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En France, la notion de manifestation désigne

un moment d’unité sociale motivé par la crise,

la joie, la peine ou encore la colère. Conçue

pour être vue, elle prend toujours place sur le

territoire public et cherche à rendre manifeste

à une cible visée :  un avis, une lutte, un

soutien.  

Chaque manifestation se doit d’être organisée

et déposée par une figure signalée, sorte de

chef d’orchestre :  un syndicat, une association

ou tout autre usager. Elle s’accompagne d’une

importante communication pour toucher

largement des partisans et sensibil iser une

cible visée. 

LA MANIFESTATION REVÊT EN FRANCE, UNE CHARGE QUASI-
PATRIMONIALE DU FAIT DE SON HISTOIRE

Lieu périphérique dédié à la création

contemporaine, le Centre d'art l 'ar[T]senal a

pour missions :  la formation aux médias de

création, le soutien à la création à travers la

production d’œuvres, l ’accueil  d’artistes en

résidence et la diffusion au travers

d’expositions et d’éditions. I l  s’agit d’une

structure culturelle de la Vil le de Dreux

soutenue par la Drac Centre Val-de-Loire et le

Conseil  Régional Centre-Val de Loire. 

Cette exposition s’ inscrit dans le cadre de la

programmation Art & Société portée par le

Centre d’art depuis 2018. Elle porte le label

Nouvelles renaissances 2023  et fait l ’objet

d’un partenariat particulier avec le Centre

Pompidou dans le cadre du Festival Archipel ,

ces deux opérations sont f inancées par la

Région Centre-Val de Loire.

Manifestations Artistiques
du 6.10.2024 au 14.01.2024 

Telle une performance, quasi artistique, i l
n’est pas rare de compter parmi les
membres de son cortège, des habitués à
l’exercice qui tantôt se métamorphosent en
chanteur, écrivain ou peintre pour donner
corps à leur discours et dédoubler les
chances de marquer les esprits. 

Connue pour bousculer chaque usager dans
son quotidien et notamment ses
déplacements, elle a cette force presque
rituelle - commune à l ’œuvre d’art - de
prendre aux tripes, de chambouler, révéler à
chaque regardeur la nécessité qu’i l  prenne
lui aussi position dans ce débat public.

L’AR[T]SENAL



Chargée de slogans, drapeaux, pancartes,

banderoles, elle relève de processus

culturels et symboliques qui cherche par

différents moyens, à signaler par de

multiples avertissements, souvent à l ’Etat,

les sujets auxquels i l  serait important de

s’attaquer ou de sauvegarder. 

Au-delà des attributs de la baguette et du

béret, la France est bien connue à l ’étranger

comme le l ieu de toutes les l ibertés, le l ieu

des passions (pas qu’amoureuses) et des

agitations urbaines. En effet, la

manifestation revêt en France, une charge

quasi-patrimoniale du fait de son histoire. 

Ce n’est pas anodin qu’elle ait choisi comme

fête nationale, le premier mouvement social

en espace public connu : la prise de la

Basti l le. Cet événement rassemble pour

chaque français, la naissance de la

démocratie et a vu au cours de son histoire,

de nombreuses formes d’expression. 

Officiellement rendu légal par Georges

Clémenceau en 1899 lors de l ’ inauguration

du Triomphe de la République, l ’acte de

manifester en espace public est toléré dans

la mesure où l ’organisateur agit « en homme

de confiance » en déclarant par arrêté sa

programmation auprès des pouvoirs publics.

Les plus grands soulèvements ont marqués

l’histoire, par l ’ampleur des cortèges, ou

pour leur résonnance en province ou dans le

monde entier, i ls ont bien sûr trouvé leur

écho dans la presse d’actualité locale ou

nationale, par l ’écrit c’est certain, mais

également par l ’ image, grâce aux

photographes de presse, accrédités pour se

rendre sur le terrain, non pas parce qu’i ls

soutiennent la cause de la manifestation,

mais bien pour rendre compte des faits, bien

souvent au cœur des dangers que cela peut

entrainer (CF : « Gilets jaunes » :  vingt-

quatre photographes et journalistes veulent

porter plainte pour violences policières

(lemonde.fr).  

Au-delà du monde des médias, l ’histoire des

manifestations trouve aussi son écho dans

de nombreuses œuvres relatant ces

événements spectaculaires qui peu à peu

construisent l ’histoire de l ’art.   

Ainsi,  Delacroix avait déjà peint La l iberté
guidant le peuple ,  Courbet, L’enterrement à
Ornan ,  Picasso, Guernica ,  Goya, Tres de
Mayo ,  œuvres manifestes bien souvent

présentes dans les programmes délivrés par

l’Éducation nationale et qui sont bien la

preuve de l ’ importance du rôle de l ’artiste

dans la société. Par la suite, on verra des

graffit is manifester la l iberté d’expression

après la chute du mur de Berlin en 1989,

tandis que Yue Minjun s’empare du sujet des

manifestations de Tian'anmen la même

année.  

Puis de nombreux plasticiens contemporains

comme Mounir Fatmi ou Christoph Büchel, se

feront écho des événements du 11

septembre 2001. Dès 2011 Medhi Georges-

Lahlou et Kader Attia participeront au

“Printemps arabe” aux côtés de nombreux

artistes et citoyens du Moyen-Orient. On

verra pour la première fois les rues du Caire,

du Yemen, d’Égypte et de Syrie se parer de

graffit is,  supports médiatiques l ibres de la

crise et témoignage de la réappropriation de

l’espace public par toute une civi l isation. Et

tout au long des crises, qu’i l  y ait

manifestations d’ampleurs ou non, les

artistes documentent les faits du monde à

travers leurs œuvres. 

Parmi certains, Andreï Molodkin intègre le

pétrole dans ces œuvres pour évoquer la

crise économique et pétrolière de 2008,

Subodh Gupta avec ses installations

monumentales en casseroles et vaisselles

domestiques s’investit dans la thématique

des migrations de population causées par les 

L’IMPORTANCE DU RÔLE DE
L’ARTISTE DANS LA SOCIÉTÉ

https://www.lemonde.fr/police-justice/article/2018/12/14/gilets-jaunes-vingt-quatre-photographes-et-journalistes-vont-deposer-plainte-pour-violences-policieres_5397844_1653578.html
https://www.lemonde.fr/police-justice/article/2018/12/14/gilets-jaunes-vingt-quatre-photographes-et-journalistes-vont-deposer-plainte-pour-violences-policieres_5397844_1653578.html


multiples guerres, ou encore Pascale

Marthine Tayou entreprend l’histoire de la

colonisation depuis le point de vue des

peuples colonisés.

Puis, depuis les prémices de la crise

écologique, le monde de l ’art associé à de

nombreux artistes se questionne sur la

fragil ité de notre planète. Parmi ceux-ci l ’on

peut citer :  Joseph Beuys avec la plantation

de son œuvre 5000 chênes ,  Fabrice Hyber

qui concentre sa pratique sur l ’évolution du

paysage à cause de l ’agriculture intensive,

Olafur Eliasson qui se fait regardeur du

réchauffement cl imatique avec son Ice

watch, etc. 

Regardeur avisé, presque chercheur,

sociologue et ethnologue, l ’artiste dans sa

démarche artistique au-delà de rendre

compte de ces scènes uniquement par

l’ image ou l’objet, prend entièrement

possession de l ’événement et de son

contexte. Il  s’attache à prendre en

considération l ’émotion qui le traverse à ce

moment-là autant qu’i l  est capable de

retranscrire celle de celui qui la vit en tant

que manifestant, en tant qu’usager bousculé

dans son quotidien ou en tant que citoyen

qui le découvre au contact des médias.  

L’artiste, on le voit dans cette exposition, a

cette capacité à travers l ’œuvre de rendre

compte, d’expliquer, de révéler et de

transmettre un sentiment. Dans la société

actuelle, i l  est beaucoup question de

résil ience. D’abord de résil ience économique,

c’est-à-dire la capacite d’un système

économique à retrouver une croissance

après la crise. On évoque aussi la résil ience

écologique, qui permettrait à un écosystème

de retrouver un fonctionnement normal après

une perturbation. Avant de parler de

résil ience, l ’enjeu est bien d’avoir

conscience de la crise, soit en ayant fait

l ’expérience, soit en en ayant entendu

parler. C’est la proposition qui est faite à

travers cette exposition.  

Manifestations artistiques est une exposition

qui rassemble des œuvres d’artistes issus du

territoire régional ou international et qui

trouvent leur contexte de création dans les

effets de la crise. Ainsi on retrouvera à

travers les œuvres de Marina Abramović ,

Jonathan Bablon ,  Joseph Beuys ,  François-
Xavier Chanioux ,  Marie Dubois ,  Duane
Hanson ,  General Idea ,  Florent Lamouroux ,

Ségolène Thuillart ,  Anne-Lise Voisin  et

Brigitte Zieger  autant d’images témoignant

des marches blanches, des corps en lutte,

des révoltes, des blocages, des dégradations

matérielles et les manifestations qui

traversent notre histoire contemporaine. 

Au-delà de nous entrainer dans un monde

désenchanté, cette exposition nous propose

de faire le constat d’une société en pleine

évolution ou mutation. Tout au long de

l’exposition, avec la présence de deux

artistes résidentes invitées :  l ’une en

passeuse de mémoire proche, Anne-Lise

Voisin et l ’autre en catalyseuse des énergies

positives pour construire demain, Ségolène

Thuil lart,  Manifestations artistiques nous

propose l ’écriture de la mémoire de notre

monde contemporain avant qu’elle ne

disparaisse sur le f low de nos réseaux

sociaux et nous propose en parallèle

également de participer à penser le monde

de demain.    

MANIFESTATIONS
ARTISTIQUES

Lucile Hitier, Directrice du Centre d'art 
et commissaire de l'exposition
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Marina Abramović
DOSSIER DE PRESSE / Manifestations Artistiques

Anthologie de performances, 1975-1980, Vidéo 4/3, noir et blanc et couleur, son,  170 minutes

Née en 1946 à Belgrade en Serbie d’où elle est diplômée de l'Académie des Beaux-Arts, Marina
Abramović vit et travaille à New-York.

Marina Abramovic débute sa carrière artistique en tant que peintre, mais très vite elle délaisse ce
médium pour se consacrer entièrement à l'art corporel à travers des expérimentations sur son propre
corps qui devient à la fois sujet et médium principal de création. Par des actions radicales, ses
performances explorent les limites physiques et psychologiques de l’endurance humaine. 
Le corps féminin est au cœur de ses premières performances réalisées en solo de 1969 à 1976. L'artiste
cherche à faire participer le public à ses actions en induisant un partage d’énergie, lequel constitue le
fondement de tout son parcours. Influencée par la philosophie bouddhiste, Marina Abramovic cherche
à démontrer que le progrès vient de l’énergie mise en mouvement par l’être humain lors de ses
expériences et que l'art est un vecteur pour y arriver. 

En 1975, elle engage une collaboration fusionnelle avec l'artiste néerlandais Ulay qui deviendra son
compagnon. Ensemble, leurs actions interrogent la question du double et de l'altérité entre féminin et
masculin et ce jusqu'en 1988, date de la création de The Lovers qui marquera l’aboutissement de leur
travail commun. Depuis la fin des années 1980, Marina Abramovic mène seule ses performances pour
explorer de manière moins violente aussi bien son héritage familial du folklore de la Serbie que la
condition humaine à travers les notions du temps, de la présence et du face à face des êtres. 

Dans le cadre de l’exposition Manifestations artistiques,
l’arTsenal présente une œuvre issue de la collection du
Centre Pompidou : Anthologie de performances. Composée
de deux parties, cette vidéo est une étude des
performances réalisées par l'artiste, seule ou avec son
compagnon Ulay, de 1975 à 1980. À travers les
performances de la première partie de la vidéo, Marina
Abramovic, seule, exprime une crise identitaire, celle de se
revendiquer au monde à travers le cri, de savoir d’où l’on
vient en ressassant un flux de souvenirs incessants ou
encore le fait de se faire une place en tant que femme
artiste dans le milieu de l’art contemporain et rompre avec
l'histoire de l'art académique. Cette oeuvre témoigne de
nombreuses œuvres qui, à cette époque de la création,
cherche l'art comme miroir de la société, à rompre avec
l'ordre établi. Elle est mémoire d'une époque en tension,
une époque post-industrielle qui cherche à renouveler les
codes sociaux. 



Jonathan Bablon

DOSSIER DE PRESSE / Manifestations Artistiques

Branche Enchantée, 2023, Sculpture, 500 x 500 x 160 cm
Fruits prétendus,  Installation, 2023, Dimensions variables

L'artiste compose ainsi des sculptures, peintures ou installations hybrides et mutantes dans lesquelles
il fusionne des éléments appartenant à des mondes contradictoires : tantôt organiques et naturels,
tantôt technologiques et artificiels. L'artiste invite le spectateur à établir des relations entre ces univers,
pourtant opposés. En résulte des écosystèmes fantaisistes et colorés dans lesquels se produisent des
rencontres entre les différents règnes ; végétal, minéral et humain pour obtenir des formes complexes
et mystérieuses. Ces dernières puisent dans l'esthétiques singulière de l'imagerie médicale et de la
maquette d'architecture.
 
Son installation Branche Enchantée est une réactivation de l’œuvre La pelouse est au frigo créée en
2022 à la chapelle Sainte-Radegonde à Chinon, dans le cadre de l'exposition Superstrate(s). Elle sera
positionnée sur le parvis de l'arTsenal, avec la participation des publics. Constituée de troncs d'arbres
maintenus à l'horizontal par un système de béquilles métalliques, la surface est recouverte d'une
mousse verdoyante alimentée artificiellement par un réseau de tubes, telle des perfusions médicales.
Fruits prétendus est une autre de ses installations qui cette fois-ci prend place dans l'espace
d'exposition. Semblable à la première par la forme et l'utilisation des même éléments naturels, elle
accueille des fruits et légumes en céramique dont on reconnait l'apparence malgré leur mutation. Car
ici, Jonathan Bablon nous propose une hybridation en assemblant différentes espèces potagères. Deux
installations dans lesquelles l'artiste questionne la manière dont l'humain s'impose dans son
environnement.

Né en 1986 aux Lilas (93),
Jonathan Bablon vit et travaille à
Saint-Pierre-des-corps (37). Il est
diplômé de l’École supérieure
d'art et de design de Tours. 

Pour Jonathan Bablon, le vivant
est une source inépuisable de
création. Sa démarche artistique
porte sur des questionnements
actuels liés à l'environnement et
notamment l'impact des actions
humaines sur la nature.



Joseph Beuys 

DOSSIER DE PRESSE / Manifestations Artistiques

Né en 1921 à Krefeld et décédé le 23 janvier 1986 à Düsseldorf en Allemagne, Joseph Beuys est diplômé
de l'Académie des Beaux-Arts de Düsseldorf.

Dessinateur, sculpteur, performeur, enseignant, homme politique et activiste, l’œuvre de cet artiste est  
intimement liée à sa vie personnelle et engagée au service des préoccupations socio-politiques de son
époque. Joseph Beuys bouscule l’image conventionnelle de l’artiste et revendique l’idée selon laquelle
chacun pourrait être artiste et serait en capacité de faire évoluer le monde par le biais de l’art.
Après avoir pratiqué surtout le dessin et la sculpture, c'est au début des années 1960 que l'artiste
développe une approche expérimentale de la "sculpture sociale". Pour lui, la société est une matière à
sculpter. À travers cette idée - grand héritage transmis par l'artiste - Beuys considère l'art comme un
processus situé au cœur des zones de tensions sociales. Son médium est alors la réalité sociale,
politique, économique et environnementale. 

L’artiste souhaite l’avènement d’un « socialisme démocratique libre » par opposition à ce qu’il nomme
les « démocraties de façade » des blocs de l’Est et de l’Ouest et exprime ainsi la capacité de son
organisation à dépasser les anciennes idéologies pour bâtir par le biais de l’art, une société nouvelle.
C'est par une prise de conscience individuelle et des actions collectives que le changement pourra avoir
lieu.

L’œuvre Ausfegen, traduite par "Balayage" en
français est un film en couleur de 26 minutes
représentant une performance réalisée en
1972 par Joseph Beuys et deux de ses
étudiants. Dans cette vidéo, on y voit l’artiste,
coiffé de son habituel chapeau de feutre,
attendre la fin du défilé du 1er mai  sur la Place
Karl-Marx de Berlin-Ouest.. Dans un premier
temps, il se contente de regarder passer le
cortège de manifestants, un balai à la main,
alors que les étudiants distribuent des sacs
plastiques au logo de l’Organisation pour la
démocratie directe (O.D.D.), mouvement
fondé par l’artiste dans les années 1970. Une
fois la place Karl-Marx libérée par les
manifestants, l'artiste et ses assistants
entament son balayage. Les déchets réunis
dans les sacs de l'O.D.D., puis répandus dans
la galerie René Block, témoignent du passage
des manifestants dans l'espace public. 

Ausfegen,  1972-1988, Vidéo 4/3, couleur, son, 26min



François Xavier
Chanioux

DOSSIER DE PRESSE / Manifestations Artistiques

Né en 1982 à Tours (37), François Xavier Chanioux vit et travaille entre Paris et Tours. Il est diplômé de
l'École Européenne Supérieure d'Art de Bretagne et de l'École des Gobelins de Paris.

François-Xavier Chanioux est un artiste aux multiples facettes : dessinateur, sculpteur, réalisateur et
photographe. Il utilise ces différents médiums pour explorer l'idée du mouvement à travers des objets
ou images perçues. Ce mouvement est celui qui s'opère dans notre esprit pour nous représenter
mentalement le monde. La force de toute chose, de toute idée ou forme n'est pas dans l'objet tel qu'on
le perçoit. Elle se situe quelques millièmes de secondes avant, lorsqu'elle transite par notre esprit. 
Ce sont ses expériences de réalisateur qui l'ont mené sur ce terrain puisque l'artiste s'intéresse avant
tout aux phénomènes optiques propres à la vidéo ou la photographie dans lesquels il existe entre les
images, des sensations, des projections mentales nécessaire à toute construction. Entre fiction et
réalité, François-Xavier Chanioux crée des images à la fois vraies et mentales de la nature et interroge
ainsi notre perception du réel. 

Le dessin est très présent dans sa pratique. Pour chacun de ses projets l'artiste met en place un mini
laboratoire d'investigation constitué de diverses esquisses et recherches de couleurs et matières afin
de déterminer si c'est la sculpture ou le dessin qui sera le plus porteur de l'idée. Avec François Xavier
Chanioux tout passe par le dessin et deux d'entre eux sont exposés à l'arTsenal : The Blaze 2 et 3.

Exécutés au fusain, à la pierre noire avec des rehauts de blanc, ses dessins mettent en scène des
paysages notamment urbains en proie à la violence.

Par l'utilisation de clairs obscurs tranchés
sur de très grands formats, François
Xavier Chanioux invite le public à
questionner son rapport au chaos et à
composer sa propre narration. Les
dessins amples et vifs de l'artiste
basculent entre réalité et fiction,
apparition et disparition pour explorer les
notions de mouvement, du cinéma, de
narration, de perception et de réalité en
construction. Le pouvoir des images est
au cœur de son travail.  

Blast,  2013, Sculpture, 285 x 40 x 60 cm
The Blaze 02, 2020, Dessin, fusain, pierre noire et rehauts de blanc sur papier, 170 x 122 cm
The Blaze 03, 2020, Dessin, fusain, pierre noire et rehauts de blanc sur papier, 170 x 122 cm



Marie Dubois
DOSSIER DE PRESSE / Manifestations Artistiques

Née en 1994 au Havre, Marie Dubois vit et travaille à Tours. Elle est diplômée de l'École Supérieure d'Art
et de Design de Tours.

Depuis toute jeune Marie Dubois est connectée à l'actualité. Très marquée par les attentats du 11
septembre 2001, elle se souvient avoir été à la fois fascinée par les images des tours en fumée qui
tournaient en boucle pendant des semaines dans les médias et avoir ressenti une incompréhension sur
ce qui se passait à travers ses yeux de fillette de 7 ans. Dès son entrée aux Beaux-Arts, ce fait marquant
orienta son travail vers la récolte de photos de presse qu'elle utilise depuis pour créer des installations
ou fresques. L'artiste redonne une seconde vie à ces images que plus personne ne regarde, perdues
dans un flux d'informations. Elle les classe, les utilise pour créer des fresques formant des paysages, les
superpose pour y proposer une lecture absurde, les projette sur des objets du quotidien, etc.  Autant de
déplacements qui tentent d'anéantir l'utilisation spectaculaire des images, de les extirper de la masse
pour les faire exister simplement et de nous autoriser à choisir de s'attarder ou non dessus à la
différence des médias qui nous les impose en masse.

À l'arTsenal, son installation Breakfast in
America prend la forme d'un projecteur
dissimulé dans un abat-jour diffusant une
vidéo en boucle sur une table. Les images
projetées sont celles des tours du World Trade
Center lors des attentats du 11 septembre
2001. C'est sur cette table que l'artiste nous
invite à consulter les informations loin des
images des grands médias rendant
l’événement proche d'un film Hollywoodien.
La vidéo est tout simplement là, comme un
journal posé sur une table. Dépourvu de
chaise, le public à le choix de se pencher si il le
souhaite sur l’événement et de se rappeler les
sentiments qui l'ont traversé à l'époque et de
ce qu'ils en ont fait aujourd'hui. 

Breakfast In America, 2017, Installation, vidéoprojection  (19 sec) sur table, 125 x 75 x 74 cm



Duane Hanson
DOSSIER DE PRESSE / Manifestations Artistiques

Duane Hanson est né le 17 janvier 1925 à Alexandria, dans le Minnesota, aux États-Unis. Il est décédé le
6 janvier 1996 à Boca Raton, en Floride. Il est diplômé de l'Académie d'art de Cranbrook, États-Unis.

Fils de paysans, les parents de Duane Hanson l'ont toujours soutenu dans son désir de création. Après
avoir suivi des études artistiques, il a d’abord enseigné les arts plastiques aux États-Unis et en
Allemagne avant de se consacrer entièrement à la sculpture. Devenu une figure majeure de
l'hyperréalisme américain, l'artiste travaille à partir de moulages en plâtre considérés comme des
négatifs et réalisés sur les corps d'amis ou de proches pour tirer des positifs fabriqués en polyester, en
résine et en fibre de verre. Les parties du corps sont assemblées et peintes de couleur chair, allant
jusqu'à représenter les poils, les plis de la peau, les tâches de rousseurs, les veines, boutons ou encore
la saleté sous les ongles pour obtenir un effet hyperréaliste. Duane Hanson apporte la touche finale en
habillant, coiffant et accessoirisant ses sculptures pour leur donner une véritable apparence humaine.

L'artiste donne naissance à des sculptures narratives qui remettent en question le modèle de société
américain en s'attachant à en dévoiler la face sombre : la condition et la violence sociale. Il représente
avec le plus d’exactitude possible l’être humain - de la classe moyenne - dans ses activités quotidiennes
pour exposer de la manière la plus ordinaire qu'il soit le consumérisme, le racisme, la pauvreté, le
travail ou encore la maltraitance. 
Duane Hanson nous montre ainsi l'Amérique telle qu'il la voit avec ses problématiques sociétales
propres à son temps loin du "rêve américain" diffusé de toute part.

Son oeuvre Tourists - dont une estampe est exposée à
l'arTsenal- est un clin d’œil au travail de l'artiste et représente
avec ironie le cliché des touristes américains avec un appareil
photo autour du cou, la chemise à fleurs, les lunettes de soleil
et le guide touristique présent dans le sac de la femme. Comme
pour chacune de ses sculptures, une grande immobilité est
restituée. Ce couple de touristes est figuré pendant une pause,
un moment de repos entre deux activités, scrutant vers le haut,
sans conviction, un monument ou une enseigne publicitaire.
Quoi qu'ils observent, tous deux semblent impassibles,
désœuvrés, dans une sorte de lassitude liée à l'activité elle-
même. Duane Hanson ne porte aucun jugement sur ces
personnes mais rend compte plutôt de ce que la société
entraîne chez eux : désillusion, solitude et recherche de la vaine
quête du bonheur à travers la surconsommation
caractéristique de l’American way of life.

Tourists, 1970, Estampe, tirage offset sur papier, 78 x 58 cm



General Idea
DOSSIER DE PRESSE / Manifestations Artistiques

En 1969, Ronald Gabe (1945-1994), Slobodan Saia-Levy (1944-1994) et Michael Tims (né en 1946) se
rencontrent à Toronto et forment le collectif General Idea. Le premier a fait des études à l’École des
Beaux-Arts de l’Université du Manitoba (province canadienne), le second a étudié l'architecture, le
cinéma et le théâtre et la vidéo en Nouvelle-Écosse et au Canada. Quant au troisième, c'est également à
Manitoba qu'il a fait ses études pour se former à l'architecture. Tous les trois prendront respectivement
les noms de Felix Partz, Jorge Zontal et AA Bronson.

Collectif d'artistes composé de trois Canadiens, Felix Partz, Jorge Zontal et AA Bronson, General Idea a
été actif de 1967 à 1994.

Exploitant l'humour et la parodie, leurs œuvres se déploient sur une multitude de médiums - peintures
et installations, sculptures et photographies, vidéos, magazines et programmes télévisés - pour
explorer leurs thèmes de prédilection : le glamour comme outil de création, la société de
consommation, l'artiste et le processus créatif, les liens entre médias et culture de masse,
l'architecture, l'archéologie ainsi que le sida.  General Idea  s'empare des images s'infiltrant dans notre
quotidien pour en emprunter la structure, en modifier le contenu et élaborer ainsi une version
alternative de la réalité.  
Jusqu'en 1994, date à laquelle deux des membres sont décédés prématurément du sida, le groupe a
produit une œuvre d’avant-garde dans de multiples supports, qui préfigurait l’esthétique relationnelle
et la critique institutionnelle.

Pour "Manifestations artistiques", l'arTsenal diffuse la vidéo Shut the Fuck up de General Idea. Créée en
1985, les trois amis se mettent en scène en reprenant des images de la télévision et de films populaires
pour critiquer la manière dont les médias s'emparent du sujet de l'art et des artistes dans notre société.
Dans un langage cru et direct, la vidéo est structurée en trois parties pour se jouer de l'image de l'artiste
comme étant un génie torturé offrant des spectacles frauduleux, critiquer le cliché médiatique de
l'artiste bouffon pour finalement jouer les idées préconçues et les stéréotypes de l'artiste. 
À travers cette vidéo créée pour la télévision néerlandaise, à la demande du festival Talking Back to the
Media, les trois auteurs dénoncent l'immense pouvoir des médias incluant la télévision, les journaux,
voire l'histoire de l'art et ouvrent le débat sur l'ar t en crise, en parallèle au monde en crise. 

Shut the Fuck up, 1985, Vidéo, couleur et son, 14 min



Florent Lamouroux

DOSSIER DE PRESSE / Manifestations Artistiques

Né en 1980 à Decize (58), Florent Lamouroux vit et travaille à Huismes (37). Il est Diplômé de l'École
Nationale Supérieure d'Art de Bourges.

Sculptures, photographies, installations ou performances, dans ses divers procédés de création,
Florent Lamouroux utilise son propre corps pour dresser un portrait de notre société en se jouant des
stéréotypes de notre monde. Dépourvus de visages, les corps exposés n'ont pas d'identité pour aborder
les thèmes de l'altérité, de l'identité et de l'uniformisation de nos comportements. Enveloppes
corporelles, uniformes ou objets, Florent Lamouroux créé exclusivement avec du plastique pour un
rendu proche du jeu et de l'univers de l'enfance.  
Le plastique, symbole fort de notre société de production et de consommation, l'artiste le détourne
dans presque toutes ses œuvres. L'utilisation de cette matière propre au conditionnement de nos biens
de consommation est une manière pour lui d'évoquer les conditionnements sociaux de notre existence
à travers notamment le travail, l'époque ou le milieu dans lequel nous évoluons. 
En véritable ethnographe, il observe ainsi notre monde et questionne avec humour et ironie notre
rapport aux images, aux apparences et aux stéréotypes. 

Son œuvre Déconditionnement nous présente quatre
moulages du corps de l'artiste en sac poubelle blanc et
ruban adhésif transparent. La lutte est ici acharnée, le
corps se dédouble laissant l'individu se dégager de son
moi superficiel. Le corps fait partie intégrante du
monde sensible. Selon le philosophe Henri Bergson,
chaque individu est constitué de la "croûte extérieure"
qui est au contact d'une vie sociale, et du "moi   
profond" qui représente la véritable identité d'un être.
Tel un élan de révolte, Florent Lamouroux  tente de
s'arracher de cette enveloppe extérieure déterminée
par des conditionnements sociaux pour faire
apparaître son vrai moi.  

Des milliers de petites figurines en plastique bleu de 6 cm de hauteur réalisées grâce un à scan 3D du
visage et du corps de l'artiste sont installées toutes orientées vers le même sens, telle une vague bleue  
à l'arTsenal. Le sens de la vie, les ouvriers représentent des ouvriers dans trois postures de travail
différentes et dépourvus de leurs outils de travail.  Sans leurs attributs, le sens de leur fonction est
modifié. Que devient alors un travailleur sans outil ? Et que devient le sens de notre vie si notre activité
nous définit dans la société ? Tels des petits soldats de jeu,  les ouvriers semblent former un cortège de
manifestants pour résister à leur condition. 

Déconditionnement, 2018, Installation composée de plusieurs sculptures, Dimensions variables
Les ouvriers (Le sens de la vie part.2), 2014, Installation composées de 12 000 figurines, Dimensions variables
Courtesy de l’artiste et de la galerie Isabelle Gounod



Ségolène Thuillart
DOSSIER DE PRESSE / Manifestations Artistiques

Né en 1988 à Paris, Ségolène Thuillart vit et travaille entre Paris et Tours (37). Elle est diplômée de l'École
Supérieure Nationale des Beaux-Arts de Lyon .

Ségolène Thuillart est une artiste qui va à la rencontre des habitant(e)s pour construire son œuvre à
partir des paroles recueillies. À travers ces différentes rencontres il y a cette envie de comprendre et
décrypter les systèmes et leur complexité pour exposer ce à quoi nous ne prêtons plus aucune
attention dans une société régie par la valeur du travail et la productivité. Elle met ainsi en lumière
l'absurdité de notre société en explorant par la performance, l'installation et l'édition, les notions liées
au travail, à l'administratif ou au vivre ensemble. Il est essentiel pour Ségolène Thuillart de capter le
vivant sur les territoires principalement urbains pour interroger la façon dont nous nous organisons
collectivement et comment finalement nous subissons le système. 

La tête de l'emploi, Alors vous faites quoi dans la vie
et Karaoké Lifestyle sont trois projets étroitement
liés. Le premier est une série de casquettes brodées
à la main représentant les 12 fonctions occupées
par l'artiste sur une année. Elles prennent place au
cœur du second projet, un vestiaire de travailleurs
reprenant les codes de l'usine. Cette installation
prend le titre d'une question à laquelle tout un
chacun a déjà été confronté : alors vous faites quoi
dans la vie ? La réponse attendue est bien celle liée
au travail, à l'activité exercée pour gagner sa vie.
Mais Ségolène Thuillart  nous invite à nous
questionner sur la manière dont on est amené à se
définir au sein de notre société. Doit-on forcément
se définir par son activité professionnelle ? Pensons
plutôt aux nombreuses casquettes que nous
portons et que nous accumulons tout au long de
notre vie, de notre année ou simplement de notre
journée. Ce vestiaire a ainsi été créé pour que nous
puissions changer de casquettes quand bon nous
semble.

Quant à  Karaoké Lifestyle, c'est un format de Karaoké où l’artiste reprend des airs de chansons
populaires en changeant les paroles en texte sur le travail et la vie quotidienne. Chaque chanson est
liée à une casquette du projet La tête de l’emploi.

Alors vous faites quoi dans la vie ?, 2022, Installation, Dimensions variables 
La tête de l’emploi, 2020-2023, Installation, casquettes brodées, Dimensions variables
CDI, 2022, Sculpture, néons
Karaoké lifestyle chanson « TRAVAIL », 2023, Vidéo



Anne-Lise Voisin
DOSSIER DE PRESSE / Manifestations Artistiques

Née en 1994 à Angoulême (16), vit à Tours, travaille aux Ateliers de la Morinerie de St-Pierre-des-Corps 
Diplômée de TALM-Tours, École supérieure d'art et de design

Artiste plasticienne, le travail d'Anne-Lise Voisin se présente sous la forme d’installations immersives
qui évoquent des espaces domestiques et familiers. À la croisée entre documentaire et fiction, ses mises
en scène convoquent les rapports d’incidence passé et présent et entre histoire collective et expérience
individuelle. Pour se faire, l’espace d’exposition est investi d’objets, d’images et de sons qui peuvent-
être soit : captés dans une démarche quasi-reportaire, chinés en brocante ou chez Emmaüs, ou encore
produits pour l’occasion selon les codes et les techniques de la culture populaire.
Sa démarche s’articule ainsi autour d’une recherche permanente qui vise à mettre en lumière des récits
de vie et à comprendre l’évolution des territoires par les témoignages des individus qui les ont habités.
Dans une volonté d’archiver la mémoire des territoires avant qu'elle ne disparaisse, l’artiste s'intéresse
autant aux sujets qui lui sont familiers qu’à ceux dont elle est éloignée, mais qui animent les habitants
qu'elle rencontre. 
 
À l’arTsenal, Anne-Lise Voisin présente son
installation Après nous la fin du monde, réalisée
pendant sa résidence de recherche et de
transmission au sein de la résidence
d’autonomie La Baronnière. Prenant conscience
du bouleversement qui s’est opéré avec la
construction de la centrale nucléaire dans les
années 1980, elle décide d’axer sa recherche sur
la transition de ce territoire initialement agricole
en zone industrielle. La vidéo ainsi que l’édition,
retracent à travers les témoignages des
résidents, l’évolution du territoire du Véron ainsi
que l'impact de cette transformation sur le
quotidien de ses habitants. 

L’artiste réunit les histoires et les individus autour d’une thématique commune et nous donne à lire une
histoire collective.
Cette installation dont la forme familière évoque les intérieurs de nos parents ou grands-parents
accueille également son œuvre Cartographies sédentaires, neufs serviettes brodées au motif de la
presqu'île du Véron avec les déplacements des résidents sur ce territoire, et sa série d’autoportraits sous
le format de cartes postales intitulées Tourisme nucléaire.

À Dreux, Anne-Lise Voisin ira à la rencontre des habitants pour construire une petite histoire de notre
territoire. 

Après nous la fin du monde, 2022, Installation, vidéo (38 min), dessins, journal, Dimensions variables
Cartographie sédentaire, 2022, Installation, serviettes brodées, Dimensions variables
Tourisme nucléaire, 2022, Installation, cinq cartes postales, Dimensions variables
Photos de famille, 2022, Installation, treize photographies encadrées, Dimensions variables variables



Brigitte Zieger 
DOSSIER DE PRESSE / Manifestations Artistiques

Née en 1959 en Allemagne, Brigitte Zieger vit et travaille à Paris.

Cet artiste travaille toujours à partir d'images glanées sur internet ou dans la presse, saisies au journal
télévisé, extraites de films ou scannées sur des objets. Que ce soit par la photographie, la vidéo, le
dessin, la découpe ou la sculpture, l'artiste construit ses œuvres à partir d'images d'événements de
notre Histoire contemporaine pour interroger la manière dont elles sont perçues et véhiculées par les
médias. 

Dans sa démarche, Brigitte Zieger joue sur le pouvoir, la perception et la représentation des images.
Telles des images piégées, ses créations s'offrent au regard avec une harmonie esthétique. Mais après
un examen plus approfondi, cette première impression s'effondre pour conduire les spectateurs sur le
terrain plus virulent et radical du sens politique. Les conflits, le pouvoir de la violence, la destruction,
les stéréotypes de genre, les catastrophes, sont omniprésents sans qu'ils soient directement visibles.
Ce que Brigitte Zieger met en crise dans son travail, est bien cette société du spectacle de la mort, cette
société dans laquelle la représentation du monde est façonnée par les médias, par des décors visuels
de tragique, de guerre et de catastrophe. 

Pour son œuvre Nos désirs font désordre, l'artiste a utilisé un outil de captation 3D pour scanner un
distributeur de billets de banque saccagé lors d'une manifestation des gilets jaunes à Paris en 2019.
Reproduit en impression 3D, on aperçoit à son pied un slogan en relief : "nos désirs font désordre". Pour
ce projet, Brigitte Zieger  a puisé sa matière dans deux banques d'images différentes : d'une part des
images de mobiliers urbains témoignant de la colère de manifestants par des traces de violence,
d'autre part des archives photographiques de graffitis et slogans féministes. 

La vidéo intitulée Bewildered présente les dessins de paysages exotiques réalisés par l’artiste allemand
Johann Moritz Rugendas (1802-1858) et présentés sous forme de papiers peints de l'époque coloniale.
Cette nature est dépourvue d'humains, mais leur présence est visible à travers des banderoles et
pancartes sur lesquelles sont inscrits des slogans contestataires, vestiges de manifestations passées.  

Nos désirs font désordre, 2022, Installation composée de plusieurs sculptures, 
Dimensions variables, Production du CNAP
Bewildered, 2012,  Vidéos 12 minutes, Dimensions  variables 
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Le sens de la vie : les ouvriers, Installation modulable, 2014, 12000 Figurines en plastique
Courtesy et crédit photo de Florent Lamouroux, 


