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L'editoL'editoL'edito
À l'approche des Jeux Olympiques de Paris 2024, la Ville Lumière devient le théâtre d'une rencontre
extraordinaire entre l'art et le sport, célébrant ensemble la créativité et l'excellence. Cette année, nous voyons
des artistes comme Dan Jacobson capturer l'essence des jeux, alors que des expositions remarquables,
notamment celle proposée par les Franciscaines de Deauville, mettent en lumière l'esthétique et l'élégance des
performances sportives.

Dans cette édition spéciale, nous sommes enthousiastes à l'idée de vous faire découvrir des artistes
exceptionnels. Des toiles éclatantes de Philippe Charpentier, à l'art provocateur de Philippe Shangti, en
passant par les sculptures de Valem, leur travail illustre la rencontre harmonieuse du passé et du présent,
mêlant tradition et innovation.

Nous vous invitons à plonger dans les pages de ce nouveau numéro d’ART MAG. Que cet édito soit votre porte
d'entrée vers une expérience artistique enrichissante.

Avec impatience et passion,

In the run-up to the Paris 2024 Olympic Games, the City of Light becomes the stage for an extraordinary
encounter between art and sport, celebrating creativity and excellence together. This year, we see artists like
Dan Jacobson capturing the essence of the Games, while remarkable exhibitions, including one by the
Franciscaines de Deauville, highlight the aesthetics and elegance of sporting performance.

In this special edition, we're excited to introduce you to some exceptional artists. From the dazzling canvases
of Philippe Charpentier, to the provocative art of Philippe Shangti, to the sculptures of Valem, their work
illustrates the harmonious meeting of past and present, blending tradition and innovation.

We invite you to dive into the pages of this new issue of ART MAG. May this editorial be your gateway to an
enriching artistic experience.

With impatience and passion,
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Dan Jacobson
Un maître du Maxiréalisme célèbre

les Jeux Olympiques à Paris

L'ARTISTE FRANÇAIS CONTEMPORAIN DAN JACOBSON, NÉ EN
1942 À PARIS, S'APPRÊTE À INAUGURER UNE EXPOSITION SANS
PRÉCÉDENT, "IMAGINE LES JEUX OLYMPIQUES À PARIS", À LA
GALERIE D’ART DU VEXIN EN MARS 2024 OÙ IL OCCUPE LE
STATUT D’ARTISTE EN RESIDENCE PERMANENTE. CETTE
EXPOSITION, FRUIT DE CINQ ANS DE PRÉPARATION, PROMET DE
CAPTIVER LE PUBLIC AVEC UNE FUSION SPECTACULAIRE DE
SPORT, D'ART ET DE CULTURE, MARQUANT UN ÉVÉNEMENT
PHARE DANS LE PAYSAGE ARTISTIQUE FRANÇAIS ET
INTERNATIONAL.

Reconnu pour son mouvement "Le Maxiréalisme",
Jacobson s'est distingué par son approche unique et
décalée de l'art, explorant des thèmes variés qui vont de
la vie maritime à la vibrante scène parisienne, en passant
par des visions poétiques de la vie quotidienne. Ses
œuvres, caractérisées par leur attention aux détails et leur
richesse narrative, occupent une place de choix dans les
collections privées et les musées à travers le monde.

L'exposition "Imagine les Jeux Olympiques à Paris"
comprendra 28 toiles à l'huile, 18 aquarelles et, au total,
46 œuvres mettant en avant Paris dans toute sa splendeur
graphique, avec un accent particulier sur le sport comme
vecteur de joie, d'humour et de confrontation dynamique.
Les préparatifs ont inclus des études minutieuses et des
dessins précis, témoignant de l'engagement profond de
Jacobson envers son art et sa capacité à capturer l'esprit
de son sujet.

La collaboration avec le Comité Olympique Français et la
projection d'une exposition au Comité pour l'assemblée
générale de 110 fédérations sportives olympiques
soulignent l'importance de cet événement dans le
contexte plus large des Jeux Olympiques à Paris.
L'exposition sera également présentée à la Grande Halle  
e

de la Villette, accueillant des VIP et des passionnés d'art et
de sport du monde entier, avant de s'installer pour la saison
estivale à Mers-les-Bains en Picardie.

Outre l'exposition, le lancement du cinquième livre de
Jacobson, également intitulé "Imagine les Jeux
Olympiques à Paris", et la sortie d'un court métrage
réalisé par Mathieu Lachat, contribueront à immortaliser
cet événement artistique majeur. Ces initiatives offrent un
aperçu fascinant de la manière dont Jacobson envisage
l'interaction entre l'art et le sport, deux domaines qui, bien
que différents, partagent des valeurs communes telles que
la passion, l'excellence et l'inspiration.

Dan Jacobson, avec son œuvre prolifique et son influence
indéniable sur l'art contemporain, continue de briser les
barrières entre les différents modes d'expression créative.
Son exposition "Imagine les Jeux Olympiques à Paris"
s'annonce comme un témoignage vibrant de cette vision,
offrant une célébration inoubliable de la beauté, de la
compétition et de l'humanité.
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TEXTE DELPHINE JONCKHEERE - PHOTO DAN JACOBSON



Parc mon saut 55 x 46 cm

La Flamme olympique à Paris - 130 x 97 cm

     Dan Jacobson : A Master of Maxirealism
Celebrates the Olympic Games in Paris

French contemporary artist Dan Jacobson, born in Paris in
1942, will inaugurate an unprecedented exhibition,
"Imagine the Olympic Games in Paris", in March 2024 at
the Galerie d'Art du Vexin, where he is permanent artist in
residence. Five years in the making, the exhibition promises
to captivate audiences with a spectacular fusion of sport,
art and culture, marking a milestone in the French and
international artistic landscape.

Known for his 'Le Maxiréalisme' movement, Jacobson has
distinguished himself through his unique and offbeat
approach to art, exploring themes ranging from maritime
life to the vibrant Parisian scene, as well as poetic visions
of everyday life. His works, characterised by their attention
to detail and rich narrative, occupy a prominent place in
private collections and museums around the world.

The exhibition "Imagine the Olympic Games in Paris"
includes 28 oil paintings, 18 watercolours and a total of 46
works that show Paris in all its graphic splendour, with a
particular focus on sport as a vehicle for joy, humour and
dynamic confrontation.  

The preparations included meticulous studies and precise
drawings, demonstrating Jacobson's deep commitment to
his art and his ability to capture the spirit of his subject.
vvvv

The collaboration with the French Olympic Committee and
the presentation of an exhibition at the Committee for the
General Assembly of 110 Olympic Sports Federations
underlines the importance of this event in the wider
context of the Paris Olympic Games. The exhibition will
also be on show at the Grande Halle de la Villette, where it
will welcome VIPs and art and sport lovers from all over the
world, before moving to Mers les Bains in Picardy for the
summer season.

In addition to the exhibition, the launch of Jacobson's fifth
book, also entitled "Imagine the Olympic Games in Paris",
and the release of a short film directed by Mathieu Lachat
will help immortalise this major artistic event. These
initiatives offer a fascinating insight into Jacobson's view of
the interaction between art and sport, two fields which,
although different, share common values such as passion,
excellence and inspiration.

With his prolific body of work and undeniable influence on
contemporary art, Dan Jacobson continues to break down
the barriers between different forms of creative
expression. His exhibition 'Imagine the Olympic Games in
Paris' promises to be a vibrant testament to this vision,
offering an unforgettable celebration of beauty,
competition and humanity.



Dan Jacobson
6 Allée des Meuniers - 95560 MONTSOULT

06 03 69 35 60

dan.jacobson@orange.fr
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Pour en savoir plus sur l’artiste Dan Jacobson 

GALERIE D’ARTS DU VEXIN

Mars 2024  

Juin 2024  

Juillet 2024

Juin à 
sept. 2024    Exposition sur l’esplanade à Mers-Les-Bains 

Agenda
Galerie d’Arts du Vexin 

Projet d’exposition au Comité Olympique Français 

Club France, exposition des toiles à la grande Halle
de la Villette

La vague parisienne 39 x 58 cm

Ballet d’aviron à l’Opéra 39 x 58 cm

n i c o l e . d e c r a m p@w a n a d o o . f r



BMX à Mers-Les-Bains 65 X 81 cm
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Charpentier, dont les débuts en tant que batteur dans
divers ensembles de jazz et de rock remontent aux
années soixante-dix, a transporté l'énergie et le
rythme de la musique dans ses toiles. La couleur, chez
lui, n'est pas un simple élément décoratif ; elle est une
force motrice, une source d'inspiration qui détermine
le commencement et, parfois, l'aboutissement de son
œuvre. "C'est la couleur qui me pousse," confie-t-il,
établissant un parallèle saisissant entre les tensions
créatives en musique et les impulsions chromatiques
dans sa peinture.

La décision de se retirer à la campagne dans les
années quatre-vingt marque un tournant dans sa vie
et son art. En quête de tranquillité et d'espace,
Charpentier trouve dans la nature une muse
inépuisable, nourrissant son imagination et sa palette.
Sa modestie l'empêche de trop parler de son art,
mais ses œuvres, vibrantes d'énergie et de vie, parlent
d'elles-mêmes. Selon lui, si une peinture requiert des
explications, c'est qu'elle n'a pas atteint son but.

Philippe
Charpentier

A night in tunisia 

DANS LE MONDE DE L'ART CONTEMPORAIN, OÙ
L'INNOVATION ET L'EXPRESSION PERSONNELLE SONT AU
CŒUR DE LA CRÉATION, PHILIPPE CHARPENTIER SE
DISTINGUE PAR SA CAPACITÉ À FUSIONNER LA
SPONTANÉITÉ DE LA COULEUR AVEC LA DYNAMIQUE DU
MOUVEMENT. CET ARTISTE, DONT LE PARCOURS
SINGULIER A TRAVERSÉ PLUSIEURS DÉCENNIES, CONTINUE
DE CAPTIVER L'ATTENTION PAR SA DÉMARCHE UNIQUE,
PROFONDÉMENT ANCRÉE DANS SES RACINES MUSICALES.

TEXTE DELPHINE JONCKHEERE - PHOTO PHILIPPE CHARPENTIER



Explorateur infatigable des techniques artistiques, Charpentier maîtrise
l'art de "guider le hasard", permettant à ses toiles de révéler des niveaux
de lecture multiples et profonds. Ses créations, à la fois spécifiques et
explosives, offrent au spectateur une expérience immersive, où chaque
regard peut dévoiler une nouvelle facette de son univers.

L'œuvre de Philippe Charpentier est une célébration de la vie, une quête
incessante d'expression personnelle qui transcende les frontières entre
les disciplines artistiques. Son passage de la musique à la peinture n'a
pas été une décision calculée, mais une évolution naturelle de son
besoin de communiquer et de partager sa vision du monde. 

Charpentier vit à travers sa peinture, et sa peinture vit à travers lui.
Comme il le dit lui-même, l'artiste et son art ne font qu'un, dans une
harmonie parfaite de couleurs, de formes et de rythmes. Sa carrière,
riche et variée, est la preuve vivante que l'art est un langage universel,
capable de toucher chacun de nous au plus profond de notre être.

Dans une époque où l'authenticité semble parfois se perdre dans le bruit
ambiant, l'œuvre de Philippe Charpentier est un rappel puissant de la
beauté et de la puissance de l'expression artistique vraie. Sa joie de
vivre, palpable dans chaque coup de pinceau, dans chaque choix de
couleur, nous invite à regarder le monde autour de nous avec un œil
renouvelé, à chercher la musique dans la couleur et la vie dans l'art.

La plage ancienne

Carebtec
146 x 89 cm - 2021
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ESPACE JACQUES PREVERT
exposition Philippe CHARPENTIER

du 8 Mars au 1er Avril 2024

Les vacances de Mr Hulot
92 x 73 cm - 2021
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In the world of contemporary art, where innovation and
personal expression are at the heart of creation, Philippe
Charpentier stands out for his ability to combine the
spontaneity of colour with the dynamism of movement. This
artist, whose unique career has spanned several decades,
continues to captivate with his unique approach, deeply
rooted in his musical roots.

Starting out in the 1970s as a drummer in various jazz and
rock bands, Charpentier brings the energy and rhythm of
music to his paintings. For him, colour is not just a
decorative element; it is a driving force, a source of
inspiration that determines the beginning and sometimes
the end of his work. "It is colour that drives me," he
confides, drawing a striking parallel between the creative
tensions of music and the chromatic impulses of his
painting.

The decision to retire to the countryside in the 1980s marked
a turning point in his life and art. In search of peace and
space, Charpentier found in nature an inexhaustible muse
that fed his imagination and his palette. His modesty
prevents him from talking too much about his art, but his
works, full of energy and life, speak for themselves. He
believes that if a painting needs to be explained, it has not
fulfilled its purpose.

A tireless researcher of artistic techniques, Charpentier
cccc

masters the art of "guiding chance", allowing his canvases
to reveal multiple and profound levels of interpretation. His
creations, both specific and explosive, offer the viewer an
immersive experience in which each glance can reveal a
new facet of his universe.

Philippe Charpentier's work is a celebration of life, an
incessant search for personal expression that transcends
the boundaries between artistic disciplines. His switch from
music to painting was not a calculated decision, but a
natural evolution of his need to communicate and share his
vision of the world. 

Charpentier lives through his painting, and his painting lives
through him. As he himself says, the artist and his art are
one, in perfect harmony of colour, form and rhythm. His rich
and varied career is living proof that art is a universal
language, capable of touching each of us at the deepest
level of our being.

At a time when authenticity sometimes seems to be lost in
the shuffle, Philippe Charpentier's work is a powerful
reminder of the beauty and power of true artistic
expression. His joie de vivre, palpable in every brushstroke,
in every choice of colour, invites us to look at the world
around us with fresh eyes, to seek music in colour and life in
art.
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L’art de briser les codes : 
entre innovation et authenticité

Philippe
       

Refusant d'être confiné par les limites traditionnelles de la
photographie, Shangti enrichit ses expositions avec la
réalité augmentée et des performances live, offrant une
expérience immersive qui dépasse les attentes habituelles.
Cette approche multidisciplinaire ne se résume pas à une
simple décision esthétique ; elle traduit une volonté de
transformer l'art en un moyen de communication puissant et
percutant avec le public. Ainsi, ses œuvres se transforment
en lieux de rencontres inédits, où la photographie statique
et le mouvement s'entremêlent pour narrer des récits plus
complexes et nuancés.

AU CŒUR DE L'ART CONTEMPORAIN, OÙ INNOVER EST AUSSI ESSENTIEL QUE RESPIRER, PHILIPPE SHANGTI SE RÉVÈLE
ÊTRE UN PHOTOGRAPHE D'EXCEPTION, REMARQUÉ NON SEULEMENT POUR SON TALENT INCONTESTABLE MAIS
ÉGALEMENT POUR SA CAPACITÉ À REDÉFINIR LES CONVENTIONS. SA DÉMARCHE ARTISTIQUE, QUI ALLIE AVEC BRIO
PHOTOGRAPHIE, RÉALITÉ AUGMENTÉE ET PERFORMANCES EN DIRECT, LE POSITIONNE COMME UN CHERCHEUR
D'ORIGINALITÉ ET D'AUTHENTICITÉ SANS RELÂCHE. SON TRAVAIL, BIEN PLUS QU'UN ASSEMBLAGE D'IMAGES, ENGAGE UN
DIALOGUE CAPTIVANT AVEC LE SPECTATEUR, INCITANT À UNE RÉFLEXION APPROFONDIE SUR LES DYNAMIQUES DE LA
SOCIÉTÉ CONTEMPORAINE, SES DÉFAUTS ET SES ÉCLATS.

TEXTE DELPHINE JONCKHEERE - PHOTO PHILIPPE SHANGTI

Dans un environnement surchargé d’images manipulées et
de réalités artificielles, l'authenticité de Shangti offre une
bouffée d'air frais. Il prône la création de ses œuvres "en
vrai", sans recours aux artifices numériques, mettant en
lumière sa maîtrise technique et son attachement à
l'authenticité du moment capturé. Cette approche souligne
son engagement envers la vérité, tant dans le processus
créatif que dans la communication de ses visions, initiée une
discussion franche avec son audience.

Au-delà de l'esthétique, Shangti infuse ses créations de
mmm

Shangti

philippe shangti



messages sociaux forts, que ce soit par des
scènes de dîners symbolisant la convivialité et
le partage, ou par des œuvres qui
questionnent sur les fléaux sociaux comme la
drogue. Son art plonge profondément dans le
social, nous rappelant que l'art détient le
pouvoir non seulement d'émerveiller mais aussi
de critiquer et de transformer la société.

L'œuvre de Shangti est un vibrant plaidoyer
pour repenser les processus de création et de
réception artistiques. En déconstruisant les
normes et en explorant constamment de
nouveaux territoires, il ne se contente pas de
suivre les courants mais aspire à en créer de
nouveaux. Son art témoigne de la puissance
de l'expression artistique animée par la
passion, l'innovation et un engagement
profond envers des valeurs universelles. En
cela, Philippe Shangti n'est pas seulement un
fabricant d'images mais un véritable
architecte de sens, dont l'œuvre nous
encourage à porter un regard critique sur
notre environnement et notre société.

Lors de la Foire d’art contemporain Lille Art Up
en février dernier, la galerie PRESTAART a
exposé les œuvres de l'artiste sur une étendue
de 130 mètres carrés, une occasion où l'artiste
a remarquablement démontré son talent. 

La galerie PRESTAART fondée par Hervé
Solignat il y a sept ans, cette galerie s'est
imposée comme une référence à l'échelle
locale, nationale et internationale. En 2022,
elle a élargi son horizon en ouvrant un espace
à Nîmes en partenariat avec l'artiste Melvyn
Barros, et prévoit l'inauguration d'une nouvelle
galerie à Biarritz en avril 2024.

At the heart of contemporary art, where innovation is as
essential as breathing, Philippe Shangti is an exceptional
photographer, renowned not only for his undeniable talent
but also for his ability to redefine conventions. His artistic
approach, which brilliantly combines photography,
augmented reality and live performance, positions him as a
relentless seeker of originality and authenticity. Much more
than a collection of images, his work engages in a
compelling dialogue with the viewer, prompting in-depth
reflection on the dynamics of contemporary society, its flaws
and its failures.

Refusing to be limited by the traditional boundaries of
photography, Shangti enriches his exhibitions with
augmented reality and live performances, offering an
immersive experience that goes beyond the usual
expectations. This multidisciplinary approach is not simply an
aesthetic choice; it reflects a desire to transform art into a
powerful and effective means of communicating with the
public. As a result, his works become novel meeting places
where static photography and movement merge to tell more
complex and nuanced stories.

In an environment overloaded with manipulated images and
artificial realities, Shangti's authenticity is a breath of fresh
air. His advocacy of creating his work 'for real', without
recourse to digital artifice, highlights his technical mastery
and his attachment to the authenticity of the moment
captured. This approach underlines his commitment to truth,
both in the creative process and in the communication of his
visions, initiating an open discussion with his audience.

Beyond aesthetics, Shangti imbues her creations with strong
social messages, whether through dinner party scenes that
sss

     The art of breaking codes : 
Between innovation and authenticity

Luxury Shangti word dinner

philippe shangti
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symbolise conviviality and sharing, or works that question
social ills such as drugs. Her art delves deeply into the social,
reminding us that art has the power not only to amaze, but
also to critique and transform society.

Shangti's work is a vibrant plea to rethink the processes of
artistic creation and reception. By deconstructing norms and
constantly exploring new territories, he is not content to
follow the current, but strives to create new ones. His art is a
testament to the power of artistic expression driven by
passion, innovation and a deep commitment to universal
values. Philippe Shangti is not just a maker of images, but a
true architect of meaning, whose work encourages us to
take a critical look at our environment and our society.

At the Lille Art Up contemporary art fair last February, the
PRESTAART gallery exhibited the artist's work over an area
of 130 square metres, an occasion in which the artist
remarkably demonstrated his talent.

Founded seven years ago by Hervé Solignat, the
PRESTAART gallery has become a local, national and
international reference point. In 2022, it expanded its
horizons by opening a space in Nîmes in partnership with
the artist Melvyn Barros, and plans to open a new gallery in
Biarritz in April 2024.

en savoir plus sur l’artiste
Philippe Shangti

Welcome on  Board Rolls Royce
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DANS LE MONDE DE L'ART CONTEMPORAIN, OU
L'INNOVATION ET L'EXPRESSION PERSONNELLE PRIMENT,
VALERIE MOREAU SOUS SON NOM D’ARTISTE VALEM SE
DISTINGUE COMME UNE FIGURE EMBLEMATIQUE DE
CETTE ERE DE FUSION ENTRE DISCIPLINES. ORIGINAIRE
DE NANTES, AYANT GRANDI ENTRE PARIS ET L'OISE, ET
FORMEE EN INGENIERIE A L'UNIVERSITE DE
TECHNOLOGIE DE COMPIEGNE, VALEM A SUIVI UN
ITINERAIRE PROFESSIONNEL UNIQUE, ENTRELAÇANT
RIGOUREUSEMENT LES CHEMINS DE L'INGENIERIE, DE
L'ENSEIGNEMENT ET DE L'ART.

TEXTE DELPHINE JONCKHEERE - PHOTO PIERRE-YVES PAYET

VALEM

Sciurus 
Terre cuite
61 x 37 x 30 cm
2023
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Dès le milieu des années 90, VALEM découvre sa passion
pour la sculpture, un art qui deviendra son principal mode
d'expression. Sous la direction de Louis Lutz à l'école
municipale des Beaux-Arts de Compiègne, elle explore le
modelage du nu, un exercice qui révèle sa vocation
artistique. Cette expérience, à la fois puissante et
révélatrice, marque le début d'une prolifique carrière dans
la sculpture, profession qu'elle embrasse parallèlement à
ses activités d'ingénieure puis d'enseignante-chercheuse,
avant d’en faire son activité principale en 2022 ».

L'œuvre de VALEM est profondément enracinée dans
l'étude du vivant, explorant initialement les figures
humaines et animales avant d'incorporer des éléments
végétaux à partir de 2023. Cette évolution témoigne de
son engagement croissant envers les enjeux socio-
écologiques, une préoccupation qu'elle a également
intégrée dans ses enseignements à l'UTC. Son art et son
activisme se rejoignent dans une quête commune :
promouvoir un futur soutenable et désirable à travers la
complémentarité des approches scientifiques et
artistiques.

Les sculptures de VALEM, qualifiées par elle-même de
"vivantes", "sincères" et "vibrantes", sont une invitation à
ressentir et à réfléchir. Elles représentent non seulement la
beauté et la vulnérabilité du monde naturel mais servent
également de pont entre les émotions humaines et la
conscience écologique. Son engagement dans l'art est un
acte de communication, une tentative de partager sa
vision du monde et d'inspirer un changement.

La carrière de VALEM est jalonnée de succès et de
collaborations significatives, notamment avec la Galerie
Bénédicte Giniaux de Bergerac en Dordogne, où son
travail est exposé en permanence. Cette collaboration
continue reflète la reconnaissance de son talent et la
pertinence de son œuvre au sein du panorama artistique
contemporain. Ses expositions, tant permanentes que
temporaires, en France et à l'international, témoignent de
la résonance de son travail auprès d'un public diversifié. La
reconnaissance par ses pairs, à travers des mentions et des
prix, souligne l'importance et l'originalité de sa contribution
au monde de l'art.

Au-delà de son travail individuel, VALEM rêve de
collaborations pluri-artistiques, envisageant l'art comme un
vecteur de transformation sociétale. Ses projets à venir,
notamment son exposition à l'atelier en 2024, promettent
d'être des explorations novatrices des interconnexions
entre les vivants, illustrant son approche intégrative de la
création.

Valérie Moreau n'est pas seulement une artiste ; elle est
une visionnaire qui utilise sa plateforme pour défendre un
avenir plus harmonieux. À travers ses sculptures, elle invite
à une réflexion profonde sur notre relation au monde
naturel et sur notre rôle dans sa préservation. Son art est
un pont entre le savoir et le sentir, une célébration vibrante
de la vie dans toute sa complexité.

Cambree - Bronze - 123 x 42 x 44 cm - 2020

Le Seuil - Terre cuite - 58 x 42 x 32 cm - 2023





      VALEM : a sculptor at the crossroads of
art and science

In the world of contemporary art, where innovation and
personal expression are paramount, Valérie Moreau, who
goes by the artist name Valem, stands out as an
emblematic figure of this era of fusion between disciplines.
Originally from Nantes, she grew up between Paris and the
Oise region and studied engineering at the École
Polytechnique Fédérale de Compiègne. Valem has
followed a unique career path, rigorously intertwining the
paths of engineering, teaching and art.

In the mid-90s, Valem discovered his passion for sculpture,
an art form that would become his main means of
expression. Under the guidance of Louis Lutz at the Ecole
Municipale des Beaux-Arts in Compiègne, she explored
nude modelling, an exercise that revealed her artistic
vocation. This experience, as powerful as it was
enlightening, marked the beginning of a prolific career as
a sculptor, a profession she pursued alongside her
activities as an engineer and then as a teacher and
researcher, before making it her main activity in 2022".

VALEM's work is deeply rooted in the study of the living,
initially exploring human and animal figures, before
incorporating plant elements from 2023. This evolution
reflects her growing commitment to socio-environmental
issues, which she has also incorporated into her teaching
at the UTC. Her art and activism come together in a
common quest: to promote a sustainable and desirable
future through the complementarity of scientific and
artistic approaches.

VALEM's sculptures, which she describes as "alive",
"sincere" and "vibrant", are an invitation to feel and reflect.
They not only represent the beauty and vulnerability of the
natural world, but also serve as a bridge between human
emotion and ecological awareness. Her commitment to art
is an act of communication, an attempt to share her vision
of the world and to inspire change.

VALEM's career has been marked by success and important
collaborations, notably with the Galerie Bénédicte Giniaux
in Bergerac, Dordogne, where her work is on permanent
display. This ongoing collaboration reflects the recognition
of her talent and the relevance of her work within the
contemporary artistic panorama. Her exhibitions, both
permanent and temporary, in France and abroad, testify to
the resonance of her work with a diverse public. The
recognition she has received from her peers in the form of
prizes and awards underlines the importance and
originality of her contribution to the art world.

VALEM's career has been marked by success and important
collaborations, notably with the Galerie Bénédicte Giniaux
in Bergerac, Dordogne, where her work is on permanent
display. This ongoing collaboration reflects the recognition
of her talent and the relevance of her work within the
contemporary artistic panorama. Her exhibitions, both
permanent and temporary, in France and abroad, testify to
the resonance of her work with a diverse public. The
recognition she has received from her peers in the form of
prizes and awards underlines the importance and
originality of her contribution to the art world.

Beyond her individual work, VALEM dreams of multi-artistic
collaborations, seeing art as a vehicle for social
transformation. Her forthcoming projects, in particular her
exhibition at l'atelier en 2024 (8 to 12 May), promise to be
innovative explorations of the interconnections between
the living, illustrating her integrative approach to creation.

Valérie Moreau is not just an artist, she is a visionary who
uses her platform to advocate for a more harmonious
future. Through her sculptures, she invites us to reflect
deeply on our relationship with the natural world and our
role in its preservation. Her art is a bridge between
knowledge and feeling, a vibrant celebration of life in all
its complexity.

Ours tendu - Bronze - 19 x 50 x 19 cm - 2022
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Retour au Berceau : La Quête du Mus
pour l'Antependium historique des Urs

LE MUSÉE DE PICARDIE ASPIRE À AJOUTER À SA COLLECTION UN
TRÉSOR D'UNE RARE BEAUTÉ : UN ANTEPENDIUM DU XVIIÈME
SIÈCLE, ŒUVRE DES MAINS HABILES DES SŒURS URSULINES.
CETTE PIÈCE, OÙ SE CONJUGUENT PIÉTÉ ET MAÎTRISE
ARTISTIQUE, NOUS CONVIE À EXPLORER UNE PÉRIODE OÙ LA
SPIRITUALITÉ S'ENTRELAÇAIT AVEC UN ARTISANNAT DE HAUTE
VOLÉE. INITIÉE PAR LE MUSÉE, LA COLLECTE DE FONDS
PARTICIPATIVE REFLÈTE L'INTÉRÊT DU PUBLIC POUR LA
PRÉSERVATION DE NOTRE HÉRITAGE CULTUREL ET MET EN
EXERGUE L'EXTRAORDINAIRE TALENT DE CES FEMMES
CONSACRÉES À L'ÉCLAT DU DIVIN.

TEXTE FRANCOIS SÉGUIN - PHOTO IRWIN LEULLIER - MUSÉE DE PICARDIE

Le Musée de Picardie s’efforce actuellement d’acquérir pour
ses collections une œuvre hors du commun : un grand
antependium brodé vers 1660-1680 au sein du couvent des
Ursulines d’Amiens par les sœurs elles-mêmes. Il s’agit d’une
pièce de textile destinée à orner le devant de l’autel de la
chapelle du couvent. Long de près de trois mètres, il est
composé de plusieurs scènes et personnages en lien avec le
culte chrétien et l’ordre des Ursulines. Au centre, une Vierge
est accompagnée du Christ enfant et du petit saint Jean
Baptiste, flanqué de son agneau. À gauche, une
représentation du martyre de sainte Ursule, recevant la
palme et la couronne, répond à l’extase de saint Augustin,
dans la partie droite de l’œuvre, honorant la patronne de
ccc

l’ordre et le rédacteur de sa règle de vie monastique.
Entre ces grandes scènes sont dépeintes des
personnifications de la Charité entourée d’enfants et
tenant un cœur enflammé, et de la Foi, brandissant
l’hostie et triomphant du Mal qu’elle transperce du pied de
la croix. Deux médaillons en camaïeu de bleu complètent
cette iconographie. Ils représentent la grappe de Canaan
– épisode issu de l’Ancien Testament – et le Christ et la
Samaritaine au puits, allusions au vin et à l’eau utilisés
pour la messe, mais aussi à l’espérance irrigant ces
scènes. Des guirlandes de fleurs et de fruits (roses, raisin,
grenade, etc.) habitées par des anges ailés surmontent le
tout et encadrent une couronne rehaussée de perles et de
pierreries.

Cet antependium démontre une parfaite maîtrise de
toutes les techniques de broderie alors pratiquées. Si les
fils de laine aux teintes d’une grande variété sont
employés pour toute la surface des trois principaux
tableaux offrant le velouté de leur texture, des fils de soie
permettent d’apporter des points de lumière : boucles de
cheveux, contours des lèvres ou des yeux, détails des
costumes brillent ainsi d’un bel éclat au gré des lumières
éclairant la pièce. Les fils métalliques confèrent à cette
œuvre une grande préciosité. C’est pourtant dans la
représentation des étoffes elles-mêmes que l’art des
ursuli,

E
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des ursulines d’Amiens atteint un sommet de virtuosité.
Véritable mise en abîme, cette broderie dans la broderie
use de tous les outils disponibles : canetille d’argent de
divers diamètres, paillettes d’or et d’argent, verroteries,
perles de diverses tailles. 

Cette broderie a quitté Amiens en 1904, suivant les
Ursulines dans leur exil belge. Son retour dans les
collections publiques amiénoises permettra à tous, cent-
vingt ans plus tard, de découvrir un pan méconnu de notre
histoire et un savoir-faire d’un extrême raffinement
pratiqué par des femmes ayant voué leur vie à la beauté et
à la sainteté. Pour cela, le Musée de Picardie a fait appel à
la générosité de tous, passionnés de notre patrimoine et
amoureux de l’art, en collectant des fonds par la voie d’un
financement participatif (projet disponible sur la
plateforme KissKissBankBank). Cet appel rencontre dès à
présent un fort succès, signe d’une véritable adhésion
populaire à ce grand projet d’acquisition.

Participez au projet en faisant un don

sée de Picardie
sulines



     Return to the Cradle : The Musée de
Picardie's quest for the Ursuline Historical
Antependium

The Musée de Picardie is delighted to add a treasure
of rare beauty to its collection: a 17th century
antependium, the work of the skilful hands of the
Ursuline nuns. This work, which combines devotion and
artistic mastery, invites us to discover a time when
spirituality and the highest level of craftsmanship
went hand in hand. Initiated by the museum, this
participatory fundraising campaign reflects the
public's interest in preserving our cultural heritage
and highlights the extraordinary talent of these women
dedicated to the radiance of the divine.

The Musée de Picardie is currently in the process of
acquiring an exceptional work for its collections: a large
antependium embroidered by the sisters themselves at the
Ursuline convent in Amiens between 1660 and 1680. The
textile was intended to decorate the front of the altar in
the convent's chapel. Almost three metres long, it is
composed of several scenes and figures related to
Christian worship and the Ursuline order. In the centre, the
Virgin Mary is accompanied by the Christ Child and the
infant St John the Baptist, flanked by his lamb. On the left,
a representation of the martyrdom of Saint Ursula, who
receives the palm and the crown, responds to the ecstasy
of Saint Augustine, on the right of the work, in honour of
the patron saint of the order and author of its rule of
monastic life. Between these large scenes are the
personifications of Charity, surrounded by children and
holding a flaming heart, and Faith, holding the Host and
triumphing over evil, which she pierces with the foot of the
Cross. Two medallions in monochrome blue complete the
iconography. They represent the Feast of Canaan - an
episode from the Old Testament - and Christ and the
Samaritan woman at the well, alluding to the wine and
vwa

water used in the Mass, but also to the hope that
pervades these scenes. Garlands of flowers and fruit
(roses, grapes, pomegranates, etc.) inhabited by winged
cherubs crown the whole and frame a crown decorated
with pearls and precious stones. 
This antependium shows a perfect mastery of all the
embroidery techniques used at the time. While wool
threads in various shades are used to cover the entire
surface of the three main paintings, giving them a velvety
texture, silk threads are used to add highlights: curls of
hair, the contours of lips or eyes, details of costumes, all
shine beautifully in the light that floods the room. The
metal wires give this work a very precious quality. But it is
in the representation of the fabrics that the art of the
Ursulines of Amiens touches on virtuosity. A true mise en
abîme, this embroidery within an embroidery uses all the
available tools: silver canetille of various diameters, gold
and silver sequins, glass and pearls of various sizes.

This embroidery left Amiens in 1904, following the Ursulines
into exile in Belgium. Its return to the public collections of
Amiens will enable everyone to discover a little-known part
of our history and an extremely refined skill practised by
women who dedicated their lives to the sacred and the
beautiful. To achieve this, the Musée de Picardie
appealed to the generosity of those who are passionate
about our heritage and art lovers by raising funds through
participatory financing (project available on the
KissKissBank platform). The appeal was a great success, a
sign of the importance of this acquisition project.
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Photochrome - Amiens

David Diruit



Initialement attiré par une esthétique vintage et les
explorations urbaines (Urbex), David Diruit sous son nom
d’artiste Dyrt, a suivi un chemin inattendu vers la création
artistique. La découverte fortuite d'objets hospitaliers, dont
un support de perfusion, a orienté sa démarche vers un
thème plus profond et personnel : l'Emprise. Ce thème, riche
et polyvalent, explore les diverses formes de contrôle et
d'influence, qu'elles soient physiques, émotionnelles ou
sociétales, et résonne avec le vécu personnel de l'artiste.

Passionné de street art, Dyrt a choisi de fusionner cette
passion avec sa photographie, en utilisant la faïence comme
support pour ses œuvres, qu'il colle dans les rues à des
endroits choisis avec soin. Ce choix non seulement respecte
l'environnement urbain, mais ajoute aussi une dimension
éphémère et publique à son art, accessible à tous et intégré
à la vie quotidienne de la ville.

Dyrt privilégie la qualité et le caractère unique de chaque
œuvre. En choisissant des tirages sur papier d'art baryté ou
feutré et en limitant chaque cliché à un seul exemplaire, il
renforce le caractère précieux et irremplaçable de ses
photos pellicules
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EN FÉVRIER DERNIER, LA GALERIE DE L'AAC A MIS À L'HONNEUR LE TRAVAIL DE
DAVID DIRUIT, UN PHOTOGRAPHE ORIGINAIRE D'AMIENS. SA PRÉSENTATION A
PROPOSÉ AUX VISITEURS UNE EXPÉRIENCE PHOTOGRAPHIQUE
EXCEPTIONNELLE, SUSCITANT ÉMOTIONS ET RÉFLEXIONS PROFONDES CHEZ
CEUX QUI ONT EU LE PRIVILÈGE DE LA DÉCOUVRIR.

TEXTE DELPHINE JONCKHEERE - PHOTO PHOTOCHROME & DAVID DIRUIT

photos. Son approche visuelle, inspirée des anciennes
pellicules ACROS, avec un rendu noir et blanc qui rappelle
la photo argentique, confère à ses images une profondeur
et une intensité remarquables.

Le projet Dyrt évolue constamment, avec l'introduction de
nouveaux thèmes et techniques, comme les shootings avec
modèles et l'utilisation de papier recyclable pour des
affiches en mode street-art. Cette capacité d'adaptation
témoigne de la créativité inépuisable de Dyrt et de son
engagement envers des pratiques artistiques durables et
innovantes.

Chaque œuvre de Dyrt est une invitation à la réflexion, un
miroir tendu vers le spectateur qui interroge nos modes de
vie, nos aspirations et nos contraintes. Son travail sur la
lumière et les ombres, enrichi d'obstacles visuels, crée une
atmosphère captivante qui aspire le regard et l'esprit. Les
scènes qu'il met en place dépassent la simple émotion ;
elles touchent au mystique, à l'emprise sous toutes ses
formes.

David Diruit

Série “Emprise”





LUCIEN MÉLOU - MIREILLE LOPEZ - CHRYSTELLE LAMOUREUX - EMMANUEL
GODEFROY - IBERIA LEBEL - ZOBEIR MORADI - GENEVIÈVE DE LA SIMONE -
FLORENCE DERIVE - DE BASILE BOON - PATRICK SARFATI - COPI - CYIO - SOCIÉTÉ
RÉALISTE  -  YVARAL - THIERRY JOCHUM - PHIL BURNS - ALEXANDRE ARMINJON -  
PIMA  -  SARA ESSEX - ALAIN ADDED -  ERIC DURAND - HERVÉ LASSÏNCE

l e s  a r t i s t e s  s ’ e n g a g e n t
Lucien Mélou : Lion Pop 80 x 80 cm
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Le Fonds de dotation PARTÂGES organise une initiative
remarquable, "La Collection des Collectionneurs", une vente
aux enchères publique visant à soutenir l'association Les
Audacieuses & les Audacieux. Cette dernière lutte pour
améliorer la vie des seniors sans aidants naturels, en se
concentrant notamment sur les seniors de la communauté
LGBT+ et ceux vivant avec le VIH. La vente aura lieu le
dimanche 24 mars 2024, à l'étude de Maître Barbarossa, 5,
Passage Charles Dallery, 75011 Paris, et également en ligne
sur Drouot.com.

Un événement caritatif unissant art et solidarité au cœur de Paris, 
avec le soutien d’artistes amiénois

Dans cet élan de solidarité, 8 artistes renommés d'Amiens,
ainsi que d'autres talents de diverses régions, ont décidé de
se mobiliser pour cette cause noble. Lucien Mélou, Mireille
Lopez, Chrystelle Lamoureux, Emmanuel Godefroy, Iberia
Lebel, Zobeir Moradi, Geneviève de la Simone, Phil Burns et
d'autres, comme Florence Derive, artiste transgenre dont
l'œuvre transcende les frontières entre les différents
domaines de l'art et du design, ont généreusement répondu
à l'appel de l'association en offrant leurs œuvres. Leur
participation souligne non seulement leur talent artistique
mais aussi leur engagement profond envers les questions
sociales, illustrant la capacité de l'art à unir et à agir
concrètement pour le bien-être de la communauté.

Avec des estimations variant de 200 à plus de 5000 euros,
la vente promet d'être accessible à tous, encourageant une
large participation. La diversité des œuvres, incluant des
dessins, huiles sur toiles, photographies, céramiques, et
natures mortes, révèle l'engagement des artistes de
différents horizons. Cette variété témoigne de l'ampleur de
l'initiative, qui aspire à rassembler autour d'une cause
commune.

Les œuvres seront exposées du 20 au 23 mars, offrant une
occasion unique aux acheteurs potentiels de découvrir la
collection. Le catalogue sera disponible en ligne dès le 10
mars sur Drouot.com, permettant à chacun de s'immerger
dans la diversité et la beauté des pièces proposées.

Chaque acquisition est un pas de plus vers l'amélioration des
conditions de vie des seniors isolés, prouvant que l'art a le
pouvoir de rassembler et de soutenir des causes essentielles.

Mireille Lopez : La vie qui gagne 50 x 70 cm

Chrystelle Lamoureux : Rainbow world 90 x 90 cm 

Société Réaliste : U.N. Camouflage (LGBT), 2013, Tirage numérique sur tissu opaqueIbéria Lebel



Cet événement est un appel vibrant à la générosité du
public, incitant chacun à apporter sa pierre à l'édifice, que
ce soit par des dons d'œuvres, des participations aux
enchères, ou par la diffusion de l'initiative. “Votre soutien est
crucial", rappelle un porte-parole de l'association Les
Audacieuses & les Audacieux. "Avec l'aide de la
communauté artistique et de donateurs généreux, nous
pouvons faire une différence significative dans la vie des
seniors isolés."

Parmi les œuvres remarquables offertes à la vente, on trouve
celles de Basile BOON, Patrick SARFATI, Société Réaliste,
YVARAL, CYIO, Thierry JOCHUM, COPI, témoignant de la
richesse et de la diversité des contributions artistiques. Ces
pièces, allant de la céramique à la photographie, en passant
par l'huile sur toile et le dessin, illustrent l'ampleur du talent
engagé dans cette cause.

Avec l'implication des artistes d'Amiens, de Florence Derive,
et de nombreux autres contributeurs, "La Collection des
Collectionneurs" est un témoignage vibrant de ce que l'art et
la solidarité peuvent accomplir ensemble. Cet événement
est une invitation à tous à contribuer à une cause
profondément humaine, en utilisant le pouvoir unificateur de
l'art pour apporter soutien et réconfort à ceux qui en ont le
plus besoin.

À propos du Fonds de dotation PARTÂGES et Les Audacieuses & les Audacieux

Le Fonds de dotation PARTÂGES et l'association Les Audacieuses & les Audacieux œuvrent
ensemble pour offrir un soutien indispensable aux seniors sans aidants naturels, promouvant un
vieillissement digne et respecté pour tous. Leur engagement à travers des initiatives telles que "La
Collection des Collectionneurs" est un rappel puissant de l'impact positif que la solidarité peut
avoir sur notre société.

Pour plus d'informations sur la vente aux enchères et pour découvrir le catalogue, visitez le site
internet Drouot.com dès le 10 mars 2024 sur la page de la maison de ventes Barbarossa.

Association soutenue : 
www.audacieusement.org.

Partâges 
Fonds de dotation

louis.coquaz@gmail.com    

 06 16 96 50 19

Emmanuel Godefroy : Portrait 65 x 50 cm

Basile Boon : "1 of 6 Horses", céramique
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Au cœur de Paris, un événement emblématique attire
l'attention non seulement des passionnés d'art mais
également de la sphère culturelle européenne tout entière.
Art Capital, le plus grand salon d'art contemporain
d'Europe, se trouve aujourd'hui à un tournant crucial de son
histoire, confronté à des défis qui menacent son avenir.

Fondé en 2006 suite à l'initiative du ministre de la culture
Renaud Donnedieu de Vabres, Art Capital a été conçu
comme un espace unificateur pour divers salons artistiques
qui, auparavant, opéraient de manière isolée. Le Grand
Palais, avec sa stature imposante et son histoire riche, fut
offert comme écrin à cet assemblage hétéroclite d'artistes
et de mouvements, symbolisant une ère nouvelle
d'accessibilité et de visibilité pour l'art contemporain.

Depuis lors, cet événement annuel a prospéré, attirant des
milliers de visiteurs et offrant à des centaines d'artistes une
plateforme sans pareil pour exposer leurs œuvres. Toutefois,
derrière le vernis des succès successifs, une crise couve. Les
subventions, jadis généreuses, se sont amenuisées, passant
de 350 000 euros à une somme dérisoire de 55 000 euros,
mettant en péril la capacité d'Art Capital à maintenir son
excellence et sa portée.

Le coût de participation pour les artistes s'est envolé,
menaçant l'essence même d'Art Capital : un salon inclusif,
célébrant la diversité de l'expression artistique. Ces coûts
croissants pourraient inévitablement exclure des artistes
talcc

Art Capital
Un carrefour de l'art contemporain menacé

talentueux mais moins fortunés, réduisant la diversité et la
richesse qui font l'âme d'Art Capital.

En 2025, Art Capital est censé réintégrer le Grand Palais,
récemment rénové. Cette perspective, bien que
réjouissante en termes de visibilité et d'espace,
s'accompagne de défis financiers colossaux. Les coûts
associés à l'utilisation de ce monument parisien, exacerbés
par les frais de rénovation, pourraient rendre la
participation financièrement insoutenable pour de
nombreux artistes.

Derrière les chiffres et les enjeux financiers, ce sont des
centaines de bénévoles qui incarnent le cœur battant d'Art
Capital. Leur dévouement et leur passion pour l'art sont le
moteur de cet événement, témoignant de l'importance
cruciale du soutien et de la reconnaissance, non seulement
sous forme financière mais aussi en termes de valorisation
de l'art et de la culture dans notre société.

La situation d'Art Capital soulève des questions
fondamentales sur le rôle de l'État et des institutions dans le
soutien à la culture. L'art, dans toute sa diversité, enrichit le
tissu social, stimule la réflexion critique et favorise un
dialogue essentiel dans nos sociétés. La réduction des
subventions et le manque de soutien financier ne sont pas
seulement des obstacles logistiques ; ils reflètent une sous-
évaluation de l'art dans les priorités publiques.

TEXTE DELPHINE JONCKHEERE  - SOURCE JACQUES DALOZE



Eva Maqueta

Aslihan Ciftgull 

Muliardo 
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Le MIFAC a le mérite de proposer une plateforme unique où les
documentaires et les films de fiction se rencontrent pour explorer
et célébrer l'art contemporain sous toutes ses formes. Avec plus de
250 films diffusés lors des éditions précédentes, le festival a acquis
une réputation pour sa capacité à présenter des œuvres inédites
et provocantes, souvent en présence des réalisateurs et des
producteurs eux-mêmes. Cette interaction directe entre les
créateurs et le public enrichit l'expérience de visionnage,
permettant des échanges profonds et significatifs sur l'art et sa
représentation cinématographique.

Au cœur de l'événement, les "Briques d'Or" récompensent
l'excellence dans trois catégories différentes, mettant en exergue
le talent des cinéastes et la diversité des approches narratives et
esthétiques. Ces prix, décernés par un jury composé de figures
emblématiques du monde de l'art, soulignent l'importance du
MIFAC comme tremplin pour les réalisateurs et comme vitrine pour
des œuvres remarquables. Cette année, le jury est présidé par
Oan Kim et Brigitte Bouillot, réalisateurs couronnés par le grand prix
de l'année 2023 pour leur film remarquable « L'Homme qui peint
des gouttes d'eau ».

Mais le MIFAC est bien plus qu'un simple festival de films. C'est un
lieu de convergence pour les professionnels de l'art, les
collectionneurs, les galeristes et les passionnés, offrant des
opportunités inégalées de networking et de collaboration. Les
sessions d'Art-dating, le Salon du Livre d'art et les diverses
expositions organisées en marge du festival facilitent les
rencontres et les échanges, contribuant à la dynamique créative et
à l'émergence de nouveaux projets.

L'ambiance du MIFAC, loin d'être guindée, est marquée par une
convivialité et un esprit de découverte partagé. Cette atmosphère
v

L’ ART
FAIT SON

CINÉMA
À ANGOULÊME

détendue favorise une approche plus accessible et
démocratique de l'art contemporain, en phase avec l'objectif du
festival de désenclaver l'art et de le rendre plus proche du grand
public.

La dixième édition du MIFAC promet de continuer sur cette
lancée, avec une programmation riche et variée qui mettra en
avant des films sur des artistes du passé et du présent, reflétant
le panorama diversifié de l'art contemporain. En rassemblant les
professionnels et les amateurs d'art dans un cadre festif et
inspirant, le MIFAC 2024 s'annonce comme un moment fort de
l'année culturelle, illustrant la vitalité et la pertinence continue du
cinéma dans l'exploration de l'art contemporain.
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Pour assister au MIFAC

du 21 au 24 mars 2024

ANGOULÊME, VILLE RECONNUE POUR SON ENGAGEMENT ENVERS
LA CULTURE ET L'ART, S'APPRÊTE À ACCUEILLIR LA DIXIÈME ÉDITION
DU MARCHÉ INTERNATIONAL DU FILM SUR LES ARTISTES
CONTEMPORAINS (MIFAC) DU 21 AU 24 MARS 2024. DEPUIS SA
CRÉATION EN 2015, LE MIFAC S'EST IMPOSÉ COMME UN
ÉVÉNEMENT INCONTOURNABLE, METTANT EN LUMIÈRE LES ŒUVRES
CINÉMATOGRAPHIQUES DÉDIÉES AUX ARTISTES CONTEMPORAINS.
CETTE ANNÉE, LE FESTIVAL PROMET DE NOUVEAU DE CAPTIVER LES
ESPRITS ET D'ÉLARGIR LES HORIZONS DES AMATEURS D'ART ET DE
CINÉMA.

TEXTE DELPHINE JONCKHEERE  SOURCE : DP MIFAC



Jeudi 21 mars 2024
16h Accueil des festivaliers - Ouverture des portes Espace Franquin Ouverture Billetterie et retrait des

accréditations
18h00 Vernissage Exposition du peintre Michel Madore 

18h30 Inauguration du Salon du Livre d’Art
20h30 Début du Show (1 heure)

Projection du film «Mauvaise chute» (3’) de Guy CODA
21h30 Projection du film «Anselm, le bruit du temps» de Wim Wenders sur Anselm KIEFER (93’)

Vendredi 22 mars 2024
9h - 13h Art Dating 
13h-18h Projections

13h «Jean CRIE, cargos, princesses et carrosseries» de Michael KERBICHE (34’)
13h55 «Evelyne GALINSKI - sculpture - archéologie intérieure» de Christian Goubier, Michel Denis, Pierre Régior et

Jean-Claude Borowiak (14’24)
14h25 «Solly CISSE, l’artiste et l’oeuvre», de Christian LAJOUMARD (14’49)

14h55 «Evguénia SARE, Métamorphoses», de Valère Trocquenet et Florence Fert (27’) 15h40 Entracte
 

16h10 «Les Solels de Trovic» sur Jacques TROVIC de Francine AUGER REY (81’)
 17h45 «Drevelle, grand format» sur Julien DREVELLE de Bruno BOUCARD (37’) 

18h35 «Michel MADORE» de Bérengère CASANOVA (26’)
20h30 Projection du film «Folon» sur FOLON de Gaëtan SAINT REMY (85’)

Samedi 23 mars 2024
9h30 -19h Projections des films 

9h30 «Patrick PAVAN, l’homme pudique» de Gilles THOMAT (10’)
9h55 «Jérôme DELEPINE, une vision de l’humanité» de David TILLAULT et Nicolas DES-

MARCHELIER (9’)
10h20 «Jean-Pierre SCHNEIDER», de François-Xavier VIVES (35’)

11h10 Entracte 
13h30 «Fouad ELKOURY par Fouad», de Kamy PAKDEL (54’) 

14h45 «Alain GENTY, l’endiablé heureux», de Danilo PROIETTI (15’)
15h15 Entracte 

15h10 «Du fil à la trame», de Julien DEVAUX (86’)
17h Entracte 

17h30 «Guillaume COUFFIGNAL, Feux», de Philippe TEISSIER (12’)
18h «Simone PICCIOTTO, le réel et l’improbable», de François CATONNE (45’) 

20h30 Soirée MUNCH : «MUNCH, le cri intérieur» de Henrik Martin DAHLSBAKKEN

Dimanche 24 mars 2024
9h Ouverture des portes

 9h30-18h Projections des films
9h30 «Dans la tête de Antoni Ros BLASCO», de Woytek SKOP (52’)

10h45 «Michel DENIS, Vahues de pierre», de Christian Goubier, Michel Denis et Pierre
Régior (27’) 

11h30 Entracte
13h «J’ai rendez-vous avec un arbre», de Benjamin DELATTRE (77’) 

14h30 «Alain PONTECORVO, l’amour de la vie», de David TILLAULT et Nicolas DES-
MARCHELIER (9’)

15h Entracte 
15h30 «Jacques HALBERT, Atelier 205» de Philippe GASNIER (26’)

16h15 «Jean-François VEILLARD, le petit peuple des bois», de Valère Trocquenet et
Florence Fert (4’) 

16h30 «André MARFAING» de BERTHET AITTOUARES (33’)
17h15 Proclamation des résultats

18h Fin du festival

le MIFAC, programme 2024
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L'appartement de Rosenberg, situé dans le luxueux XVIe
arrondissement de Paris, devient le théâtre d'une
expérimentation artistique sans précédent dès son
emménagement au printemps 1928. Les visiteurs de
l'exposition sont conviés à parcourir les différentes salles
reconstituées, offrant un aperçu d'un décor disparu mais dont
l'impact sur l'art moderne reste indélébile.

La salle 0.1 révèle le contexte de création de cet
appartement décoré par des figures majeures de l'art de
l'entre-deux-guerres, telles que Giorgio de Chirico et Francis
Picabia, dont les œuvres oscillent habilement entre les
extrêmes de l'époque : un classicisme renouvelé et une
modernité audacieuse. L'exposition souligne l'influence de
Picasso, dont le travail a ouvert la voie à cette fusion de
styles et d'idées.

La suite du parcours d'exposition démontre la diversité et la
richesse du projet de Rosenberg. De Chirico avec son cycle
des "Gladiateurs" dans la salle 0.2, présente une force
antique à travers une série de nus guerriers qui défient
l'idéalisation fasciste par leur vulnérabilité. Ce classicisme
ironique préfigure un post-modernisme naissant, jouant sur la
citation et le détournement.

Les salles suivantes continuent d'explorer les différents
aspects de l'appartement Rosenberg et de son impact sur
l'art moderne. La salle 0.3 se concentre sur le cubisme et son
évolution post-guerre, illustrée par les travaux de Georges
Valmier, Joseph Csaky, et René Herbst. L'engagement de
Rosenberg dans la promotion de ce mouvement témoigne de
son influence durable sur l'art du XXe siècle.

L’EXPOSITION "DANS L'APPARTEMENT DE LÉONCE ROSENBERG" AU MUSÉE
NATIONAL PICASSO-PARIS EST UNE INVITATION À VOYAGER DANS LE TEMPS ET
DANS L'ESPACE ARTISTIQUE D'UN PARIS ENTRE-DEUX-GUERRES, OÙ LE
MARCHAND D'ART ET GALERISTE LÉONCE ROSENBERG A ORCHESTRÉ UNE
RENCONTRE SINGULIÈRE ENTRE MODERNITÉ ET CLASSICISME, ABSTRACTION ET
FIGURATION. CETTE RÉTROSPECTIVE, DISPONIBLE DU 30 JANVIER AU 19 MAI
2024, PROPOSE UNE IMMERSION FASCINANTE DANS L'UNIVERS D'UN
COLLECTIONNEUR VISIONNAIRE ET DE SON CERCLE D'ARTISTES AVANT-
GARDISTES.

DANS L'APPARTEMENT DE 
LÉONCE ROSENBERG

Musée Picasso

Affiche de l'exposition

Gino Severini,
L'équilibriste,

© Adagp, Paris, 2023

TEXTE DELPHINE JONCKHEERE  - SOURCE DP MUSEE DE PICASSO
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La salle 0.5, consacrée aux "Évanescences", propose une
immersion dans des décors propices à la rêverie, où les
"Transparences" de Picabia et les visions oniriques d'Alberto
Savinio se rencontrent dans une quête de transparence et
de dissimulation.

Enfin, la salle 0.6 clôt cette visite par une réflexion sur la
fabrication même de ce décor, rappelant le rôle crucial de
la couleur dans l'œuvre de Fernand Léger et offrant un
aperçu des coulisses de cette entreprise artistique
monumentale.

À l'écart des courants dominants, la salle 0.4 met en
lumière des œuvres à la frontière du Surréalisme, révélant la
vision cosmopolite de Rosenberg et sa capacité à
embrasser des expressions artistiques diverses et vibrantes.

Francis Picabia, Pavonia, 1929  © Adagp, Paris 2023

Giorgio de Chirico, Combat, © Adagp, Paris, 2023
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Tout savoir  Léonce Rosenberg

AU CŒUR DE L'EFFERVESCENCE ARTISTIQUE DU
DÉBUT DU XXE SIÈCLE, UNE FIGURE SE DISTINGUE
PAR SA VISION AUDACIEUSE ET SON ENGAGEMENT
INÉBRANLABLE ENVERS L'ART MODERNE : LÉONCE
ROSENBERG. MARCHAND D'ART, COLLECTIONNEUR
ET THÉORICIEN, ROSENBERG A JOUÉ UN RÔLE PIVOT
DANS LA RECONNAISSANCE ET LA PROMOTION DU
CUBISME, POSANT LES JALONS D'UNE RÉVOLUTION
ESTHÉTIQUE QUI ALLAIT REDÉFINIR LES CONTOURS
DE L'ART CONTEMPORAIN.

TEXTE DELPHINE JONCKHEERE 
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Né à Paris en 1879, Léonce Rosenberg fut une figure
emblématique de l'art moderne au début du XXe siècle, une
période riche en bouleversements artistiques et culturels.
Marchand d'art, galeriste, et fervent promoteur du cubisme,
Rosenberg a joué un rôle déterminant dans la diffusion de ce
mouvement artistique révolutionnaire, qui a remis en question
les conventions de la peinture et de la sculpture.

Sa carrière dans le monde de l'art débute en 1910 avec
l'ouverture de sa galerie, la « Haute Époque », où il expose des
artistes qui allaient marquer l'histoire de l'art, tels qu'Herbin, de
Chirico, Severini, Léger, Metzinger, Valmier, Viollier, Picabia,
Ozenfant, et bien d'autres. Cette initiative marque le début
d'une aventure qui le mènera à devenir l'un des principaux
acteurs du marché de l'art moderne.

En 1912, Rosenberg établit un premier contact avec Daniel
Henry Kahnweiler, un autre marchand d'art influent, spécialisé
dans le cubisme. Cette rencontre précède de deux ans sa
rencontre avec Picasso, en juin 1914, un événement clé qui
influencera profondément sa carrière et sa vision de l'art.

La Première Guerre mondiale voit Rosenberg mobilisé et
affecté au groupe d’aérostation à Chalais-Meudon. Malgré les
tumultes de la guerre, son engagement envers l'art ne faiblit
pas, et dès 1916, il signe des contrats d'exclusivité avec des
artistes cubistes, prenant la relève de Kahnweiler. La
réouverture de sa galerie en 1918, rebaptisée L’Effort Moderne,
marque le début d'une période d'intense activité où Rosenberg
ne cessera de promouvoir le cubisme et ses acteurs.

Dans les années 1920, Rosenberg affirme son rôle de
marchand-mécène à travers diverses publications et
expositions, notamment avec son essai de 1920, "Cubisme
et tradition", et le lancement de sa revue, Bulletin de
L’Effort Moderne, en 1923. Sa galerie devient un lieu de
rencontre et d'exposition pour les avant-gardes artistiques,
y compris le groupe De Stijl en 1921.

Le point d'orgue de cette période faste est sans doute
l'aménagement de son appartement au 75, rue de
Longchamps en 1928, conçu comme un espace d'exposition
vivant où l'art et la vie se mêlent. La pendaison de
crémaillère de cet appartement, le 15 juin 1929, coïncide
étrangement avec le krach boursier de New York en
octobre de la même année, symbolisant la fin d'une époque
de prospérité pour Rosenberg et le début de défis majeurs.

Les années 1930 sont marquées par des difficultés
financières et la dispersion progressive de sa collection,
culminant avec la fermeture forcée de sa galerie en 1941
sous le régime de Vichy. Léonce Rosenberg s'éteint à
Neuilly-sur-Seine en 1947, laissant derrière lui un héritage
indélébile dans l'histoire de l'art moderne.

Léonce Rosenberg fut plus qu'un marchand d'art ; il était un
visionnaire qui a compris avant beaucoup d'autres le
potentiel du cubisme et d'autres mouvements modernes. Sa
vie et son œuvre demeurent un témoignage de l'impact
profond que l'art peut avoir sur la société et de la passion
inébranlable d'un homme pour l'avant-garde.

Giorgio de Chirico, "Vues de
la galerie et différents accrochages (1913-1921)"
© Fonds Rosenberg RMN -
reproduisant plusieurs toiles dont une de Chirico,
© Adagp, Paris, 2023



12 mars -  30  juin 2024

N a t h a n a ë l l e
H e r b e l i n

Dans sa dernière exposition au musée d'Orsay, Nathanaëlle
Herbelin, une artiste franco-israélienne émergente, offre
une plongée contemporaine dans l'univers des Nabis,
revisitant avec audace et finesse les thèmes de la vie
quotidienne, des intérieurs domestiques et de l'intimité.
Herbelin, dont les œuvres sont déjà saluées par la critique,
se distingue par sa capacité à tisser des liens entre le
passé artistique et les questionnements contemporains,
marquant ainsi son inscription dans la tradition tout en la
renouvelant.

La singularité de Herbelin réside dans sa capacité à
réinterpréter les motifs chers aux Nabis - comme les scènes
d'intérieur et l'intimité - avec une sensibilité résolument
moderne. En introduisant des éléments tels que les
téléphones portables ou l'éclairage d'un ordinateur
portable, elle ancre ses toiles dans le présent, tout en
engageant une réflexion sur des thèmes universels et
intemporels. L’artiste se distingue également par
l’exporation

Musée d’Orsay

Esplanade Valéry Giscard d'Estaing
75007 Paris
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Dialogues intimes : Nathanaëlle Herbelin et l'héritage des Nabis à l'ère numérique"

ORGANISATION D'EVENEMENTS
COMMUNICATION GLOBALE 
SITE INTERNET  
RELATION PRESSE 
EDITION D’ART

I m m e u b l e  L e  M o n t r a c h e t ,  3 0  a v e n u e  d ’ I t a l i e  -  8 0 0 9 0  A M I E N S  

d e l p h i n e @ d j - a g e n c y . f r

l'exploration du corps humain et des normes de genre,
proposant une lecture contemporaine de la nudité et de
l'intimité qui défie les conventions et enrichit le discours
artistique.

L'exposition de Herbelin offre ainsi une lecture fraîche et
provocante de la modernité, où la technique picturale
dialoguant avec celle des maîtres comme Pierre Bonnard,
Édouard Vuillard, et Félix Vallotton, sert de vecteur à une
exploration profonde des réalités contemporaines. Sa
démarche artistique, marquée par une attention
particulière aux détails et une palette chromatique qui
rappelle celle de ses prédécesseurs, confère à ses œuvres
une qualité à la fois intemporelle et éminemment actuelle.



L'exposition dédiée à Marc Desgrandchamps, intitulée
"Lumière Méditerranéenne", se déploie comme une
célébration visuelle de la Méditerranée, à travers une
sélection de quarante œuvres majeures réalisées
essentiellement au cours de la dernière décennie. Cette
rétrospective met en avant l'engouement de l'artiste pour
cette région emblématique, un thème récurrent qui traverse
son œuvre avec une constance fascinante. La juxtaposition
surprenante de figures antiques et de baigneuses modernes,
ainsi que la représentation évocatrice de sites
archéologiques et de scènes de plage typiques, témoignent
de la quête incessante de Desgrandchamps pour capturer
l'essence du rivage méditerranéen.

Ce qui frappe le plus dans ses tableaux, c'est la manière
dont ils sont imprégnés de la lumière caractéristique du Sud.
Cette lumière, à la fois douce et impitoyable, modèle les
formes et projette des ombres marquées, enveloppant les
sujets d'une aura poétique et intemporelle qui invite à la
contemplation. L'œuvre de Desgrandchamps se distingue par
cette capacité à fusionner le passé et le présent, l'archaïque
et le contemporain, dans une harmonie visuelle qui
transcende le temps.

[mac] Musée d’art Contemporain

69 Avenue d’Haifa
13008 Marseille
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15 décembre 203 au
31 mars 2024

M a r c
D e s g r a n d c h a m p s

Entre ombre et lumière : L'éssence méditerranéenne selon Marc Desgrandchamps

Accompagnant cette exposition, un catalogue substantiel
de 216 pages a été publié par les éditions Skira,
enrichissant l'expérience de l'exposition avec une
profondeur académique et critique. Cette monographie
bilingue, fruit d'une collaboration entre les Musées de
Marseille et le musée des beaux-arts de Dijon, offre une
exploration détaillée de l'œuvre de Desgrandchamps à
travers 145 illustrations. Les essais de Pauline Nobécourt,
historienne de l'art et commissaire de l'exposition, ainsi que
de Danièle Cohn, philosophe et directrice du laboratoire
CEPA, apportent des éclairages précieux sur les multiples
dimensions de son art, soulignant les dialogues subtils entre
espace, couleur et lumière.



Dans une ère où le numérique façonne de nouvelles façons
de vivre l'art, une création innovante nous plonge au cœur
de l'univers pictural des maîtres du Nord, offrant une
immersion sans précédent dans le réalisme et la poésie de
leurs œuvres. Cette expérience unique propose un voyage
à travers le temps, là où la nature et le quotidien se
rencontrent sous le pinceau de génies, transformant
l'ordinaire en extraordinaire.

Naviguant le long des canaux flamands, entourés de bassins
monumentaux qui semblent inviter à la contemplation, les
visiteurs sont conviés à marcher sur les traces de ces grands
maîtres. Leur guide ? La lumière, avec ses nuances infinies, de la
plus crue à la plus douce, du froid glacial à la chaleur solaire,
qui sculpte les façades et pénètre l'intimité des demeures avec
une précision et une émotion inégalées.

Au détour d'une ruelle, c'est dans un climat évoquant Vermeer
que le visiteur est accueilli. Le peintre, en véritable metteur en
scène, choisit son angle, orchestrant la lumière et les ombres
pour créer des scènes où le temps semble suspendu. Ses
œuvres, véritables invitations à pénétrer dans un univers où le
quotidien côtoie le mystère, offrent une narration visuelle qui
n'est pas sans rappeler l'intrigue d'un film hitchcockien.

Puis, c'est au tour de Rembrandt, maître incontesté du clair-
obscur, de prendre le relais. Avec lui, la nuit tombe dans les
cathédrales, enveloppant le spectateur dans une atmosphère
empreinte de spiritualité, où les récits bibliques prennent vie
sous nos yeux. Sa "Ronde de nuit", apothéose de cette
exploration, révèle son génie du portrait et son réalisme
saisissant.
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Le périple se poursuit à travers une galerie de scènes et de
paysages qui ont marqué l'âge d'or hollandais : des
divinités d'Abraham Bloemaert aux étendues enneigées
d'Hendrick  Avercamp, en passant par les mers agitées
d'Hendrick Cornelisz Vroom et les tavernes joyeuses de Jan
Steen, l'exposition est une célébration de la diversité et de
la richesse de cette époque.

Enfin, Vincent Van Gogh, héritier spirituel de ces maîtres
du XVIIe siècle, nous guide sous le soleil et la lune du Sud.
Avec un pinceau chargé d'émotion, il réinvente les
paysages, les autoportraits et les natures mortes, offrant
une explosion de couleurs qui marque le point culminant de
cette odyssée artistique. La nuit, sous son pinceau, devient
un tableau vivant et onirique où le spectateur est invité à
se perdre parmi les étoiles.

Cette création numérique, bien plus qu'une simple
exposition, est une porte ouverte sur un monde où l'art du
passé rencontre la technologie du présent pour célébrer la
beauté éternelle de l'instant capturé.

DE VERMEER À VAN GOGH
LES MAÎTRES HOLLANDAIS

Bassins des Lumières

Impasse Brown de Colstoun
33 300 Bordeaux

16 février  2024 au
5 janvier  2025

Voyage numérique dans le temps : À la découverte des maîtres du nord



À l'aube de l'année olympique, Les Franciscaines de
Deauville dévoilent "Le sport, pour la beauté du geste", une
exposition captivante qui plonge au cœur du geste sportif,
célébrant son essence physique, technique et spirituelle.
Cette manifestation artistique et culturelle s'attache à
décomposer l'expression dynamique et le génie inhérent à
l'athlétisme, offrant une réflexion profonde sur la dualité
entre puissance brute et maîtrise technique, entre
élégance naturelle et quête de la performance.

L'exposition navigue à travers le spectre large de huit disciplines
sportives choisies pour leur richesse gestuelle et leur portée
symbolique : le tennis, le football, le rugby, la boxe, le saut en
hauteur, le plongeon, le tir à l'arc, et la course. Chaque
discipline est scrutée sous le prisme de l'esthétique du
mouvement, dans une démarche qui vise à en révéler la quête
de perfection.

"Le sport, pour la beauté du geste" convoque une diversité
d'œuvres et de supports : des pièces d'art contemporain, des
clichés documentaires, des maquettes détaillées et des
photographies emblématiques, puisées notamment dans les
trésors de l'INSEP, du Musée National du Sport, du Centre
Pompidou et de l'iconothèque de L'Équipe. Cette sélection
éclectique permet d'explorer le geste sportif sous toutes ses
formes, du réalisme brut des instants capturés par le canon
photographique à la sublimation artistique qui en transcende la
nature.

Au-delà de la célébration de l'athlétisme, l'exposition souligne
l'interconnexion profonde entre le monde du sport et celui de la
culture. Elle met en lumière comment ces deux univers se
nourisss
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nourrissent mutuellement, enrichissant notre compréhension
et notre appréciation de l'un et de l'autre. "Le sport, pour la
beauté du geste" est ainsi une ode à la beauté intrinsèque
du mouvement sportif, à son pouvoir évocateur et à sa
capacité à inspirer artistes et amateurs d'art. Une invitation
à redécouvrir le sport, non seulement comme une
compétition, mais comme une forme d'art à part entière, où
chaque geste raconte une histoire de détermination, de
grâce et d'humanité.

LE SPORT, 
pour la beaute du geste

LES FRANCISCAINES

145 B avenue de la République
14800 DEAUVILLE

27 janvier  au 12 mai  2024

Esthétique du mouvement : Quand le sport devient Art à Deauville



Le Petit Palais ouvre ses portes au dernier chapitre de sa
trilogie historique avec l'exposition "Le Paris de la
modernité (1905-1925)", une plongée captivante dans
l'ébullition artistique et culturelle qui a marqué la capitale
française du début du XXe siècle. Du scintillement de la
Belle Époque aux vibrations exaltantes des années folles,
Paris s'affirme comme un aimant pour les créateurs du
monde entier, devenant un épicentre d'innovation et de
rayonnement culturel incontesté.

Cette exposition ambitieuse et inédite revient sur une période
de bouillonnement créatif, marquée par des avancées
artistiques et technologiques révolutionnaires. Elle s'inscrit dans
un contexte historique complexe, juste après la Première Guerre
mondiale, une époque de profonde transformation où les
femmes, actrices majeures de ces changements, ont joué un
rôle souvent minimisé.

À travers un parcours riche de près de 400 œuvres, "Le Paris de
la modernité" met à l'honneur des artistes emblématiques tels
que Robert et Sonia Delaunay, Marcel Duchamp, Marie
Laurencin, Fernand Léger, Tamara de Lempicka, Amedeo
Modigliani, Chana Orloff, Pablo Picasso, Marie Vassilieff, et bien
d'autres. Cette rétrospective ne se limite pas à la peinture et à
la sculpture, mais englobe également la mode, le cinéma, la
photographie, le dessin, la danse, le design, l'architecture et
l'industrie, offrant ainsi une vision globale de l'explosion créative
de ces années.

Des pièces de haute couture signées Paul Poiret et Jeanne
Lanvin, aux bijoux raffinés de Cartier, en passant par un avion
historique du musée de l’Air et de l’Espace du Bourget et une
aaa
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automobile prêtée par le musée national de l’automobile
de Mulhouse, l'exposition célèbre l'audace et l'innovation.
Elle révèle comment, dans un dialogue constant entre les
arts, la mode, la technologie et les mouvements sociaux, la
période de 1905 à 1925 a façonné le visage moderne de
Paris.

"Le Paris de la modernité (1905-1925)" est une invitation à
explorer la richesse et la diversité de cette époque
charnière, à redécouvrir des figures artistiques majeures et
à célébrer la créativité sans limites qui a animé Paris, la
ville qui a su rester au cœur de l'avant-garde mondiale
malgré les soubresauts de l'histoire. Du 14 novembre 2023
au 14 avril 2024, cette exposition est une fenêtre ouverte
sur une époque où tout semblait possible, où l'art et
l'innovation marchaient main dans la main pour redéfinir les
contours d'un monde en pleine mutation.réalisme brut des
instants capturés par le canon photographique à la
sublimation artistique qui en transcende la nature.

14 novembre 2023 au
 14 avri l  2024

1Marevna, La mort et la femme, 1917Huile sur bois, 107 x 134 cm. Association des Amis du Petit Palais
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le Paris de la Modernité
1905 - 1925

Paris éclatant : De la belle époque aux années folles, une révolution artistique
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plus qu‘une exposition...


