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crépusculaires coïncidaient à merveille avec 
l’esprit de l’Europe du début XVIIe siècle , et au 
fort sentiment de précarité qui se répandait 
à la suite de la guerre de Trente Ans et des 
épidémies de peste.
Triomphant de cette époque trouble, les 
« vanités »  (catégories de natures mortes), 
destinées à mettre en évidence l’inconsistance 
et la fragilité de la vie humaine au moyen de 
motifs symboliques (fleurs, bougies, bulles 
de savon, miroir…), ces peintures méditatives 
trouvèrent grâce au Clair-Obscur un moyen 
d’expression unique.

Fragiles et émouvantes “vanités” 
contemporaines

C’est en poursuivant le chemin des vanités, 
œuvres silencieuses et spirituelles qu’Emmanuel 
Pereire, peu de temps avant son décès, en livre 
une version contemporaine. La lumière vacillante 
est représentée de manière imposante dans 
une série de peintures qu’il intitule Vanitas, où 
un face à face est instauré entre le personnage 
esquissé de façon schématique et une bougie 
aux proportions démesurées. Ce cycle de 
peintures d’Emmanuel Pereire confronte 
l’immuable (la lumière) à l’éphémère (la vie 
humaine), avec une austérité caractéristique à 
ce sujet.
Avec Paramor (détournement des célèbres 
images glamour de la société de cinéma 
américaine Paramount) ou More, More, Jean-Luc 
Verna et Saâdane Afif ré-insufflent à la vanité 
une dynamique actuelle. Avec en trame une 
question posée sur notre époque : comment 
notre société de l’image, du culte de la beauté 
parfaite et d’une jeunesse éternelle échappera-
t-elle à la Nuit et au déclin qu’elle symbolise ? 

Nocturne vision – quand le réel s’efface

Les êtres que nous rencontrons la nuit sont 
d’autant plus impressionnants qu’ils semblent 
dénués de forme ou toujours sur le point d’en 
acquérir une nouvelle. Lorsque la nuit tombe, 
nous redécouvrons ce qui nous entoure. 
Couleurs, formes, dimensions, notions de 
proximité ou d’éloignement, tout est bouleversé. 
L’exposition met à l’honneur ces visions étranges 
et surprenantes, muées, transfigurées par 
l’obscurité.
Des animaux fantomatiques aux déplacements 
curieux que Christine Laquet montre dans la 
vidéo Tir de Nuit, aux arbres fantasmagoriques 
peints par Romain Bernini ou photographiés par 
Gerard Byrne… la Nature révèle une dimension 
inhabituelle, une face cachée tour à tour 
effrayante et sublime. 
Naît ici face à nous cette force du mystère d’une 
nuit où l’homme privé d’une vue coutumière, 
ressent et perçoit différemment l’espace, qui 
se révèle avec son voile enveloppant propice 
à faire ressortir la vertigineuse proximité des 
choses. 
Cette nuit dense peuplée de surprises et 
d’apparitions, de formes métamorphosées que 
les artistes du Surréalisme ont saisi pour ce 
qu’elle offrait : une porte vers l’imaginaire.

Ode à la nuit
Exposition du 13 avril au 3 juin 2023
Vernissage le 12 avril à 18h 

Saâdane Afif, Neal Beggs,
Romain Bernini, Gerard Byrne, 
Armen Eloyan, Makiko Furuichi, 
Christine Laquet, Emmanuel 
Pereire, Pierrick Sorin, Patrick 
Tosani, Jean-Luc Verna

→ 11 artistes, 20 œuvres de la 
collection du Frac des Pays de la 
Loire

—
Mis en place dans le cadre de la politique de 
décentralisation culturelle au début des années 
1980, les Frac constituent un outil innovant 
d’aménagement culturel du territoire.  
Au nombre de 23, ils œuvrent au développement 
de leurs missions essentielles : constituer une 
collection d’art contemporain, la diffuser en 
région au sein de structures partenaires, et 
faciliter la découverte des formes les plus 
actuelles de l’art. Implanté à  Carquefou et 
Nantes, le Frac des Pays de la Loire développe 
en parallèle un programme d’expositions en 
région. 

Le partenariat inédit tissé entre la ville de 
Challans et le Frac se décline sous la forme d’une 
exposition d’œuvres de la collection autour de 
la représentation de la nuit, poursuivant ainsi la 
thématique mise en place par les Folles Journées 
à travers une série de concerts qui ont eu lieu 
en ce début d’année 2023. 

«Tout ce qui nous inspire n’a-t-il pas les couleurs 
de la Nuit ?» écrivait Novalis dans ses Hymnes 
à la Nuit en 1800. Peintures, photographies, 
vidéos et installations réunies pour ce projet, 
traduisent la fascination des artistes pour ce 
sujet ainsi que l’ambivalence des sentiments 
éprouvés à la nuit tombée, entre émerveillement, 
crainte et effroi. 

L’invention d’un genre
 
Le XVIIe siècle fut marqué par « les peintres 
de la nuit », ces maîtres du Clair-Obscur, qui 
introduisirent en Europe de nouvelles palettes 
aux teintes resserrées, ténébreuses et 
puissantes de densité.
Le Caravage, le plus célèbre d’entre eux, fut le 
pionnier de cette voie, celui par qui le triomphe 
de  la gamme chromatique de la Nuit et de 
ses intenses contrastes arriva. Ces couleurs 



L’héritage du surréalisme 

Dans les années 1920, sous l’égide de l’écrivain 
André Breton, des artistes se regroupent au 
sein d’un mouvement du Surréalisme qui prône 
l’inattendu, le mystère, l’absurde, l’irrationnel. 
Puisant notamment dans les théories sur les 
rêves et sur l’inconscient de Sigmund Freud, 
ces artistes marqués par la première guerre 
mondiale et son lot d’atrocités, renouvèlent 
considérablement le vocabulaire artistique et 
ses techniques de création. 
La nuit perçue comme le moment le plus propice 
à cet éveil de l’imaginaire, est envisagée par eux 
comme une aventure riche d’inspirations. Objets 
détournés, transfigurés, composition à plusieurs 
(comme les cadavres exquis, ce jeu collectif 
consistant à faire réaliser un texte ou un 
dessin par plusieurs personnes sans qu’aucune 
d’elles ne puisse prendre connaissance des 
collaborations précédentes), le Surréalisme 
ouvre une voie encore fort empruntée 
aujourd’hui par les artistes et les écrivains. 
L’hybridation caractéristique de cette voie 
surréaliste se retrouve dans l’exposition 
notamment avec les œuvres de Neal Beggs - qui 
métamorphose un sac de couchage en joyau - 
de Patrick Tosani dont le rideau est fait de pluie 
« égale à peu près », ou encore de Emmanuel 
Pereire dont le dessin présente des animaux 
chimériques.

Cet esprit se lit aussi chez Pierrick Sorin, qui 
active le ressort de l’humour, de la dérision et 
de l’absurde dans ses œuvres, comme Réveils, un 
de ses premiers auto-filmage, où on le découvre 
en difficulté lorsqu’il s’agit de s’éveiller et de 
quitter le domaine des songes, si cher aux 
Surréalistes.

Nyx et les mythes de la Nuit

Nyx déesse grecque de la nuit, est l’une des 
divinités les plus anciennes. Son territoire, 
l’obscur inframonde se prolonge bien au-delà 
des enfers. Chaque soir la déesse vient sur 
terre pour y répandre son voile d’ombres, que 
sa fille Héméra disperse le matin venu. Redoutée, 
puissante, elle incarne les peurs originelles face 
au mystère de la nuit et de la mort. 

Sur l’ensemble des territoires, sont apparus des 
mythes liés à la nuit et à son secret insondable. 
En convoquant le légendaire Dracula, Armen 
Eloyan s’intéresse à cette figure sombre, cruelle, 
qui vit dans l’obscurité, et qui pour conquérir 
l’immortalité, se nourrit de la vitalité des autres. 
Le vertige de la nuit, les angoisses qui y sont 
liées, ont depuis la nuit des temps alimenté les 
plus belles et terrifiantes histoires. 

Makiko Furuichi évoque à travers sa série de 
dessins intitulée Célène,  la déesse grecque 
de la Lune Séléné, celle qui illumine les nuits. 
Dans ses aquarelles réalisées sur fonds noirs, 
les personnages, qui s’apparentent davantage 
à des créatures hybrides sont fantomatiques. 
Leurs attitudes et leurs expressions sont 
grimaçantes, espiègles, moqueuses. Il existe un 
mot japonais pour désigner l’esprit grotesque 
de quelque chose de moche et rigolo : c’est le 
niyari. Il paraît donc difficile de savoir si nous 
sommes dans un rêve ou un cauchemar.  Avec son 
installation Daydream réalisée en 2020, on entre 
dans l’imaginaire de l’artiste. Les personnages 
peints sont ceux qui peuplent ses rêves nourris 
de mythes japonais où Makiko Furuichi a vécu et 
grandi. 

Entre émerveillement et peurs, cette ôde à la 
nuit s’offre comme un voyage, qui aurait pour 
seule consigne cette phrase de James Joyce 
dans Ulysse, « Ferme les yeux et vois ! »

Espace Jan & Joël Martel
1 rue de l’Hôtel de Ville
85300 Challans

02 51 49 18 99
culture@challans.fr

Exposition ouverte les mardi, 
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10h-12h et 15h-18h
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Saâdane Afif
& Studio deValence
More, More, 2008
de la série One, two, three, four, Posters

Sérigraphie noir et blanc 
110 x 70 cm
œuvre produite par le Frac des Pays de la Loire et le Frac Basse-
Nomandie
Acquisition en 2009
Collection Frac des Pays de la Loire

Né en 1970 à Vendôme (Loir-et-Cher), 
il vit à Berlin.

Invité au Frac en 2008, Saâdane Afif structure 
son exposition autour d’un thème récurrent dans 
son œuvre, la Vanité, et réunit nombre des codes 
du genre : le crâne, la bulle de savon, le miroir, la 
musique… Pour revisiter et questionner ces codes 
traditionnels, il initie un dialogue avec le duo de 
graphistes français deValence. En résulte d’étranges 
posters rock’n’roll et symbolistes qui remettent en 
jeu des codes de l’iconographie classique. Ici d’un 
miroir brisé s’échappe un motif qui pourrait tout à la 
fois être un nuage de fumée, une fleur, … symboles de 
l’éphémère des “choses terrestres”.

Ce dessin renvoie aussi aux pratiques des 
surréalistes*, “ces dessins automatiques”* à 
l’imaginaire puisé dans les rêves et les visions 
nocturnes.

* voir le glossaire des termes en fin de document.

Neal Beggs
Sleeping Bag, 2002

Sac de couchage et paillettes argentées
25 x 200 x 60 cm
Acquisition en 2009
Collection Frac des Pays de la Loire 

Né en 1959 à Lane (Irlande du Nord), 
il vit à Champtoceaux.

L’œuvre de Neal Beggs est attachée à une forme 
d’aventure particulière : l’escalade. Ex-alpiniste, il 
a gravi de façon semi-professionnelle de nombreux 
sommets. Une expérience qu’il restitue dans son 
œuvre en gommant cette limite qui séparerait l’art 
de la vie. Ses pièces, souvent « praticables » par 
le public, empruntent leur vocabulaire formel à ce 
sport (mur de grimpe, prises, etc.). Mais l’analogie se 
développe par-delà cette seule plasticité, l’artiste 
adapte en effet le principe de sa pratique sportive 
à son processus de création artistique.

Le sac de couchage, objet précieux pour l’artiste 
car il permet la survie des alpinistes lorsqu’ils 
gravissent de hauts sommets, apparaît tel un écrin 
inestimable et raffiné.



Romain Bernini
Him II, 2021

Huile sur toile
250 x 200 x 3 cm
Acquisition en 2022
Collection Frac des Pays de la Loire

Né en 1979 à Montreuil (Seine-Saint-Denis), 
il vit à Paris.

À la lisière du réel, la peinture de Romain Bernini 
nous questionne. L’étrangeté de ses couleurs et 
lumières vont de pair avec des sujets éternels 
comme le paysage, que l’artiste revisite en ce 
début de XXIe siècle où le vivant en péril se donne 
à voir au travers de visions oniriques.

Him II appartient à une série de peintures 
représentant, en formats imposants, des arbres 
comme seuls sujets. Tel des « portraits », ces 
peintures font résonner la présence aussi bien 
que l’aura de ces “totems” qui se dressent au milieu 
des forêts peintes. Les couleurs psychédéliques, 
stridentes, voire surnaturelles et leurs violents 
accords concourent à l’intensité de la vision de 
ces arbres qui nous font face. 

À la fois physiquement présents et fantomatiques, 
ils incarnent les visions de songes, au mystère 
insondable. Les forêts, territoires des peurs de 
l’homme sont omniprésentes dans les contes et 
légendes, lieux d’égarement, de la victoire du 
sauvage et de l’indompté, elles incarnent par 
essence le lieu où l’irrationnel triomphe.

Gerard Byrne

At the bridge where Lough Bray Lower drains into 
the Glencree river, Glencree, co. Wicklow, 2006
Beside Knockree, loking towards Crone and Bahana, 
Glencree, co. Wicklow, 2006
Somewhere between Tonygarrow and Cloon Wood, 
below Prince Williams Seat, Glencree, co. Wicklow, 
2006
de la série A country road. A tree. Evening

Photographies couleur
88 x 110 cm ; 89,5 x 114,5 cm ; 88 x 110 cm
Acquisitions en 2007
Collection Frac des Pays de la Loire

Né en 1969 à Dublin (Irlande), il vit à Long Island City 
(Etats-Unis).

L’œuvre de Gerard Byrne se construit autour 
de documents – publicités, articles, magazines, 
pièces de théâtre ou films – transformés en images 
nouvelles, intégrés dans des installations, des 
photographies ou des vidéos qui interrogent les 
codes et les conventions sociales de la culture 
populaire.

Ces photographies sont le résultat d’une réflexion 
sur la pièce de Samuel Beckett En attendant Godot 
dans une relation étroite entre la photographie et 
l’espace théâtral. En recherchant les endroits où 
se trouvait Beckett au moment de l’écriture de sa 
pièce, Gerard Byrne tente d’établir un lien entre 
l’espace littéraire et l’espace réel. Parcourant les 
routes d’Irlande, à la recherche du décor décrit 
par l’auteur pour la scène 1 de l’Acte 1 : “Route à 
la campagne, avec arbre. Soir.” Gerard Byrne ne 
montre pas la nature mais une mise en scène de 
celle-ci. Ces photographies s’offrent ainsi en écho 
à la peinture de Romain Bernini et ses couleurs 
surnaturelles.



Makiko Furuichi
Daydream, 2020

Tissu imprimé, tissu teint, tulle, fibre de verre, métal, plastique, 
laine acrylique, pâte polymère
300 x 300 x 220 cm
Acquisition en 2021
Collection Frac des Pays de la Loire

Née en 1987 à Kanazawa (Japon), 
elle vit à Nantes.

Makiko Furuichi développe une recherche picturale 
sur différents supports (toile, céramique, pâte 
polymère, kakemono, tissu, etc) et privilégie les 
techniques de la peinture à l’huile et de l’aquarelle. 
Le tracé au pinceau n’est jamais précédé 
d’esquisse dans le but d’en dégager une forme de 
légèreté, voire de hasard. Les personnages sont 
ceux qui flottent dans sa tête, dans ses rêves, 
dans son imaginaire. Originaire du Japon, l’artiste 
convoque aussi des références à son pays natal 
dans ses paysages, sa langue et ses mythes. Makiko 
Furuichi fait émerger de ses souvenirs des scènes 
de vie, des visages, des postures. Elle laisse sa 
mémoire guider sa main et tracer les formes floues 
d’un instant fugace. La vivacité des couleurs nous 
laisse une impression de légèreté, d’onirisme. 

Elle conçoit le projet Daydream en 2020, le cœur 
de l’installation est constitué d’une tente évoquant 
l’architecture d’un temple dans lequel on voit une 
forme vaguement humaine portant un pull et dont 
les mains sont faites de céramique et de pâte 
polymère colorée. Cette invitation à l’introspection 
permet à chaque spectateur d’entrer en contact 
avec la fantaisie personnelle de l’artiste.

Armen Eloyan
Dracula
de la série Dracula, 2004-2010

Un dessin issu d’un ensemble de cinq encres de chine sur papier 
59,5 x 42 cm
Acquisition en 2018
Collection Frac des Pays de la Loire

Né en 1966 à Yerevan (Arménie), 
il vit à Zürich (Suisse).

S’appropriant un ensemble de figures issues de la 
culture populaire (cinéma, bande dessinée, animé, 
musique, …) ayant baigné son enfance, Armen 
Eloyan déforme ses sujets sur le mode du 
détournement et de l’ironie. Humour et noirceur - 
voire horreur- se mêlent au sein de ses peintures 
et dessins dont l’expressionnisme exacerbé 
emprunte au mouvement de la Bad Painting. 
L’artiste propose une vision acerbe du monde 
contemporain dont il pointe et dénonce la vanité.

Ce dessin est issu d’une série qui s’articule autour 
du personnage de Dracula, figure d’épouvante 
venue du fond des âges et présente dans toute 
les cultures. Armen Eloyan a choisi de le 
représenter entouré d’un halo noir qui semble 
envahir progressivement toute la surface du 
papier. Une tension angoissante plane en 
permanence dans ces dessins. Tel un storyboard 
de bande dessinée, ils sont agrémentés d’une 
écriture manuscrite parfaitement illisible. Leurs 
sens demeurent énigmatique, comme s’il nous 
appartenait d’en réécrire l’histoire ou de choisir 
l’interprétation de ce célèbre mythe. Cette œuvre 
révèle la complexité du personnage de Dracula 
qui, au-delà d’être une éternelle créature 
assoiffée de sang, est avant tout un être maudit.



Makiko Furuichi
Célène 3, 2021

Célène 4, 2021

Célène 5, 2021
de l’ensemble Célène

Aquarelle blanche sur papier noir
31 x 41 x 2 cm chaque (avec cadre)
Acquisition en 2021
Collection Frac des Pays de la Loire

Née en 1987 à Kanazawa (Japon), 
elle vit à Nantes.

Cette série de dessins fait partie d’un ensemble de 
six aquarelles. Dans la mythologie grecque, Séléné 
incarne la déesse de la Lune et c’est bien dans un 
environnement nocturne que la scène prend place. 
L’utilisation de pigments blancs sur papier noir 
accentue cet effet lumineux. Les personnages, qui 
s’apparentent davantage à des créatures hybrides 
deviennent fantomatiques. Leurs attitudes et leurs 
expressions sont grimaçantes, espiègles, voire 
moqueuses. Il existe un mot japonais pour désigner 
l’esprit grotesque de quelque chose de vilain et 
rigolo à la fois : c’est le niyari.  Il paraît donc 
difficile de savoir si nous sommes dans un rêve ou 
un cauchemar. 

Makiko Furuichi souligne qu’elle a souvent « peint et 
dessiné des êtres joyeux, impatients, animalisés » 
l’animalité représentant pour elle « une possibilité 
de liberté sur laquelle les humains pourrait prendre 
modèle. »

Christine Laquet
Tir de Nuit, 2012 

Animation de photographies et vidéo en noir et blanc 
Durée : 5’21’’ en boucle 
Acquisition en 2013
Collection Frac des Pays de la Loire

Née en 1975 à Bron (Rhône), 
elle vit à Nantes.

La production multiforme de Christine Laquet (film, 
photographie, installation, peinture…) questionne 
notre rapport au temps, à l’Histoire, à l’art du semblant 
et du décor. Depuis plusieurs années, elle investit le 
champ de l’animalité et de la sauvagerie.

Tir de nuit est issue d’une réflexion sur la chasse, 
les pièges, la traque, la capture. À partir d’archives 
d’un proche de l’artiste, qui a mis en place au 
cœur d’un massif montagneux français des pièges 
photographiques (mécanisme automatisé déclenché 
par le passage d’animaux à proximité), l’artiste a 
réalisé un montage vidéo. « Ces animaux — dit l’artiste 
— pris au piège de l’image délivrent une pose qui me 
renvoie à l’acte photographique lui-même. Sa violence, 
sa poésie, sa beauté, de l’animal pris sur le vif, acteur 
et captif en même temps d’un témoignage qui, par 
cette technique, se rapproche de la caméra de 
surveillance en espace naturel ». 

L’animal apparaît de manière presque fantomatique et 
spectrale, étayant les mythes sur ces êtres sauvages. 
Christine Laquet fait le parallèle entre le vocabulaire 
de la chasse et celui de la pratique photographique 
(capture ; shoot ). À partir d’un matériau scientifique, 
elle crée une vidéo artistique, poétique, magique où la 
nuit révèle une autre réalité, un autre territoire : celui 
que les animaux arpentent protégés de la présence 
humaine.



Emmanuel Pereire
Vanitas, 1990

3 peintures d’un ensemble de 6 toiles
Acrylique sur toile
3 x 130 x 97 cm
Acquisitions en 1997
Collection Frac des Pays de la Loire
 
Né en 1930 à Paris, 
il décède en 1992. 

Emmanuel Pereire est l’auteur d’une œuvre 
picturale très variée. Formé à la peinture dans 
l’atelier de Fernand Léger, il acquiert une 
reconnaissance dès la fin des années 1960 : il 
expose au Palais des Beaux-arts de Bruxelles en 
1967, au MoMa à New York dès 1972 et à la Fondation 
Cartier à Paris en 1987.

Vanitas est une série d’interprétations du genre 
de la ”vanité”*, catégorie de « Nature Morte » 
apparue au XVIIe siècle visant à rappeler la 
fragilité de l’existence. Le même motif, décliné en 
trois couleurs, représente une bougie, symbole 
récurrent du temps qui passe et un personnage à 
la forme géométrique, abstraite et schématique. 
Cette série d’œuvres est une ré-interprétation 
des peintures de Georges de la Tour montrant 
Madeleine pénitente. À la tombée de la nuit, 
éclairée par une bougie, Madeleine est présentée 
en pleine méditation dans une tension dramatique 
accentuée par le clair-obscur de la scène. La 
même tension, la même dramaturgie se lit ici chez 
Emmanuel Pereire trois siècles plus tard, à travers 
ces peintures aux teintes nocturnes.

Emmanuel Pereire
Composition abstraite avec deux monstres de 
l’enfance 297, 1950

Encre de Chine sur papier, bois, verre
34 x 26,5 x 1,4 cm
Acquisition en 1997
Collection Frac des Pays de la Loire 

Né en 1930 à Paris, 
il décède en 1992. 

Emmanuel Pereire a composé en l’espace de trente 
ans une œuvre complexe qui, loin de se figer dans 
des formules, touche à l’essentiel. Peintre, écrivain, 
photographe, angélologue, Emmanuel Pereire est 
un créateur hors norme, irréductible et 
inclassable. Dessins et peintures d’Emmanuel 
Pereire témoignent d’une carrière d’artiste libre. 
Ses premiers dessins réalisés à la fin des années 
1940, dont Composition abstraite avec deux 
monstres de l’enfance, semblent néanmoins 
marqués par le surréalisme. Des animaux 
imaginaires, des formes « molles » et organiques, 
et une indécision : celle de n’être ni abstrait, ni 
figuratif.

Cette œuvre ouvre la voie aux questions de 
l’apparition et de la métamorphose des formes la 
nuit venue, visions terrifiantes pour les plus jeunes 
et propices aux pires cauchemars…



Patrick Tosani
La Pluie égale à peu près, 1986

Photographie
Tirage Cibachrome encadré sous Plexiglas
123 x 163 x 2,5 cm
Acquisition en 1994
Collection Frac des Pays de la Loire

Né en 1954 à Boissy-l’Aillerie (Val-d’Oise), 
il vit à Mayet (Sarthe).

Patrick Tosani a étudié l’architecture mais s’est 
distingué dès 1980 par un travail photographique 
singulier. Bien plus qu’un simple médium, il devient 
pour l’artiste le sujet même de son investigation, 
dont il semble vouloir analyser tous les éléments 
constitutifs : la durée, le point de vue, l’échelle ou 
encore l’isolement du sujet.

Chez Patrick Tosani, la photographie convoque 
l’audace ultime et l’extrême du réel. Elle dénude, 
acère, amplifie des objets sans pour autant les 
altérer. La Pluie égale à peu près de la série des 
Écritures de pluie s’énonce comme un spectacle 
faussement naturaliste. Cette séquence de pluie 
artificielle se livre isolée de tout repère spatio-
temporel. Selon chaque prise, de larges volumes 
en plexiglas transparents viennent ponctuer 
l’écoulement de la pluie et du temps, figée par 
le processus photographique et canalisée dans 
l’espace du cadre. Reprenant le principe du Clair-
Obscur, la pluie révèle la lumière, personnage 
principal de cette prise de vue. 

Jean-Luc Verna
Nuit étoilée, 1993

Transfert d’une photocopie noir et blanc sur papier Japon nacré, 
rehaussé de crayon de couleurs, encadré sous verre
Cadre en bois
25,5 x 32,5 x 3 cm

Paramor, 1999

Transfert d’une photocopie noir et blanc et d’une photocopie 
couleur sur papier ancien, rehaussé de crayon de couleurs, 
stylo-bille et fard à paupières, encadré sous verre
37,5 x 43,5 x 3 cm
Acquisitions en 2002
Collection Frac des Pays de la Loire

Né en 1966 à Nice, 
il vit à Paris.

Depuis la fin des années 1980, Jean-Luc Verna mêle 
dans sa pratique artistique la performance, la 
danse, la musique, le dessin, la photographie et la 
vidéo. 

Très tôt, l’artiste est naturellement intervenu 
sur son corps, qu’il tatoue d’étoiles et autres 
motifs. De la peau au papier, du papier au calque, 
du calque à la photocopie et de la photocopie 
au report sur des papiers plus ou moins délicats 
ou sur des murs sont des procédés récurrents 
dans sa pratique. Jean-Luc Verna, artiste de la 
“vanité” , esquisse ses dessins avec des matériaux 
inhabituels (fard à paupière, khôl, crayons de 
maquillage…). Ce travail de l’image renouvelle 
la pratique du dessin en donnant aux traits et 
aux ombres une qualité d’étrangeté. Précision 
et sensualité se conjuguent à un univers inspiré 
par les mythes du passé, par les dessins de la 
Renaissance mais aussi  par la culture punk et 
gothique. Parsemée de citations, l’œuvre convoque 
conjointement la mort et la nuit, souvent associée 
dans l’imaginaire de l’homme.



Quelques termes 
importants

→ Vanités : peintures classées dans le genre des 
Natures Mortes, les Vanités représentent la vie 
humaine au moyen de motifs symboliques destinés à 
mettre en évidence son inconsistance et sa fragilité. 
Elles se développent en tant que genre pictural 
indépendant au début du XVIIe siècle et sont 
étroitement liées au sentiment de précarité qui se 
répand en Europe à la suite de la guerre de Trente 
Ans et des épidémies de peste.

→ Surréalisme : l’année 1924 voit la création de la 
revue La Révolution surréaliste qui publie textes, 
dessins et photographies du mouvement, mais aussi 
et surtout la parution du Manifeste du surréalisme, 
texte dans lequel André Breton définira précisément 
le mot « surréalisme », inventé par Apollinaire pour 
qualifier son œuvre Les Mamelles de Tirésias. Ce 
mouvement utilise les théories sur les rêves et sur 
l’inconscient de Sigmund Freud (médecin neurologue, 
inventeur de la psychanalyse, 1856-1939). 

→ Dessins automatiques : dérivés de l’écriture 
automatique mise en place par André Breton, les 
dessins automatiques libèrent l’expression du 
subconscient, dans une improvisation et une énergie 
directes. 

À la médiathèque Diderot 
de Challans  

Pierrick Sorin
Réveils, 1988

Vidéo
Film super 8 transféré sur BETACAM SP, SD, PAL, 4/3, couleur, sonore 
Durée : 5’16’’
Acquisition en 1996
Collection Frac des Pays de la Loire

Né en 1960 à Nantes où il vit.

Pierrick Sorin réalise à partir de 1988 des 
autofilmages où il est l’unique acteur d’histoires 
qu’il met en scène avec une grande sobriété de 
moyens. L’artiste s’intéresse au banal, au quotidien 
et se moque sur un mode burlesque de l’existence 
humaine. Enfant spirituel de Georges Méliès, il 
créera ensuite des vidéos truffées d’ingénieux 
bricolages visuels comme ses petits théâtres 
optiques où l’artiste apparaît sous forme de petit 
holograme parmi des objets réels qu’il met en 
scène.

Dans Réveils, premier film d’un genre qui deviendra 
sa marque de fabrique, Pierrick Sorin crée un 
dispositif qui va lui permettre de se filmer, chaque 
matin pendant un mois, au moment même où il est 
réveillé par son poste de radio. À chaque fois, il 
prend la caméra à témoin et déclare inlassablement 
qu’il se sent fatigué et qu’il faut vraiment qu’il 
se couche plus tôt. Apparement, son intention 
n’est jamais mise à exécution car on le retrouve 
chaque jour aussi fatigué. L’artiste présente 
ici un simple constat de ces petits échecs du 
quotidien. Les séquences misent bout à bout 
créent une répétition, un effet comique derrière 
lequel transparaît un drame plus profond : celui 
d’une incapacité à appréhender correctement une 
relation au monde.


