
 Les œuvres de



Dans le but de faire connaître l’art contemporain à un large public,
la ville d’Yzeure a créé une artothèque constituée actuellement

d’une trentaine d’œuvres.
Ce sont des originaux d’artistes contemporains ayant exposés 

ces dernières années à Panloup : peinture sur châssis 
ou sur papier, sculptures, photos, tableaux en relief.

Ces œuvres peuvent être empruntées par tous : particuliers,
écoles, établissements, collectivités, entreprises…

Le principe de la location est simple. Vous venez choisir une œuvre
parmi celles exposées à la Maison des arts et des sciences, 

puis, moyennant le versement d’un montant de 10 € et la remise
d’une attestation d’assurance*, vous l’emportez ,

soigneusement emballée pour une durée de deux mois.
Pour guider votre réflexion, une fiche de présentation de l’artiste 

et de son œuvre vous est proposée.
N’hésitez pas à nous contacter et à venir choisir 

parmi les diverses propositions.

*Il vous appartient de vérifier auprès de votre assurance que vous bénéficiez de la
garantie « dommage aux biens confiés » et transport de l’œuvre empruntée.

Maison des arts et des sciences
74, rue Parmentier
03400 Yzeure
04 70 20 10 64
maisondesarts@ville-yzeure.com



Urne vache
Cheub



Cheub !

Urne vache
Sculpture techniques mixtes et peinture glycéro

Date d’acquisition : 20 août 2001

Biographie
Né en 1976 à Clermont-Ferrand, Jérôme Schirtzinger, alias Cheub !, est titulaire 
d’un BTS Communication visuelle obtenu au lycée Jean-Monnet à Yzeure. 
Il a suivi ensuite une formation de Web designer au Greta. Entre 2003 et 2006,
il a animé des classes maternelles et primaires dans le cadre de classes Apac, 
tout en développant son activité d’illustrateur de livres pour enfants.
L’univers très particulier de Cheub ! est largement inspiré des bandes dessinées 
et entièrement axé sur l’imaginaire fantastique du monde de l’enfance. 
Sa première exposition Abécédaire du Père Noël a été réalisée en 1999. Les suivantes
ont confirmé son talent d’illustrateur : Du balai les sorcières en 2000 (exposée au château
de Panloup, à Yzeure, en 2003), Ogres et Géants en 2001 et Le Petit Musée Timbré 
en 2003. Ses illustrations ont été éditées dans le magazine Charlotte aux fraises.

L’œuvre
La sculpture Urne Vache détourne, dans un animal sympathique, l’objet sérieux que
représente une urne. Ses formes généreuses sont aplaties sur les côtés 
et reprennent celles d’une boîte. Redressant sa queue, elle la pointe vers la fente 
destinée aux messages, nous invitant à les déposer. Elle est posée sur des pattes 
courtes, bien ancrées au sol par des sabots-chaussures. Ses yeux cernés 
de noirs semblent nous interroger d’un air goguenard. Cette œuvre, d’un style 
faussement naïf, attirera petits et grands pourvu qu’ils se laissent prendre au jeu.

La technique
L’ Urne Vache est réalisée en carton et papier mâché, peints à la glycéro avec 
des couleurs vives et brillantes qui renforcent le côté joyeux et humoristique. 
Les contrastes sont très marqués : les taches noires stylisées, 
ainsi que les couleurs rose et jaune soulignent les attributs de la vache.

www.cheub.com
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Cheub



Cheub !

Portrait de vache
Tableau 101 x 71,5 cm

Contreplaqué et  peinture glycéro

Biographie
Né en 1976 à Clermont-Ferrand, Jérôme Schirtzinger, alias Cheub !, est titulaire 
d’un BTS Communication visuelle obtenu au lycée Jean-Monnet à Yzeure. 
Il a suivi ensuite une formation de Web designer au Greta. Entre 2003 et 2006,
il a animé des classes maternelles et primaires dans le cadre de classes Apac, 
tout en développant son activité d’illustrateur de livres pour enfants.
L’univers très particulier de Cheub ! est largement inspiré des bandes dessinées 
et entièrement axé sur l’imaginaire fantastique du monde de l’enfance. 
Sa première exposition Abécédaire du Père Noël a été réalisée en 1999. Les suivantes
ont confirmé son talent d’illustrateur : Du balai les sorcières en 2000 (exposée au château 
de Panloup, à Yzeure, en 2003), Ogres et Géants en 2001 et Le Petit Musée Timbré 
en 2003. Ses illustrations ont été éditées dans le magazine Charlotte aux fraises.

L’œuvre
La vache de ce tableau est un animal à la fois réaliste, et en même temps traitée 
avec beaucoup d’humour. En effet, tous les attributs de la vache sont bien représentés : les cornes,
les oreilles et les taches noires sont dessinées avec réalisme, à la manière d’un dessin d’enfant.
Mais l’artiste a peint d’autres détails avec beaucoup de fantaisie : les yeux n’ont pas 
la même taille, les narines sont de simples croix, et l’ensemble de la tête est démesurément long. 
Quant au corps, il se limite à une simple portion du poitrail, vu de face. De plus, 
à gauche du tableau, il y a une touche de couleur claire qui donne l’impression que la vache
est devant l’objectif et le flash d’un photographe, qu’elle regarde fixement.

La technique
Le tableau est peint sur une planche de contreplaqué, à la peinture acrylique. La composition 
en est très simple : portrait de face.  Les couleurs sont vives et brillantes, ce qui souligne
le côté joyeux et humoristique. Les contrastes sont très marqués et les couleurs appliquées 
par « à plat » cernés de noir, pour rendre le dessin encore plus lisible par des enfants ;  
cela accentue le style faussement naïf qui caractérise les peintures de Cheub !

www.cheub.com



Le voleur
Rémy Bricard



Rémy Bricard

Le voleur
Sculpture 38 x 18 x 38 cm

Objets divers et peinture glycéro
Date d’acquisition : 13 mai 2002

Biographie
Rémy Bricard vit et travaille à Clermont-Ferrand. Artiste autodidacte, il a commencé à créer 
des sculptures en 1990, en recyclant toutes sortes de matériaux et en détournant des objets 
du quotidien. Depuis, ce sculpteur atypique crée des objets artistiquement complexes, 
et comme il le suggère lui-même, ce sont des objets « génétiquement modifiés » ; ils portent 
des noms à l’humour corrosif tels que Véloce et Rosse, Digitopédivore, etc. 
Rémy Bricard se dit influencé par le Pop Art. Ce mouvement artistique anglais puis américain, 
né dans les années 50-60, dénonce les déformations que la société de consommation 
engendre dans notre comportement au quotidien. Les artistes utilisent des procédés simples 
et accessibles : acrylique, sérigraphie, emploi de couleurs vives, désacralisation 
de l’œuvre d’art, utilisation de symboles populaires (« pop art »). Ses maîtres en création sont
Jérôme Bosch, Marcel Duchamp et Gaston Lagaffe.

L’œuvre
Le voleur est l’une des sculptures exposées au château de Panloup en 2002 par Rémy Bricard.
Comme pour tous les êtres étranges qu’il a créés, celui-ci est construit à partir d’une gourde 
pour la tête, surmontée de picots et de feux de vélo, et d’autres éléments récupérés sur divers objets.
Après l’application des couleurs vives, il est difficile de reconnaître l’origine des accessoires. 
La position des pattes de ce voleur et ses yeux brillants donnent l’impression qu’il va s’animer 
et se mettre à sauter. Il suscite en nous à la fois hésitation et envie de rire.

Technique
Rémy Bricard aime  découper, trouer, déformer, démonter ce qui existe, pour ré-assembler, 
en modifiant l’ordre des choses. « Je détourne des objets quotidiens, avec un goût particulier pour
ceux qui ont une valeur pratique, pécuniaire ou sentimentale. Je mélange tous les 
matériaux industriels possibles, je préfère le plastique au bois et la résine polyester à la pierre. 
Je fais du neuf avec du vieux. Mes sculptures doivent avoir l’aspect le plus neuf et lisse 
possible. C’est pour cela que je repeins systématiquement tout. Je fais usage de couleurs vives, 
par goût des arts primitifs, parce qu’ils me permettent de modifier la perception des formes, 
en donnant une unité à des pièces composites. » 



Waputin
Rémy Bricard



Rémy Bricard

Waputin
Sculpture 42 x 30 x 76 cm

Objets divers et peinture glycéro
Date d’acquisition : 13 mai 2002

Biographie
Rémy Bricard vit et travaille à Clermont-Ferrand. Artiste autodidacte, il a commencé à créer 
des sculptures en 1990, en recyclant toutes sortes de matériaux et en détournant des objets 
du quotidien. Depuis, ce sculpteur atypique crée des objets artistiquement complexes, 
et comme il le suggère lui-même, ce sont des objets « génétiquement modifiés » ; ils portent 
des noms à l’humour corrosif tels que Véloce et Rosse, Digitopédivore, etc. 
Rémy Bricard se dit influencé par le Pop Art. Ce mouvement artistique anglais puis américain, 
né dans les années 50-60, dénonce les déformations que la société de consommation 
engendre dans notre comportement au quotidien. Les artistes utilisent des procédés simples 
et accessibles : acrylique, sérigraphie, emploi de couleurs vives, désacralisation 
de l’œuvre d’art, utilisation de symboles populaires (« pop art »). Ses maîtres en création sont
Jérôme Bosch, Marcel Duchamp et Gaston Lagaffe.

L’œuvre
Waputin est l’une des sculptures figuratives exposées au château de Panloup par Rémy Bricard 
en 2002. A partir d’une jambe de mannequin fixée sur un moule à tarte, il a créé une girafe étrange,
dont la tête est composée de divers objets : un ressort pour la langue, des cuillers en bois 
pour les oreilles, des yeux de poupée montés sur fil de fer pour le regard. Le résultat de cet 
improbable assemblage donne une créature provocante au nom évocateur. Le sujet 
est inspiré par la bande dessinée et issu de la vision de l’artiste des manipulations génétiques.

Technique
Rémy Bricard aime  découper, trouer, déformer, démonter ce qui existe, pour ré-assembler, 
en modifiant l’ordre des choses. « Je détourne des objets quotidiens, avec un goût particulier pour
ceux qui ont une valeur pratique, pécuniaire ou sentimentale. Je mélange tous les matériaux
industriels possibles, je préfère le plastique au bois et la résine polyester à la pierre. Je fais du neuf
avec du vieux. Mes sculptures doivent avoir l’aspect le plus neuf et lisse possible. C’est 
pour cela que je repeins systématiquement tout. Je fais usage de couleurs vives, par goût des arts
primitifs, parce qu’ils me permettent de modifier la perception des formes, en donnant 
une unité à des pièces composites. » 



Mon père, ma mère, 
mes frères et mes sœurs…

Léon



Jean-Claude Melton, dit Léon

Mon père, ma mère, 
mes frères et mes sœurs…

Sculpture 40 x 65 x13 cm
Objets divers et peinture acrylique

Date d’acquisition : 7 mai 2002

Biographie
Jean-Claude Melton, dit Léon, est né en 1952. Il vit et travaille à Vougy (42).
Il exerçait sa profession dans les travaux publics et collectionnait les œufs. Il découvre 
la sculpture lorsqu’il eut un jour l’idée de fabriquer un œuf à partir de boîtes à œufs.
L’aventure artistique commence alors pour cet autodidacte hors normes. Il choisit Léon, 
surnom hérité de son enfance, comme nom d’artiste. 
A partir des boîtes à œufs, matériau de consommation courante qu’il décline sur tous
les modes, ce magicien de la récupération se met à créer tout un monde coloré 
de personnages aux têtes démesurées sur des corps minuscules. Avec l’humour, 
la spontanéité et la liberté totale de créativité qui le caractérisent, Léon devient un des 
principaux représentants de l’Art singulier (plutôt que de l’Art brut) en France. Ce mouvement 
regroupe des productions réalisées par des artistes autodidactes, œuvrant en dehors 
des normes esthétiques convenues. Il a exposé en France, en Espagne, en Allemagne 
et à New York. Le Musée de L’Art en Marche de Lapalisse possède plusieurs de ses œuvres.

L’œuvre
Elle fait partie des séries de boîtes dans lesquelles Léon a enfermé des personnages. 
Ici, c’est une famille nombreuse, multicolore, où chaque individu est différent dans sa forme 
et dans son expression. Les têtes sont l’élément vital de ces petits êtres, seules à émerger 
des amas grégaires que constituent les corps. L’un sourit, les autres nous regardent bouche bée 
et il y a de la stupeur dans leurs grands yeux exorbités, tous fixés dans la même direction.
Mais en fait, qui regarde qui ? Que nous disent leurs grands yeux globuleux ? Sont-ils 
mécontents  ou simplement étonnés de nous découvrir semblables à eux, tellement humains, 
et tout aussi enfermés dans nos vies ? Cet art singulier est avant tout un art populaire, 
qui s’adresse à tous et sait rendre avec talent les diverses expressions humaines.

La technique
Avec la boîte à œufs, le contenant conditionne le contenu. La réalisation d’un visage 
à partir de la boîte permet de créer un gros nez épaté terminé par un losange, 
le creux des joues, etc. Ensuite, Léon découpe, colle, injecte de la mousse expansive 
pour caler les personnages ou façonner les détails. Puis, les peint avec des couleurs vives, 
parfois directement sorties du tube et appliquées avec minutie. Coloriste jusqu’au bout 
du pinceau, osant les teintes les plus franches, les contrastes les plus forts,
le peintre peaufine la création du sculpteur. 



Une idée derrière la tête
Léon



Jean-Claude Melton, dit Léon

Une idée derrière la tête
Sculpture 42 x 24 x 16 cm

Objets divers et peinture acrylique
Date d’acquisition : 7 mai 2002

Biographie
Jean-Claude Melton, dit Léon, est né en 1952. Il vit et travaille à Vougy (42).
Il exerçait sa profession dans les travaux publics et collectionnait les œufs. Il découvre 
la sculpture lorsqu’il eut un jour l’idée de fabriquer un œuf à partir de boîtes à œufs.
L’aventure artistique commence alors pour cet autodidacte hors normes. Il choisit Léon, 
surnom hérité de son enfance, comme nom d’artiste. 
A partir des boîtes à œufs, matériau de consommation courante qu’il décline sur tous
les modes, ce magicien de la récupération se met à créer tout un monde coloré 
de personnages aux têtes démesurées sur des corps minuscules. Avec l’humour, 
la spontanéité et la liberté totale de créativité qui le caractérisent, Léon devient un des 
principaux représentants de l’Art singulier (plutôt que de l’Art Brut) en France. Ce mouvement 
regroupe des productions réalisées par des artistes autodidactes, œuvrant en dehors 
des normes esthétiques convenues. Il a exposé en France, en Espagne, en Allemagne 
et à New York. Le Musée de L’Art en Marche de Lapalisse possède plusieurs de ses œuvres.

L’œuvre
Léon a créé un personnage dont il nous dit qu’il a une idée derrière la tête.
Aussi a-t-il utilisé une lanterne de récupération (une idée qui éclaire l’esprit ?) et 
une boîte à œufs. Le personnage a l’air très préoccupé : la moue dubitative de 
sa bouche, les sourcils froncés et les yeux exorbités expriment plus une idée inquiétante 
que lumineuse. Le sujet est traité avec humour et dérision, et comme toujours 
dans les œuvres de Léon, son personnage est malgré tout très humain.

La technique
Sur la lanterne de récupération qui constitue le socle, le cou et le crâne du personnage, 
Léon a fixé le visage, réalisé avec son matériau préféré : la boîte à œufs. Elle contient 
déjà en elle-même un visage, qui est le point de départ de chaque tête créée : 
les alvéoles donnent un gros nez épaté terminé en losange, et les reliefs de la boîte 
sont utilisés pour la bouche et les yeux exorbités. Les cheveux sont réalisés avec de 
la mousse expansive injectée en boucles autour du visage. La sculpture est peinte à l’acrylique, 
avec des couleurs vives, des contrastes forts et un souci du détail qui peaufine l’ensemble.



Couple (sur un lit)
Carole Fromenty-Vuagnat



Carole Fromenty-Vuagnat

Couple (sur un lit)
Tableau 33,5 x 24,5 cm

Cadre en bois sur contreplaqué
Techniques mixtes

Date d’acquisition : 31 octobre 2002

Biographie
Carole Fromenty-Vuagnat est née en 1965 à Lyon. Après des études à l’Ecole des Arts appliqués 
de Lyon de 1985 à 1989, elle a été dessinatrice et responsable de collection dans l’industrie textile
jusqu’en 1995. Elle est actuellement enseignante en Arts plastiques et peint depuis 1998.
Elle a réalisé plusieurs expositions : Lyon-Ecully (69) en 2000 ; Ecuries Saint-Hugues à Cluny (71)
Ecole d’agriculture à Cibeins (01) en 2001 ; Galerie Lou à Laval (53), Galerie WM à Lyon (69) 
et Festival d’Art Singulier « National 7 » à Loriol (26) en 2002.

L’œuvre
Le Couple nous montre un homme et une femme allongés côte à côte sur un lit. Ils sont vus 
de dessus, en plongée. Leurs corps se touchent, ils sont nus, mais seul le sexe de la femme et ses
cheveux longs nous indiquent son identité sexuelle. La morphologie des corps est très stylisée. 
Les têtes sont larges et déformées, avec un nez long et épaté. Les bras et les jambes sont 
peu détaillés. Les mains et les pieds ressemblent à des sortes de nageoires schématisées.
L’atmosphère qui se dégage du tableau est celle d’une grande simplicité. Cette impression 
est suggérée par les formes arrondies des deux corps rassemblés en une seule masse.  
Carole Fromenty-Vuagnat fabrique des êtres aux visages et aux corps déformés, mais si humains…
Elle s’exprime avec un minimum de moyens, tout en obtenant une expression très originale. 
Sa peinture redéfinit par ses contours une réalité espiègle, qu’elle campe, déforme, intégralement.
Elle revendique son appartenance à l’Art singulier, comme art populaire, accessible à tous. 
Mais contrairement aux artistes de l’Art brut, elle n’est pas autodidacte. 

Techniques
L’artiste a peint ce tableau sur du contreplaqué, en utilisant de la peinture acrylique 
sépia rehaussée de craie. L’emploi d’une couleur dense, monochrome, appliquée pure ou
en lavis, renforce l’unité du sujet et la simplicité de la scène. Le dessin des personnages 
est cerné d’un trait plus sombre, pour accentuer le style faussement naïf du tableau. 
La composition centrée, frontale et sans perspective contribue également à en faciliter la lecture.



Couple (debout)
Carole Fromenty-Vuagnat



Carole Fromenty-Vuagnat

Couple (debout)
Tableau 33,5 x 24,5 cm

Cadre bois sur contreplaqué
Techniques mixtes

Date d’acquisition : 31 octobre 2002

Biographie
Carole Fromenty-Vuagnat est née en 1965 à Lyon. Après des études à l’Ecole des Arts appliqués 
de Lyon de 1985 à 1989, elle a été dessinatrice et responsable de collection dans l’industrie textile
jusqu’en 1995. Elle est actuellement enseignante en Arts plastiques et peint depuis 1998.
Elle a réalisé plusieurs expositions : Lyon-Ecully (69) en 2000 ; Ecuries Saint-Hugues à Cluny (71)
Ecole d’agriculture à Cibeins (01) en 2001 ; Galerie Lou à Laval (53), Galerie WM à Lyon (69) 
et Festival d’Art Singulier « National 7 » à Loriol (26) en 2002.

L’œuvre
Ce Couple, en comparaison du Couple sur un lit, s’impose dans la composition du tableau 
par la position debout des personnages, qui occupent tout l’espace pictural.
La morphologie des corps nus est très stylisée, mais avec des éléments sur leur identité sexuelle
beaucoup plus détaillés. Les têtes sont larges, les yeux ronds, les visages expressifs avec 
un nez long et une bouche esquissant un sourire. Pieds et mains sont des sortes de nageoires 
schématisées. Le couple forme une masse ronde et dégage une impression de simplicité, 
de naïveté. Carole Fromenty-Vuagnat fabrique des êtres aux visages et aux corps déformés, 
mais si humains... Elle revendique son appartenance au mouvement de l’Art singulier, art populaire,
accessible à tous. Elle s’exprime avec un minimum de moyens, tout en obtenant une 
expression très originale. Sa peinture redéfinit par ses contours une réalité espiègle qu’elle campe,
déforme, intégralement. Mais contrairement aux artistes de l’Art brut, elle n’est pas autodidacte.

Technique
Ce tableau est peint à l’acrylique sépia rehaussée de craie. L’emploi d’une couleur dense, 
monochrome, appliquée pure ou en lavis renforce l’unité du sujet et la simplicité de la scène. 
Le dessin des personnages est cerné d’un trait plus sombre pour bien les faire ressortir 
du fond, et accentuer le style faussement naïf. La composition centrée, frontale 
du tableau et l’absence de perspective contribuent à en faciliter la lecture.



Sophie
Laurent Dareau



Laurent Dareau

Sophie
Huile sur toile 129 x 97 cm

Biographie
Laurent Dareau est né en 1969 à Châtenay-Malabry (92). Diplômé de l’Ecole des Beaux Arts 
de Lyon, il a également obtenu en 1998 le diplôme de l’Ecole nationale des Arts décoratifs 
de Paris. Laurent Dareau vivait à Vichy au moment où il a exposé au château de Panloup. Il a 
travaillé et exposé en Auvergne de 1997 à 2002 : 1er Prix de la Ville de Clermont-Ferrand 
et 1er Prix des artistes d’Auvergne en 1997, Grand Prix international de la Ville d’Aix-en Provence 
en 2000, 1er prix du Salon des Peintres militaires de Lyon en 2008. 
Depuis 2003, il vit avec sa famille en Californie, où il expose régulièrement 
à Los Angeles, San Francisco et Santa Monica.

L’œuvre
Ce portrait est composé de manière classique. Le modèle est assis de trois-quarts dans 
une pose très statique. Sophie esquisse un sourire mystérieux, plein de sérénité, et son regard 
est à la fois présent et lointain, comme tourné vers la réalité intérieure de l’enfant 
qu’elle porte. Le fond suggère un ciel, lambeaux de ciel bleu et nuages gris-rose un peu ternes, 
pour mieux mettre le personnage du premier plan en valeur. 

Technique
La peinture de Laurent Dareau a beaucoup évolué depuis le portrait de Sophie exposé à Yzeure.
Il a poussé son art à l’extrême dans le style hyperréaliste, avec une finesse des détails 
qui le rapproche de la photographie. Mais à l’époque du portrait de Sophie, l’artiste s’exprime 
avec des gestes rapides, par touches de couleurs nerveuses, dans une expression proche 
du fauvisme, juxtaposant des couleurs vives, à grands coups de pinceaux, comme 
dans l’urgence. Le travail sur la matière picturale souligne les traits, renforce les contrastes 
et donne du relief au tableau.

www.laurentdareau.com



Sans titre
Jean-Claude Alibert



Jean-Claude Alibert

Sans titre
Tableau 115,8 x 89 cm

Toile sur châssis, techniques mixtes
Date d’acquisition : 23 décembre 2002

Biographie
Jean-Claude Alibert est né en 1945. Il vit et travaille à Vichy. Peintre autodidacte, il se définit lui-
même comme « plutôt misanthrope et pessimiste », mais aussi comme peintre de l’absolu.

L’œuvre
Cette peinture abstraite, bichrome, intitulée Sans Titre exprime le goût de l’artiste pour 
le minimalisme, autant du point de vue du sujet que des couleurs. L’espace, coloré en camaïeux 
de gris, est organisé par cloisonnement de deux lignes sombres, horizontales et inclinées 
comme des barreaux fermant l’horizon. Cela suggère une atmosphère à première vue désespérée,
mais à gauche, on imagine le point de jonction des deux lignes, et à droite, l’espace 
s’ouvre vers l’extérieur. La couleur du fond mélangée de différents pigments est dense et 
très sensible. L’œuvre semble empreinte de silence.

La technique
L’artiste aime les couleurs discrètes, plutôt ternes (gris, tons sourds) et travaille la matière 
avec l’emploi de techniques mixtes (huile et glycéro, matériaux divers comme des cendres) 
en couches successives, effacées et repeintes.
La toile lacérée, parfois trouée, brûlée, dégage au terme de ce travail lié à la destruction, 
une poétique du renoncement et accède à une forme de sérénité contenue. La technique  
picturale de Jean-Claude Alibert est très marquée par le mouvement artistique 
Support-Surface et le minimalisme américain.

Le groupe Support-Surface
Mouvement artistique des années 1969 à 1972  de tendance abstraite, faisant valoir
la matérialité du support de la toile au détriment d’un message. La peinture ne représente pas un
sujet : elle-même est sujet. Ce mouvement ne se caractérise pas par un style particulier mais 
plutôt par une démarche qui accorde une importance égale aux matériaux, aux gestes 
créatifs et à l’œuvre finale. Ces pratiques témoignent de la volonté d’un retour au geste primitif. 
Les principaux artistes de ce groupe sont Claude Viallat, Daniel Dezeuze, Jean-Pierre Pincemin, 
Vincent Bioulès, Louis Cane, Marc Devade, Noël Dolla, Patrick Saytour, André Valensi.   



Minute papillon
MD Couraud



MD Couraud

Minute papillon
Sculpture 47 x 36 x 15 cm

Papier publicité encollé sur structure en argile,
Pavé, touche d’acrylique

Date d’acquisition : 10 novembre 2003

Biographie
Michel Dubecq de son vrai nom est né à Paris en 1944. Il vit et travaille à Montluçon. Lors 
d’un séjour en Champagne, il eut l’occasion de fréquenter de nombreux artistes. Son attirance 
pour l’art le conduisit à Montparnasse et rue de Seine, dans les hauts lieux de l’Ecole de Paris. 
Amateur d’art, c’est dans les galeries qu’il découvre les œuvres et courants picturaux, 
qui alimentent sa soif de collectionneur. Au 26 place des Vosges, c’est la découverte d’un groupe
d’artistes et de leur galeriste, dont l’exposition sur l’art brut va influencer MD Couraud dans 
son travail artistique. Artiste autodidacte, il emmagasine les sujets et les techniques. 
Son choix se porte sur l’utilisation de matériaux bruts : pierre, argile, métal et papier publicitaire, 
qui lui permettent de personnaliser ses sculptures.

L’œuvre
Toutes les têtes réalisées par MD Couraud sont le fruit de rencontres où seuls les traits 
principaux ont été gardés, les personnages créés restant imaginaires. Le sujet est traité 
à la manière de la caricature, et la déformation des détails est accentuée par l’emploi 
de couleurs vives. MD Couraud se rattache aux artistes de l’art brut.

Technique
Pour cette sculpture, l’assemblage de la pierre, du métal et de l’argile disparaît sous le collage de pa-
piers colorés. L’argile ne devient que le support, et seuls quelques rehauts à l’acrylique donnent de la
nervosité à la sculpture.

Art brut
Ce terme a été inventé par Jean Dubuffet en 1945 pour désigner des « œuvres ayant 
pour auteurs des personnes étrangères aux milieux intellectuels, le plus souvent indemnes 
de toute éducation artistique, et chez qui l’invention s’exerce, de ce fait, sans qu’aucune 
incidence ne vienne en altérer la spontanéité. »  



La chaîne alimentaire
Jean-Xavier Dubeau



Jean-Xavier Dubeau

La chaîne alimentaire
Tableau 82 x 63 cm

Publicité, papier, acrylique
Date d’acquisition : 10 novembre 2003

Biographie
Jean-Xavier Dubeau est né à Montluçon en 1972. Depuis 2002, son travail est présenté à 
la galerie Lisette Alibert, 26 place des Vosges à Paris. Les thèmes traités par l’artiste sont 
le plus souvent la famille, l’enfance, l’amour, la musique, le théâtre, dans un cadre général porteur
d’un universel message d’émotion. Il a exposé au château de Panloup à Yzeure en novembre 2003.

L’œuvre
L’artiste travaille sur des papiers colorés, souvent des publicités dont il utilise le contenu 
graphique (ex : les poivrons dans le ventre de l’oiseau) pour véhiculer un message. Le trait 
est appuyé, l’œuvre colorée, forte en symboles, sous des dehors enfantins. Les différents
tableaux de cette œuvre de figuration narrative peuvent être lus ensemble ou séparément, 
de gauche à droite, comme dans une bande dessinée. 

Technique
L’univers de Jean-Xavier Dubeau est souvent créé à partir de techniques issues de l’art brut :
récupération de papiers publicitaires, collages, dessin faussement naïf.

Art brut
Ce terme a été inventé par Jean Dubuffet en 1945 pour désigner des « œuvres ayant 
pour auteurs des personnes étrangères aux milieux intellectuels, le plus souvent indemnes 
de toute éducation artistique, et chez qui l’invention s’exerce, de ce fait, sans qu’aucune
incidence ne vienne en altérer la spontanéité. »  
Le Musée de l’Art en Marche de Lapalisse expose des artistes de l’art brut, dans un univers 
étrange et bouleversant, entre témoignages, histoires, rire, délire et humour, où se mêlent
liberté créatrice et émotions.



Chute de pierres
X’ Pin



X’Pin

Chute de pierres
Sculpture

238 x 93 x 26 cm
Panneau signalétique, parpaing

peinture acrylique, médium

Biographie
Stéphane Crétin, alias X’Pin, a étudié l’architecture intérieure puis a travaillé dans l’artisanat 
dans le Jura, avant de devenir peintre. Autodidacte, il est tombé dans la peinture un peu par hasard.
« Les choses se sont faites d’elles-mêmes, à force de dessiner sur des bouts de papier et 
de susciter l’enthousiasme de mes amis ».
Il avoue « ne pas avoir envie du côté sérieux de la peinture ». Ce qu’il aime et ce qu’il peint 
est lumière et pétulance, humour avant tout, pour contrer le catastrophisme ambiant et égayer la vie. 
Côté forme, ses toiles sont une débauche de bonne humeur qui se décline en rouge, vert, 
jaune, bleu ou orange vif. Esprit moqueur, ses pinceaux inventent une multitude de petits 
bonhommes, hurluberlus de toutes sortes, naïades et autres personnages oniriques. Côté 
fond, sous le glaçage de l’acrylique, sous ces aplats éclatants, sous cette bonne humeur 
d’apparence naïve et sous la moquerie délirante, on retrouve l’héritage spirituel de Combas 
et Di Rosa. Se laissant mener par son instinct, X’Pin s’inspire des faits divers, de choses insolites
et de son imaginaire de grand gamin, pour créer des œuvres que chacun peut interpréter à sa guise.
Il a exposé une cinquantaine de fois dans la région Auvergne et au château de Panloup en 2004.

L’œuvre
Juché au sommet d’un panneau de signalisation, un farfadet au sourire moqueur et aux orteils
démesurés nous avertit que la chute de pierres est imminente… D’ailleurs, deux parpaings 
sont déjà tombés devant nous ! Ce personnage, mi-Simpson mi-Shadock, semble sorti 
d’une bande dessinée pour nous assener son message.

La technique
Le personnage et son parpaing sont découpés dans du médium et peints en aplats de couleurs 
vives à l’acrylique. Dans sa peinture, X’Pin joue avec les thèmes, les formes et les couleurs 
qui sont soulignées de traits noirs permettant des contrastes plus violents entre elles et la lumière.
Le dessin a du corps, bien plus que l’apparence facile, le geste semble mûrement pesé. Pour
avoir appris à construire, l’ex-étudiant en architecture sait aujourd’hui déconstruire, assassiner la
symétrie et piétiner l’académisme. Cette sculpture en est un bon exemple. 



La curiosité
Chalus



Marie-Antoinette Chalus

La curiosité
Tableau 70 x 50 cm

Collage de papier divers, sous-verre
Date d’acquisition : 24 octobre 2004

Biographie
Marie-Antoinette Chalus est née en 1947 à Thiers, en Auvergne. Elle a étudié aux Beaux Arts 
de Clermont-Ferrand et a obtenu son diplôme de peinture sous la direction d’Alain Brayer 
en 1970. Elle enseigne les arts plastiques au collège de Thiers depuis 1973. 
Marie-Antoinette Chalus a toujours été fascinée par le corps humain et par la lumière. Cela 
s’exprime dans sa peinture, des premiers nus sculpturaux aux scènes mythologiques traitées 
parfois comme des bas-reliefs. Puis les thèmes se sont enchaînés : des scènes de plages, 
de terrasses, d’intérieurs, de musées, de préparation à de mystérieuses cérémonies. 
Mythologies, mystères, recherche d’éternité, temps suspendu dans les scènes de vie, comme 
dans les natures mortes. Le Fond d’art contemporain du Puy-de-Dôme a acquis des 
œuvres de Marie-Antoinette Chalus.

L’œuvre
Cette scène de plage traite particulièrement du corps humain, de la lumière de l’été et d’un monde
essentiellement féminin, où alternent mouvement et nonchalance, couleurs vives et couleurs 
sourdes. Ce tableau figuratif est composé à la manière d’une frise, avec des éléments répétitifs 
(les cabines) qui alternent avec des figures debout en action et des figures couchées. 
Aux formes arrondies des corps répondent les lignes verticales des cabines, horizontales de l’horizon
et de serviettes de bain.

Technique
Ce tableau est réalisé avec des papiers collés de diverses natures. L’artiste a joué avec la 
transparence pour suggérer la texture des tissus, la légèreté des matières, mais aussi la perspective. 
La mer et le sable sont en papier plus opaque, avec du grain, pour donner du relief au sujet.



Les bons gardiens
Marc Brunier-Mestas



Marc Brunier-Mestas

Les bons gardiens
Tableau 66 x 51 cm

Linogravure, sous-verre 
date d’acquisition : 22 décembre 2004

Biographie
Artiste plasticien auvergnat, Marc Brunier-Mestas a deux pratiques : la gravure et la sculpture.
Pour lui, ce qui est important, c’est l’image, qui est avant tout une histoire racontée, une
narration, une figuration. « Elle est souvent produite sur un support plan (une feuille 
de papier), mais peut être en volume. J’ai envie de dire que ma sculpture est aussi une
image, mais une image en trois dimensions. En fait, du travail de gravure (qui est 
la réalisation d’une image sur une feuille de papier) je suis parvenu, en faisant de la 
sculpture, à la notion d’image tridimentionnelle faite d’un assemblage de matériaux, 
mais conservant toujours sa capacité de narrer, raconter quelque chose. 
Ce sont des images qui stimulent l’imagination.»

L’œuvre
Dans un paysage désolé aux arbres sans feuilles, un homme étrange avec une tête, 
deux bras, deux corps et quatre jambes, presse dans ses mains un nuage, 
et avale goulûment l’eau qui en sort, tête renversée.
Sa tête surdimensionnée occupe la moitié de l’image, tandis que le bas des corps
(troncs et jambes) est minuscule. Il porte un curieux costume cravate sombre. 
De qui ce personnage est-il le gardien ? De l’eau du ciel ? Et y a-t-il un ou deux gardiens,
comme semble l’indiquer le titre ? C’est à chacun de trouver sa propre réponse à ces
énigmes et sa propre interprétation de l’image.

Technique
La gravure est un procédé ancestral de conception et de production d’images. L’artiste 
dégage ou creuse son dessin dans une matrice en bois, en métal, ou, comme sur 
cette gravure, en linoléum. Celle-ci, une fois encrée, sera fortement appliquée sur une
feuille de papier à l’aide d’une presse pour restituer l’image.
La gravure Les bons gardiens est un travail techniquement très abouti, avec des aplats 
de noir où apparaissent des détails très fins (les plis du costume), et une technique 
de gravure du linoléum très précise, pour la tête, les mains, les nuages et les arbres. 
C’est le résultat d’une grande maîtrise artistique.



Caneton-croupeton
Marc Brunier-Mestas



Marc Brunier-Mestas

Caneton-croupeton
Sculpture 10,5 x 15 x 8 cm

Canard en plastique avec pieds
Peinture acrylique

Date d’acquisition : 22 décembre 2004

Biographie
Artiste plasticien auvergnat, Marc Brunier-Mestas a deux pratiques : la gravure et la sculpture.
Pour lui, ce qui est important, c’est l’image, qui est avant tout une histoire racontée, une narration,
une figuration. « Elle est souvent produite sur un support plan (une feuille de papier), mais 
peut être en volume. J’ai envie de dire que ma sculpture est aussi une image, mais une image en 
trois dimensions. En fait, du travail de gravure (qui est la réalisation d’une image sur une 
feuille de papier) je suis parvenu, en faisant de la sculpture, à la notion d’image tridimentionnelle 
faite d’un assemblage de matériaux, mais conservant toujours sa capacité de narrer,
raconter quelque chose. Ce sont des images qui stimulent l’imagination. »

L’œuvre
C’est un canard en plastique avec des pieds d’être humain à la place des palmes. Très souvent,
Marc Brunier-Mestas utilise ses propres pieds, moulés en plâtre, mais ceux-ci sont très petits.
Le décalage entre la taille des pieds et celle du corps du caneton souligne l’humour de la sculpture,
et son caractère surréaliste.

Technique
La sculpture est en plastique moulé, et les détails sont peints à l’acrylique.



Chaussettes
Sandrine Merriaux



Sandrine Merriaux

Chaussettes
Tableau en relief  79 x 49 cm

Mousse expansive, carton, papier, peinture acrylique
Date d’acquisition : 30 octobre 2005

Biographie
Sandrine Merriaux est née en 1971. Depuis toute petite, entre la pâte à modeler et la peinture, 
elle éprouve une envie irrésistible de créer. Sa passion, c’est d’être les mains dans la colle, 
le rêve au bout du pinceau. A la naissance de son fils, elle avait envie de décorer sa chambre 
de façon colorée et rigolote. Elle décide alors de lui fabriquer des animaux, des luminaires, 
des cadres. Avec du papier et du carton de récupération, elle trouve son matériau : le papier mâché. 
Le résultat de ses créations plaisant à son entourage, elle se lance et met ses idées en forme 
et en couleurs. En 1999, elle découvre dans une rue de Riom une boutique de créateurs qui 
correspond parfaitement aux objets qu’elle imagine. Un échange sympathique et c’est la ruée 
vers la création. Depuis, tout s’enchaîne : expositions en Auvergne, contacts, commandes…
Un véritable épanouissement pour le corps et l’esprit dont elle avoue ne plus pouvoir se passer. 
Sandrine Merriaux a été la première artiste invitée en résidence à la Maison des arts et 
des sciences, en 2005.

L’œuvre
Chaussettes fait partie d’un ensemble de tableaux en relief  crées par Sandrine Merriaux, 
intitulé Au Pays des Dentelles. Mais à qui sont ces chaussettes ? Tout droit sorties d’un 
conte de fée, elles semblent attendre celui qui les enfilera, joliment posées dans leur écrin. 
Le fond noir fait ressortir les couleurs vives et les détails, tandis que le cadre, imitant
les tableaux anciens dorés à l’or fin, rajoute un clin d’œil faussement précieux à l’ensemble.
Les objets, créés par Sandrine Merriaux, pleins d’humour et de fantaisie, viennent colorer 
notre quotidien d’une pincée de gaité et nous replongent dans l’univers malicieux de l’enfance.

Techniques 
Les Chaussettes sont réalisées en papier mâché. Cette technique consiste à mélanger 
de la colle avec des bandes de papier trempées dans l’eau. Cela forme une pâte que l’on 
utilise pour fabriquer des objets ou des sculptures qui sont très légers et peuvent être peints. 
Les Chaussettes ont été décorées avec des motifs peints à l’acrylique brillante, avec 
des couleurs vives et des motifs très simples pour en accentuer le côté joyeux. Le cadre 
est réalisé avec de la mousse expansive qui durcit en séchant et peut être peinte.



Porte-jarretelles
Sandrine Merriaux



Sandrine Merriaux

Porte-jarretelles
Tableau en relief 70 x 59 cm

Mousse expansive, carton, papier, peinture acrylique
Date d’acquisition : 30 octobre 2005

Biographie
Sandrine Merriaux est née en 1971. Depuis toute petite, entre la pâte à modeler et la peinture, 
elle éprouve une envie irrésistible de créer. Sa passion, c’est d’être les mains dans la colle, 
le rêve au bout du pinceau. A la naissance de son fils, elle avait envie de décorer sa chambre 
de façon colorée et rigolote. Elle décide alors de lui fabriquer des animaux, des luminaires, 
des cadres. Avec du papier et du carton de récupération, elle trouve son matériau : le papier mâché. 
Le résultat de ses créations plaisant à son entourage, elle se lance et met ses idées en forme 
et en couleurs. En 1999, elle découvre dans une rue de Riom une boutique de créateurs qui 
correspond parfaitement aux objets qu’elle imagine. Un échange sympathique et c’est la ruée 
vers la création. Depuis, tout s’enchaîne : expositions en Auvergne, contacts, commandes…
Un véritable épanouissement pour le corps et l’esprit dont elle avoue ne plus pouvoir se passer. 
Sandrine Merriaux a été la première artiste invitée en résidence à la Maison des arts et 
des sciences, en 2005.

L’œuvre 
Porte-jarretelles est l’un des tableaux en relief créés par Sandrine Merriaux sur le thème 
des dessous et intitulé Au Pays des Dentelles. Ce clin d’œil malicieux d’un dessous chic tout droit
sorti des contes de fées, est celui d’une plasticienne qui réalise des rêves de petite fille pour 
tout le monde ! En attendant de retrouver Cendrillon, le porte-jarretelles est bien présenté sur son
écrin. Le fond noir fait ressortir les couleurs et les détails, tandis que le cadre, imitant les 
tableaux anciens dorés à l’or fin, renforce le côté précieux de l’objet.
Les dessous, créés par Sandrine Merriaux, pleins d’humour et de fantaisie, viennent colorer 
notre quotidien d’une pincée de gaité et nous replongent dans l’univers espiègle de l’enfance.

Technique
Le Porte-jarretelles est réalisé en carton peint à l’acrylique brillante avec des couleurs vives, 
très contrastées. Les détails sont divers : gommettes de papier métallisées  collées, papier collé.
Le cadre est réalisé avec de la mousse expansive qui durcit en séchant et peut être peinte.



Souvenir 
d’une carrière militaire

Gérard Nicoulaud



Gérard Nicoulaud

Souvenir d’une carrière militaire
Tableau 40 x 30 cm

Dessin sous verre, encre crayon de couleurs
Date d’acquisition : 22 décembre 2005

Biographie
Gérard Nicoulaud est né le 20 février 1947. Il a étudié la peinture et le dessin à l’Ecole 
des Beaux-Arts de Moulins (sous la direction d’Alexandre Bonnier et de Jean-Marie Albagnac) 
et de Clermont-Ferrand. Puis il a enseigné les Arts plastiques de 1970 à 2007. 
Expositions : Ambert et Vichy en 1965 ;  Soumans en 1982, 1983 et 1984 ;  Centre Valery-Larbaud 
à Vichy en 1999 ; Pavillon Delarue à Gannat et Espace culturel André-Malraux à Tarare en 2000 ;
château de Lachaux-Montgros en 2001 ; château de Panloup à Yzeure en 2005. 

L’œuvre
C’est à un voyage dans l’inconscient que Gérard Nicoulaud nous convie, en exploitant les formes, 
les couleurs et l’espace dans un esprit surréaliste. « C’est une mécanique de la pensée, une liberté.
Quand je dessine, je voyage sans passeport à la découverte du monde dans l’imaginaire. »
Ce dessin faussement naïf exprime une vision féroce de l’homme, aliéné par la guerre. Un 
personnage énigmatique est enfermé dans un cadre et regarde d’un air triste, accablé, les jouets 
de la guerre. Il est figé, enfermé dans son image et coupé du monde extérieur, comme absent. 
Son nez se transforme en une brosse à dents démesurément longue, il porte sur sa veste 
des épaulettes-poissons et son costume, fait d’éléments disparates, tourne en dérision l’uniforme 
du militaire. A travers ce dessin, Gérard Nicoulaud pose des questions existentielles, et 
nous invite à réfléchir sur notre vision du monde.

Techniques
Ce qui frappe dans ce dessin, c’est la finesse des traits et des couleurs, le réalisme des détails. Ils
soulignent la cruauté du réel (le soldat de plomb, le char-radio), confronté au personnage décalé et
dessiné d’une manière faussement naïve. L’espace et le temps sont exprimés par le jeu du cadre, qui
délimite l’espace intérieur et l’espace extérieur ; et en même temps, les deux se confondent par la
transparence du flacon de verre qui superpose ces deux mondes.



Danseuse nue
Eddy Vitalone



Eddy Vitalone

Danseuse nue
Tableau 79,5 x 60 cm

Toile sur châssis, peinture acrylique
Date d’acquisition : 20 janvier 2007

Biographie
Eddy Vitalone est né à Moulins, le 6 février 1984. Après des études à l’Ecole des Beaux Arts 
de Clermont-Ferrand, il a choisi l’Allier pour installer son atelier.
Ce jeune artiste qui se définit comme « déjanté, excité, perturbé », ne cesse de provoquer, 
choquer, marquer l’esprit des visiteurs lors de ses expositions. S’inspirant du milieu dans 
lequel il vit, Eddy Vitalone aime prendre des libertés avec les concepts qui lui ont été enseignés.
Artiste touche-à-tout, Eddy Vitalone utilise la performance, la vidéo, la photographie, la poésie 
contemporaine, la sculpture, la peinture… afin d’exprimer et de faire connaître son univers, 
son « petit monde imaginaire » dans lequel il évolue, vit et rêve.
Il a exposé depuis 2000 en France (à Yzeure en 2007) et à l’étranger. Il expose en permanence 
au Musée Centre d’Art de Lapalisse dont il est membre.
Passionné de pêche et de nature, il a rassemblé avec Luis Marcel les œuvres de nombreux 
artistes de l’association l’Art en Marche du Musée de Lapalisse et a organisé avec lui 
l’exposition La pêche à la ligne, exposition itinérante en France et à l’étranger, qui a été 
accueillie par Yzeure au château de Panloup en mars 2008.

L’œuvre
Personnage surdimensionné par rapport à la pièce, la Danseuse nue joue avec son ombre et 
semble fascinée par l’effet de son corps projeté sur le sol, qui se transforme en figure grotesque. 
D’ailleurs, peut-on parler de danse, ou bien est-elle figée dans sa propre contemplation ?
Le jeu exagéré des doigts, les disproportions de la tête et des bras, les lignes de fuite du plafond 
accentuent le personnage et renforcent le caractère provoquant, presque obscène de la danse.

La technique
L’ensemble de son œuvre nous offre une peinture brute, intuitive et colorée.
Très inspiré par la BD, le Pop Art et les créateurs des années 1960-1980, Eddy Vitalone
utilise principalement l’acrylique pour sa peinture. Les couleurs sont vives , saturées, 
souvent fluo et les contrastes violents : autant d’éléments qui provoquent le spectateur.
L’utilisation des couleurs primaires rappellent aussi les peintres de l’Art brut auquel 
Eddy Vitalone se rattache volontiers par sa démarche inventive et très personnelle.



Mannequin
Jean-Yves Béziau



Jean-Yves Béziau

Mannequin
Tableau 73,5 x 53,5 cm

Photographie sous verre
Date d’acquisition : 12 mars 2007

Biographie
Jean-Yves Béziau a suivi des études de philosophie, de cinéma et de logique mathématique. 
Après des recherches en France, en Pologne, au Brésil et aux Etats-Unis, il travaille actuellement 
en Suisse où il enseigne à l’institut de logique de Neuchâtel. Parallèlement, il pratique la 
photographie. Il a exposé en décembre 2006 au château de Panloup avec Catherine Duquaire 
et Bruno Van Belleghem, dans le cadre d’une résidence d’artistes à Yzeure. Il est l’un des six
membres fondateurs de l’Electrobolochoc, collectif de créateurs interdisciplinaire qui a organisé
depuis 2005 des rencontres avec différents artistes et intervenants (danse, concerts, conférences,
expositions, performances, vidéo) au château de Veauce (03) en 2005 et 2006 ; au château 
de Saint-Gérand-de-Vaux (03) en 2007 ; au château du Bostz (03) en 2008.

L’œuvre
Jean-Yves Béziau pratique la photographie figurative. L’un des thèmes majeurs de son travail 
est celui de la fenêtre, à la fois frontière entre l’intérieur et l’extérieur et source de lumière.
Il traite ses sujets en clair-obscur, jouant avec les reflets de la lumière du jour, à la manière 
des peintres flamands. Ici, le mannequin est centré sur la photo et se tient de trois-quarts, 
le visage et le buste en pleine lumière, les cheveux dans l’ombre.
La lumière provient de deux sources différentes et contrastées : de côté, la lumière du jour 
blanche, tamisée par une fenêtre à vitraux ; au-dessus, la lumière artificielle, jaune-orangée.
Ces deux sources lumineuses accentuent le contraste entre virtuel et réalité, entre 
l’hyperréalisme du mannequin et l’expression lointaine, rêveuse de son sourire et de son regard.

Technique
La photo est prise au flash, avec une composition en diagonale qui sépare le tableau en deux
parties : le haut de l’image dans l’obscurité, le bas en éclairage indirect.

www.electrobolochoc.fr



Espace transitionnel n ° 1
Bruno Van Belleghem



Bruno Van Belleghem

Espace transitionnel n° 1
Tableau 113,5 x 146 cm

Huile sur toile
Date d’acquisition : 12 mars 2007

Biographie
Bruno Van Belleghem a étudié à l’école Estienne, puis Duperré. Il est également diplômé 
de l’Ecole des Beaux Arts de Bourges et enseigne les arts plastiques. En 1991, le Salon 
des artistes français du Grand Palais lui décerne le prix spécial du jury. Il a exposé 
en décembre 2006 au château de Panloup avec Catherine Duquaire et Jean-Yves Béziau, 
dans le cadre d’une résidence d’artistes à Yzeure. Il est l’un des six membres fondateurs
de l’Electrobolochoc, collectif de créateurs interdisciplinaire qui a organisé depuis 2005 
des rencontres avec différents artistes et intervenants (danse, concerts, conférences, 
expositions, performances, vidéo) au château de Veauce (03) en 2005 et 2006 ; au château 
de Saint-Gérand-de-Vaux (03) en 2007 ; au château du Bostz (03) en 2008.

L’œuvre
Les banlieues, les aéroports, les aires d’autoroute sont des espaces de solitudes et de désaffection.
Rien ne s’y passe, ne laisse de traces. Ici, on passe. Ces non-lieux prolifèrent, uniformes et 
interchangeables, se déclinent en paysages discontinus faits de zones incertaines aux frontières 
mouvantes. C’est justement ce qui intéresse particulièrement Bruno Van Belleghem, dont 
les thèmes favoris sont l’espace, le paysage, la vitesse et le déplacement.
L’espace transitionnel n°1 est ici délimité par la ligne horizontale d’un pont routier en premier plan,
légèrement incliné, comme pour suggérer la vitesse. En deuxième plan, la ligne verticale d’un 
poteau électrique coupe l’espace en deux parties et ses lignes à haute tension symbolisent 
ces paysages de banlieue, entre campagne et urbanisme. Le troisième plan, dans la brume 
(la pollution ?), laisse deviner une agglomération urbaine, précédée d’une colline dont l’arrondi
répond aux contreforts du pont. La composition est classique, sur le principe de la division du tableau
en trois tiers, et sur celui de la diagonale, qui traverse la toile de l’angle en haut à gauche en longeant
les lignes électriques, à l’angle en bas à droite où elle se prolonge par les contreforts du pont.

Technique
Le tableau est peint à l’huile, avec un très beau dégradé du jaune au bleu pour le ciel. C’est une
peinture figurative, très réaliste.

www.electrobolochoc.fr



Le corbeau et le renard
Sophie Hamel-Galvao



Sophie Hamel-Galvao

Le corbeau et le renard
Tableau 116 x 89 cm

Toile sur châssis, peinture acrylique
Date d’acquisition : 7 juillet 2004

Biographie
Sophie Hamel-Galvao est née le 9 septembre 1965 à Montréal (Québec, Canada). 
Elle travaille et vit depuis 1994 en France à Forges-les-Bains (Essonne) et retourne 
fréquemment au Canada pour ses expositions. 
Elle a reçu une double formation en arts plastiques et  musique, enseigne le piano et avoue 
que son activité musicale complète à merveille sa création picturale. Elle collabore régulièrement
à des créations collectives et interdisciplinaires, et anime des ateliers de pratiques artistiques 
pour enfants. Depuis 1993, elle a participé à de nombreuses expositions personnelles 
et collectives en France et à l’étranger. Elle a créé l’association Faire sourire la vie, qui 
rassemble des artistes voulant «  placer l’art comme un échange de générosités pour 
faciliter le don, et apporter du bien-être à la vie des autres. »

L’œuvre
Cette peinture figurative, de type plutôt expressionniste, représente la fable de La Fontaine 
Le corbeau et le renard. Ce n’est pas une copie du réel ou d’une narration, mais une relecture, 
une ré-interprétation du texte. 
Le moment choisi est celui où maître corbeau, flatté par le renard (« Que vous êtes beau ! »), vient
de lâcher le fromage qu’il tenait dans son bec. Sa honte et son dépit s’expriment par son air sombre
et renfrogné, et son double, peint en gris derrière lui, qui se détourne de la scène. Sa couronne 
de maître tombe, et le voilà déchu de son titre. Le renard, quant à lui, est content et fier, il a presque
l’air de sourire ! Il regarde avec satisfaction le fromage qui va apaiser sa faim. Ses couleurs 
sont chaudes, avec des touches claires qui mettent son pelage en valeur.
Le fromage est l’élément phare du tableau, et sa note de couleur lumineuse exprime symboliquement
l’astre du soleil, et aussi la faim du renard. A plusieurs endroits du tableau, l’artiste a écrit 
des extraits du texte de La Fontaine, encadrés, qui racontent les différentes séquences du moment.

La technique
L’artiste a peint essentiellement à l’acrylique, mais a également utilisé des techniques mixtes :
pastel gras pour cerner les personnages et mieux souligner leurs expression, crayon de papier pour
calligraphier les mots de La Fontaine. La peinture est appliquée par touches robustes, précises, 
très colorées et dynamiques. Le tableau est composé d’une manière classique par le jeu 
des diagonales (avec alternance des éléments rectangle, couronne, rectangle, fromage),  
qui permet une bonne narration de l’œuvre par le regard, les yeux des animaux.



Rouge fusion
Pierre-Yves Beltran



Pierre-Yves Beltran

Rouge fusion

Dessin peinture acrylique et pastel
Date d’acquisition : avril 2012

Valeur : 450 €

Biographie
Pierre-Yves Beltran est né à Oran (Algérie). Il a fait des études d’architecture à Montpellier et à Paris.
Il vit et travaille à Montpellier et a participé à de nombreuses expositions : Montpellier, La Grande
Motte, Sète, Béziers, Pézenas, Toulouse, Pau, Montrouge, Paris...

L’ensemble de son œuvre procède d’une conjonction subtile entre le figuratif et l’abstrait, sans 
frontière picturale. à travers des portraits, des objets, des scènes intimistes, l’artiste nous ouvre à 
son imaginaire ponctué d’éléments du réel, créant ainsi un autre réel palpable. Les ouvertures sur cet
univers sont représentées par des portes, des fenêtres, des paysages lointains et géométriques, des
plans structurés par l’horizon, des nuages singuliers qui traversent la toile d’une manière incongrue. 
La palette de ses couleurs, riche et souvent surchargée, renforce les formes et l’enchevêtrement des
perspectives, soulignant ainsi une réalité forte des sujets qui préoccupent l’artiste.

L’œuvre
« Rouge  fusion » représente une femme nue debout dans un paysage à dominante rouge. Le ciel
rose clair contraste fortement avec le fond du paysage rouge. A droite du personnage, un arbre aux
branches et au tronc striés de traits clairs en diagonale, comme pour évoquer l’écorce et l’ébauche
d’un feuillage.
à sa gauche, des fleurs bleues et vert pâle, sur de longues tiges soulignées d’un trait brun épais qui
leur donne volume et profondeur.
Le personnage est traité de manière stylisée et présenté à la fois de face (le torse avec les seins) et
de dos (les fesses très modelées). Sa tête est entourée d’une longue chevelure qui lui tombe sur les
reins à droite. Comme l’arbre et les fleurs, son corps est peint en brun sur fond rouge avec un double
contour de lignes claires, l’une au trait épais et l’autre très fine qui surlignent la silhouette.

La technique
« Rouge  fusion » est peinte à l’acrylique sur papier, rehaussé de pastel gras. Les traits de pastel
clair sur fond  brun rouge donnent du volume et de la profondeur aux éléments du réel, personnage,
arbre, tout en se fondant dans la dominante rouge du tableau.



Julia
Sonia Mandel



Sonia Mandel

Julia

Sculpture  
Dimensions :  H 17 x 10 x 15 cm

Bronze
Date d’acquisition : avril 2012

Valeur : 900 €

Biographie
Sonia Mandel est née en 1937 à Paris de parents polonais. Son  père, ébéniste d’art, lui a donné le
sens du beau et le goût pour les matières nobles et naturelles. Elle aurait aimé faire les Beaux-Arts,
mais la vie en a décidé autrement. Jusqu’au jour où une sculpture en pierre, lors d’une exposition, 
a réveillé son désir de création. Ce fut une révélation et une seconde naissance : elle voulait modeler
les matériaux, revenir aux origines du monde, façonner la terre. 
Elle commence la sculpture en 1997 à la Maison des Artistes de Nogent-sur-Marne et se forme en
fréquentant plusieurs ateliers à Paris et dans le sud de la France. à partir de là, sa vie prend une
nouvelle dimension : « l’art apprend à regarder et surtout voir, à mieux connaître l’Homme. Il permet
une connaissance intérieure de l’univers, de l’humanité, qui nous oblige à aller vers l’essentiel, à don-
ner de nous-mêmes ».
Après avoir sculpté d’après modèle vivant, elle cherche ensuite une expression plus libre lui permettant
de laisser libre cour à son imagination en stylisant les corps, tout en restant dans le figuratif et en 
affirmant son propre style.

Au fil des années, elle participe à de nombreuses expositions, à Paris, dans le sud, en Belgique et
remporte plusieurs prix.
Depuis 1981, elle habite dans le Gard où sa passion pour la sculpture peut s’épanouir.

L’œuvre
« Julia » représente une jeune femme assise, la tête et les bras repliés, le haut du corps comme 
enroulé sur lui-même. Les jambes sont à demi repliées, dans une pause qui accentue les rondeurs
féminines. Ce corps sombre et lumineux à la fois, aux lignes épurées, sans détail corporel apparent,
prend un caractère étrange, mystérieux, et dégage une émotion pleine d’humanité.  Le caractère 
secret de Julia se révèle dans la sensualité des  formes et la douceur des angles arrondis qui ac-
crochent la lumière sur le noir brillant de la matière.

La technique
Le sujet est d’abord modelé, façonné dans l’argile avec les outils propres au modelage appelés
ébauchoirs. Une fois sèche, la sculpture est moulée dans du plâtre, puis confiée à un fondeur qui va
couler du bronze dans le moule. Le bronze employé pour la fonte de « Julia » contient plus de 85 %
de cuivre. Une fois le travail du fondeur terminé, le sculpteur polit et patine l’œuvre jusqu’à lui donner
cet aspect caressant qui souligne la féminité du sujet.

www.soniamandel.com



Les triplettes de Belleville



Cama

« Les Triplettes de Belleville »
Sculpture

Dimensions : hauteur 78 cm
Date d’acquisition : 2011

Valeur : 750 €

Biographie
Christine Depeige, dite Cama, est née à Châtel-Guyon.  Après avoir suivi une formation de tailleur de
pierre à l’Ecole d’Architecture de Volvic, elle commence par sculpter la pierre de lave de sa région.
Certifiée tailleur de pierre, elle se forme par la suite à l’AFPA de Montluçon et obtient un CAP de mé-
tallier-ferronnier. Passionnée par le travail de cette matière, elle s’adonne aujourd’hui à la production
de sculptures figuratives en acier trempé. Son atelier, rue Pierre Leroux à Montluçon, est ouvert au
public chaque année de fin novembre à fin décembre. Elle y présente ses nouvelles créations et ex-
pose dans le cadre de différentes manifestations artistiques comme « Ailleurs et plus tard » en 2008
ou « Grand chantier » en 2010.  

L’œuvre
Cette bande de métal verticale posée sur un socle est rythmée par des ouvertures où apparaissent
des personnages qui donnent vie et animent la sculpture.
L’aspect brut de la matière est accentué par des contours non lisses et des marques de soudures ap-
parentes. L’artiste parvient néanmoins à créer une ambiance légère de par le thème abordé. Avec le
titre évocateur du film « Les Triplettes de Belleville », elle ajoute à la sculpture une touche de poésie
et de fantaisie.
Cama dispose ses trois personnages schématisés au niveau des trois ouvertures rectangulaires qui
suggèrent les fenêtres d’un immeuble. Les volets s’ouvrent vers l’intérieur et invitent le spectateur à
tourner autour de l’œuvre pour découvrir tous les détails cachés de la sculpture. L’artiste nous offre
une œuvre où se mêle figuration et imaginaire, travaillée dans une matière froide qui prend vie.

La technique
Grâce à la maîtrise de ses gestes et des matériaux, Cama crée des sculptures alliant force et beauté,
entre le froid du métal et de la pierre, et l’illumination  rendue par des feuilles d’or et par la patine. L’é-
motion demeure son premier moteur de création, imprégnée des expériences et des aléas de la vie.
Elle affectionne particulièrement les personnages longilignes au corps d’acier, posés sur des struc-
tures verticales, échelles ou plaques, donnant un élan de légèreté à l’acier.



Les barques
Alain Bachelard



Alain Bachelard

Les barques

Photographie numérique couleurs
Date d’acquisition : 15 juin 2008 

Valeur : 300 €

Biographie
Alain Bachelard est né à Monceau-les Mines en 1946.Il découvre la photographie à 21 ans, achète
son premier 6x6 et fait ses premiers nus.  Puis à 24 ans, il achète son premier 24x36 et apprend 
seul la photographie.
Après avoir été programmateur pendant sept ans, il décide en 1974 de se consacrer entièrement 
à sa passion, en s’orientant résolument vers la photographie poétique et abstraite. En même temps, 
il travaille dans un atelier de peintres et de sculpteurs .
Durant la période 1977 à 2007, il étudie plusieurs techniques et travaille simultanément  la photo
graphie de Nus (nus « abstraits » en noir et blanc), de Paysages ( réalisés avec des pellicules infra-
rouge) et de « Traces Urbaines »
.Une centaine de photographies d’Alain Bachelard est conservée au musée Nicéphore Niépce de
Chalon-sur Saône (71), et une trentaine au Musée de la Photographie de Charleroi, Belgique.
Il vit et travaille à Lyon.

L’œuvre
La photographie intitulée « Les Barques » fait partie des œuvres intitulées « Traces Urbaines » : 
il s’agit  de métamorphoser un sujet réel pour en faire une image plus ou moins réaliste, 
que le spectateur a le choix d’interpréter comme bon lui semble et d’en recréer la signification.
Ici, à partir d’une simple éraflure de peinture considérablement agrandie, l’artiste a crée une image
subjective qui rappelle un  paysage maritime, port de pêche imaginaire nimbé de brume où sont
amarrées des barques blanches.

La technique
Les photographies de Nus sont réalisées avec des pellicules argentiques dont le grain est choisi pour
son exagération, ce qui donne une forme d’abstraction au sujet.
Après des recherches en noir et blanc argentique sur l’abstraction dans la nature, l’artiste a réalisé
en 2007 ses premières « Traces Urbaines » en photographie numérique en couleurs, avec un objectif
macro qui transforme une simple trace en paysage imaginaire. Il a également étudié les traitements
de longue conservation des tirages .



Tête enroulée
Brigitte Pelen



Brigitte Pelen

« Tête enroulée »
Sculpture en ciment alumineux

Date d’acquisition : février 2009
Valeur : 550 €

Biographie
Brigitte Pelen est née en 1948 au Mans . 
Elle est entrée à l’école des Beaux Arts de Caen en 1966, puis à l’Ecole Nationale Supérieure des
Beaux Arts de Paris, dans l’atelier du sculpteur Etienne Martin, pour y suivre son enseignement du-
rant quatre ans.
En 1971, elle obtient le prix d’encouragement à la création artistique de la Ville de Paris.
De 19720 à 1989, elle s’installe dans les montagnes d’Auvergne pour y vivre de l’élevage .
Cette période laisse peu de place à la pratique artistique, mais est riche en découvertes et observa-
tions.
Puis elle reprend la sculpture dans la vie et dans le travail. De 1994 à 2004, elle est intervenante en
Arts Plastiques en milieu scolaire et extra-scolaire à Moulins. Elle anime un atelier hebdomadaire et
des stages de dessin et modelage pour tous publics à Souvigny.
Dernières expositions :
2005 : Galerie Thuillier à Paris, Centre des Métiers d’Art de Souvigny. 
2006 : 21ème salon Artistique et Contemporain à Désertines, Médiathèque de Moulins, château de la
Louvière à Montluçon.
2007 : L’Agalerie à Moulins.
2008 : Espace Bétemps à Bons en Chablais (74).
2009 : Maison des Arts et des Sciences à Yzeure, Espaces Culturel La Pléïade à Commentry.

L’œuvre
Les êtres humains et leurs sentiments sont au centre du travail de Brigitte Pelen, qu’il s’agisse de la
quête des origines de l’humanité, de portraits : c’est une tentative de rencontre avec le côté mys-
térieux et unique de tout être.
Elle éprouve  également un intérêt pour les formes animales et végétales, et leurs phénomènes de
métamorphoses et de croissance.
L’original de la « Tête enroulée » date de 1992. Au départ, l’artiste a fait le portrait d’une femme coif-
fée d’une sorte de béret. Puis elle a repris ensuite ce travail en s’affranchissant de la ressemblance
et du réalisme pour arriver à cette « Tête enroulée », tout d’abord nommée « L’implorante », aux
larmes minérales.

La technique
L’original de la sculpture a été modelé en argile, puis moulé en plusieurs parties dans un moule en
élastomère permettant plusieurs tirages d’une même œuvre (8 maximum numérotés et 4 épreuves
d’artiste).Vint ensuite la coulée en ciment alumineux, puis la patine à la cire de l’épreuve obtenue.

www.brigittepelen.fr



L’œuvre noire
Frédéric Bouesnard



Frédéric Bouesnard

L’œuvre noire
acrylique sur papier 30 x 30 cm

Date d'acquisition : 2008
Valeur de l'œuvre : 100 €

Biographie
Frédéric Bouesnard, né à Montluçon le 14 février 1959, vit et travaille comme architecte dans la 
région montluçonnaise. Sa venue à la peinture s'est faite par le biais de sa formation d'architecte 
(un travail sur la conception d'un décor de théâtre). Sa première exposition a eu lieu à la galerie 
Galloni d'Istria, à Montluçon en  1989. Il a aussi exposé à la Maison des arts et des sciences, à
Yzeure, en 2008.

L’œuvre
Ce portrait sans réel visage, ou plus exactement ce visage défiguré, décharné, désincarné, évoque
un reflet allégorique de notre société comme à travers un miroir déformant. Toutefois, vu sous un
autre angle, ce portrait révèle une certaine réalité, à la manière des écorchés des anciennes
planches anatomiques méditant sur le devenir de la médecine et celui de l'humanité.
Il est aussi comme une vision éphémère d'un moment incertain, celui d'une "rencontre imprévue,
peut-être involontaire, avec l'homme ou la femme dont l'amour changera notre univers, rencontre au
coin d'une rue ou à travers le reflet d'une vitrine", comme l'imagine Georges Steiner dans son livre
"Réelle présence".

La technique
"L'œuvre au noir " est peinte à l'acrylique noire sur papier, en un mélange d'à-plats opaques et 
de traits rapides qui laissent place à de larges zones claires.
Paradoxalement, la lumière est présente par l'ombre, sa résultante négative. Sous formes de 
différentes taches noires disposées dans un certain ordre, elle met en valeur une certaine idée 
du clair obscur, en vision ectoplasmique et cliché radiographique.



Saute-mouton
Claude Fromenty



Claude Fromenty

« Saute-mouton »
Sculpture

Bande plâtrée, brins de laine
Peinture acrylique

Biographie
Claude Fromenty est née le 4 août 1937 à Charlieu (Loire)
Elle vit et travaille dans le Rhône.
Plasticienne autodidacte, elle a d’abord travaillé la terre ; puis à partir de 1988,  elle crée des 
sculptures en papier mâché . L’univers de Claude Fromenty est à la fois insolite, ludique et poétique.
A partir d’objets du quotidien qu’elle détourne de leurs fonctions, elle crée des masques, person-
nages, animaux,  pleins d’humour et d’émotions. Ses œuvres font souvent références à celles du
Facteur Cheval.
Elle expose régulièrement en France et à l’étranger, et en permanence au musée de l’Art en Marche
de Lapalisse (03) et de Hauterives (26), qui accueillent les œuvres des artistes se rattachant 
au concept de l’art brut, de l’art aingulier, ou de l’art contemporain populaire, comme aime 
à le préciser Luis Marcel, fondateur de ces deux musées. 

L’œuvre
« Saute-mouton est l’une des sculptures de la série « Les Poutons Miteux » de Claude Fromenty.
On comprend aisément le jeu de mot de l’artiste quand on voit l’aspect des moutons…pas franche-
ment en bonne forme !Ils regardent de côté d’un air accablé, comme s’ils portaient un  lourd fardeau
sur leur laine clairsemée. 
Les sculptures de Claude Fromenty en plâtre, papier mâché, fer écrasé, bouts de tissus, sont, sous
leur aspect faussement naïf, de véritables objets d’humour.

La technique
Le corps des animaux est construit avec des bandes plâtrées sur lesquelles l’artiste a collé de la toile
de jute, elle-même recouverte partiellement de plâtre et de crins de cheval.

Art Brut
Ce terme a été inventé par Jean Dubuffet en 1945 pour désigner des « œuvres ayant pour auteurs
des personnes étrangères aux milieux intellectuels, le plus souvent indemnes de toute éducation
artistique, et chez qui l’invention s’exerce, de ce fait, sans qu’aucune incidence en vienne  altérer la
spontanéité » (Jean Dubuffet). 
Le Musée de l’Art en Marche de Lapalisse expose des artistes de l’art brut, dans un univers étrange
et bouleversant, entre témoignages, histoires, rire, délire et humour, où se mêlent liberté créatrice et
émotions.

www.artenmarche.canalblog.com



Sans-titre
José Dubois



Sans-titre
Jean-Michel Lartigaud



Jean-Michel Lartigaud

Sans titre
Collage sur vélin d’Arches, 

techniques mixtes
(peinture et matériaux divers)

Date d’acquisition :  février 2008
Valeur : 700 €

Biographie
Jean-Michel Lartigaud est né dans l’Allier. Il vit et travaille à Bizeneuille. Après une formation aux
Beaux-Arts et à l’école des Arts Décoratifs d’Aubusson en art mural , il commence une collaboration
avec différentes manufactures dont les lissiers  tissent ses cartons à Aubusson. Continuant parallèlement
la peinture, il élargit peu à peu son champ d’exposition et acquiert son statut de peintre professionnel
dès 1973 (Maison des Artistes à Paris).
En 1999, lors d’une exposition rétrospective, cinq périodes étaient  présentes :
- Les  Wight Spirit (période 60) : peintures inspirées du mouvement psychédélique.
- Les Structures (période 70) : compositions abstraites au couteau.
- Les Perspectives (depuis 80) : bas-reliefs avec des incrustations de métaux, de bois et de terre
cuite.
- Les Chroniques (depuis 70) : peintures circonstancielles se rapprochant du dessin satirique.
-Les Voyages Immobiles (depuis 70) : recherches abstraites.
Actuellement , ses œuvres sont dispersées dans de nombreux pays et ont été acquises par des 
collections privées et publiques.

L’œuvre
Il s’agit d’une peinture abstraite , avec des études de matières et des recherches de différentes 
techniques. Ici, pas de figuration ni de dessin, mais une forme de «  paysage immobile ». 
Les contrastes de couleurs et des lignes brisées sombres viennent rythmer et  structurer l’espace
pictural. 
Au centre, un éclat de rouge vient contrebalancer un à plat de bleu sombre sur la partie gauche du
tableau, tandis que l’espace s’ouvre et s’éclaircit sur la partie droite.
Tous ces éléments contrastés contribuent à donner une grande force à l’œuvre.
    

La technique
Pour cette peinture « Sans titre », l’artiste a utilisé des collages de différentes matières sur  du papier
Velin d’Arche Les reliefs produits par les collages s’ajoutent aux contrastes de couleurs primaires et
contribuent à la structuration très construite de la peiture.
Depuis 1973, Jean-Michel Lartigaud poursuit ses recherches en variant les supports et les matériaux.
Sa technique est riche, abondante et variée. Toutes ces techniques en constante évolution en font un
artiste complet, en perpétuel mouvement, et échappant aux cadres habituels.
www.lartigaud.com



Le saxophone
Josette Demain



Josette Demain

Le saxophone
Linogravure

Date d’acquisition : 2013
Valeur de l’œuvre : 150 € 

Biographie
Josette Demain est une artiste graveur qui travaille, entre autres, pour l'atelier collectif de l'associa-
tion « Aqua Forte » à Reims en Champagne. L'association, créée en 1998, poursuit deux activités :
des ateliers de pratique de la gravure (30 graveurs) et l'organisation d'expositions pour promouvoir
l'art de l'estampe.
L'atelier, en partenariat avec la ville de Reims, ouvre ses portes au public plusieurs fois par an pour
des démonstrations des différentes techniques qui permettent de découvrir les secrets de la gravure.

L’œuvre
Ce tableau, signé et daté de 2012, a été offert à la ville d'Yzeure par l'orchestre national A Vent'Age
dans le cadre d'un concert d'instruments à cuivre donné à Yzeurespace en 2013. Il a probablement
été gravé pour l'orchestre puisqu'il représente un saxophone, très largement utilisé par ces musi-
ciens.
Le tableau parle de lui-même et détaille la partie principale de l'instrument sans en montrer le bec.
L'artiste a utilisé des traits plus ou moins fins ou soulignés pour mettre en valeur le système de
tringles (partie en haut à gauche), le tuyau principal sur lequel sont fixées les clés, la garde des clés
(en bas à gauche) et le pavillon d'où sort le son.

La technique
La technique employée ici est la gravure sur linoléum. Elle permet de s'exercer assez facilement à
l'art de la gravure, y compris en plusieurs couleurs. Le motif choisi peut être dessiné directement sur
une plaque de lino, mais on peut également préparer un croquis au crayon, à l'encre de Chine ou
avec un calque.
Puis le dessin est gravé sur le support à l'aide de gouges plus ou moins fines pour obtenir des traits
plus ou moins marqués. Comme pour le bois, plus les entailles sont larges, plus elles doivent être
profondes pour éviter les problèmes à l'encrage. La plaque est encrée avec de l'encre d'imprimerie à
l'aide d'un rouleau puis passée sous une presse et mise à sécher.
On peut faire plusieurs tirages, mais ceux-ci sont plus limités que pour la gravure sur bois ou pierre à
cause de  l'écrasement du matériau plus tendre. Néanmoins, on peut assurer une dizaine de tirages
sans que la netteté du trait ne soit altérée.

www.aquaforte.fr
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Laurent Hazgui

Conflits gelés
Photographie

Date d’acquisition : 2011
Valeur de l’œuvre : 350 €

Biographie
Etabli à Paris, Laurent Hazgui est né en 1977 d'une mère polonaise et d'un père tunisien. Il est
photo-journaliste et journaliste-rédacteur depuis 2002. A travers l'écriture et la photographie, il in-
forme et raconte histoires et actualités par le biais de journaux (Le Figaro, Times magazine, l'Human-
ité…) Il effectue un important travail de reportage qui le plonge dans l'actualité sociale et politique de
la France. A l'étranger, il approfondit une réflexion sur les conséquences de la chute du communisme
dans les pays de l'ex-Union soviétique et dans les Balkans.
Son travail est régulièrement publié et reconnu par la presse. Il est également diffusé par le groupe-
ment de journalistes indépendants Fedephoto. Personnalité passionnée et engagée, il est membre
du collectif de journalistes Les Incorrigibles et membre fondateur du site de diffusion de photos poli-
tiques french-politics.com
Parmi ses nombreuses expositions, il a présenté à la Maison des arts et des sciences en novembre
2010 « Ossétie du Sud, le réveil d'un conflit gelé », dans le cadre de l'année de la Russie en France.

L’œuvre
La série de photos de Conflits gelés raconte un monde morcelé de territoires où la vie semble s'âtre
arrêtée le 26 décembre 1991, à la chute de l'Union soviétique. En 2008, Laurent Hazgui se rend en
Ossétie du sud, pays anciennement communiste. Dans les gravats du parlement bombardé par les
Géorgiens, il découvre une énorme statue de Lénine, brisée. Le vestige de ce buste se confond avec
les ruines environnantes.
L'artiste tente de traduire le sentiment des populations manipulées, meurtries par la guerre et la
chute du régime. Il veut montrer la fragilité d'une population et de ses croyances. Cette photographie
emplie de nostalgie possède un aspect symbolique très fort. La focalisation sur le sujet et les
couleurs froides dominantes accentuent cette dimension de recueillement et de mémoire.
L'artiste s'appuie sur l'esthétique des ruines et des vestiges pour créer une œuvre emplie de sym-
boles et de réflexion profondes sur les hommes et le monde.

La technique
A partir d'une approche documentaire, Laurent Hazgui expérimente, réfléchit et teste différents
cadrages pour exprimer la symbolique de sa photographie. Il se focalise sur certains élément plus ou
moins nets pour diriger le regard du spectateur et le conduire à une lecture précise de l'œuvre


