
fais des photographies depuis 1989.  

Le monde étant là depuis un bon moment, d’autres ont vu, écrit, lu les mêmes choses. Pourt-
ant, un peu têtu, j’essaie de raconter avec toujours beaucoup d’étonnement, les combinai-
sons imprévues de ces mêmes choses aperçues”.



Julien Tiberi

Né en 1979 à Marseille, il vit et travaille à Paris.

Non seulement dessinateur mais aussi sculpteur, peintre et musicien, Julien Tiberi est porté par l’envie de 
révéler des formes sous-jacentes à travers la continuité et la dissonance de ses œuvres. L’histoire du dessin 
est pour lui un réservoir inépuisable de matériaux, sujets et représentations. Fortement marquées par 
l’intrication quantique, les œuvres récentes de Julien Tiberi renvoient les unes aux autres, tant par les 
formes que par les problématiques qu’elles semblent développer, comme une tentative de capter les 
éléments espars du processus de création. 

Les œuvres de Julien Tiberi ont fait l’objet d’expositions à la Tôlerie, Clermont- Ferrand (FR), à Parasol 
Unit, Foundation for Contemporary Art, Londres (UK), au Center for Contemporary Art FUTURA, 
Prague (CZ),au National Museum of Contemporary Art, Bucharest (RO), au FRAC Languedoc-Roussillon, 
Montpellier(FR), à la Villa du Parc, Annemasse (FR) et au Palais de Tokyo, Paris (FR). Ses œuvres font 
partie des collections du Centre National des Arts Plastiques (CNAP), Paris (FR), du FRAC Cham-
pagne-Ardenne, Reims(FR), du FRAC Corse, Corte (FR), du FRAC Languedoc-Roussillon, Montpellier 
(FR) et du FRAC ProvenceAlpes-Côte d’Azur, Marseille (FR). 
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Pierre-Laurent Cassière 

In�uencé par des domaines variés allant de l’archéologie des médias à l’architecture, en 
passant par les sciences physiques, la musicologie ou la physiologie, le travail de 
Pierre-Laurent Cassière se concentre en premier lieu sur des expériences perceptives liées 
au mouvement. Entre sculpture cinétique, cinéma élargi et installation sonore, ses œuvres 
proposent des situations contemplatives paradoxales jouant avec les limites de la percep-
tion.

Né en 1982, diplômé de la Villa Arson, ENSA de Nice, en 2005, puis d’un DEA de l’Univer-
sité de Liège (BE) l’année suivante, son travail a depuis été présenté dans des institutions 
telles que le Palais de Tokyo et Musée d'Art Moderne de la Ville de Paris, le Hong Kong 
Arts Centre (HK), LACE, Los Angeles (US), SMAK, Gand (BE), TENT, Rotterdam (NL), 
MUDAC, Lausanne (CH), Paco das Artes, São Paulo (BR), Kunstverein de Stuttgart (DE), 
Minsheng Museum, Shanghai, OCT Art & Design Gallery, Shenzen (CN) ou encore 
NTUA Museum, Taipei (TW). Il participe également de manière régulière à des festivals 
internationaux d’art numérique, de cinéma expérimental ou d’art sonore.
 



Guillaume Constantin
Né en 1974, Guillaume Constantin vit et travaille à Paris, sa pratique « est généralement 
associée à la sculpture et à l’installation. Comme certains artistes de sa génération, il s’in-
téresse à la collection, aux conditions de sa constitution et de sa transmission comme à son 
potentiel narratif. Des displays de la série Fantômes du Quartz, qui accueillent une constel-
lation d’artefacts de nature et de provenance diverses, aux expériences plus récentes sur les 
possibilités o�ertes par l’impression 3D et les �chiers open source, ses œuvres reposent sur 
une strati�cation de matières et de temporalités. Adepte des jeux de langage, il recourt 
volontiers à l’analogie et à l’anachronisme, à l’appropriation et au recyclage (...)». 
Raphaël Brunel, avril 2021

Outre de nombreuses expositions collectives et foires en France et à l’étranger, il a déjà 
béné�cié de plusieurs projets personnels notamment à la Maison des Arts G.& C. Pompi-
dou (Cajarc), au Frac Haute-Normandie, au CRAC - Occitanie/Pyrénées - Méditerranée 
(Sète). Son travail a rejoint les collections du Frac Occitanie - Montpellier en 2021 et l’arto-
thèque du Grand Quevilly en 2022.

L’exposition collective De Profundis Ascendam à l’Abbaye de Maubuisson vient de s’achever 
en mars 2023 et on retrouvera son travail aux ateliers Jeanne Barret à Marseille début mai 
et au Garage, le centre d’art d’Amboise �n juin.

Guillaume Constantin s’occupe parallèlement de la programmation arts visuels aux 
Instants Chavirés à Montreuil. 
 


