


À regarder les œuvres de Cristina Escobar, on est étonné (au bon sens du terme) 
d’avoir à considérer une grande polymorphie dans les matières et matériaux employés, 
i.e., l’artiste a recours à de nombreux faits et choses, ou artefacts, et dont la particularité 
n’est de ne renvoyer à aucune pratique particulière (bien qu’Escobar ait un penchant 
biographique pour le dessin à travers lequel elle s’exprime aussi). Pour tel propos — 
partant toujours, semble-t-il, d’un dire ou de dires, d’histoires, de témoignages — elle 
choisit tel et/ou tel matériau, tel ou tel support ; et agit, voire performe.

Ce qui est remarquable, c’est qu’elle a donc besoin d’autrui pour élaborer une œuvre, et 
donc de La vie des autres. Mais ce qui est encore plus remarquable, c’est qu’Escobar 
ne va pas littéraliser les propos d’autrui, elle ne fait pas du journalisme, qui, en quelque 
sorte, est toujours dans la tautologie. À partir des vies d’autrui, des “histoires de vie”, 
comme on dit, Escobar pratique à fond l’hypostase, et c’est en cela qu’elle produit un 
travail artistique que personne d’autre qu’un ou qu’une artiste en l’occurrence ne saurait 
matérialiser (les journalistes ne produisent pas des œuvres d’art). Ainsi et par exemple, 
son œuvre titrée “Le village nègre” est un bon exemple d’hypostase artistique. Qu’est-ce 
que l’hypostase artistique ? C’est tout simple (en principe, mais toujours difficile à réussir) 
: pour “Le village nègre” Il s’agit de transformer un élément d’origine manufacturière en 
autre chose. Puisque le lieu (Thaon-les-Vosges) est le site d’anciennes usines, peuplé 
jadis d’ouvriers immigrés, des descendants ou habitants actuels ont été interrogés par 
l’artiste mais, et là est l’inattendu, puisque l’on fabriquait en cet endroit aussi des tuiles, 
elle eu l’idée de mouler sur les cuisses des participants des “formes” de tuiles, l’idée 
étant que « [L]es cuisses sont les membres du corps qui servent à avancer, à tracer un 
chemin, un voyage, une destinée. » Oui, enfin, si le corps n’avait à disposition que des 
cuisses pour avancer, nous n’irions pas bien loin. Ceci dit, on ne moule pas des tuiles à 
partir des cuisses ; c’est tout à fait incongru. Sauf pour une (ou un) artiste. Encore une 
fois, Escobar eût pu, comme le font littéralement certains artistes “sociaux” (oxymore ?) 
enregistrer les paroles, voire filmer les participants, et proposer cela en tant qu’œuvre. 
Mais alors nous serions dans le documentaire, et beaucoup moins dans l’art (ce qui ne 
veut pas dire que le documentaire ne pourrait s’élever au rang de l’art, évidemment). 
Or la logique artistique doit trouver un médium, une façon d’hypostasier les récits. D’où 
la cuisse devenant tuile !

Alors oui il y a des traces de phrases sur chaque tuile (fragments de paroles), mais ce 
n’est pas cela, à mon avis, le plus important. Le plus important c’est l’hypostase réussie 
du biosocial en artistique ; ce que bien souvent les artistes “tendance sociale” ne 
parviennent jamais à produire. En venir à concevoir de mouler sur la cuisse une forme 
de tuile c’est une idée qui ne peut être qu’artistique, et donc hypostasique. Mais en sus, 
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De la biosocialité à l’art, l’hypostase réussie chez Cristina Escobar. le supplément, c’est qu’il se dégage une certaine beauté dans ses objets bruts, ainsi 
qu’y plane une forme (un spectre) d’interrogation. On pourrait penser à des fragments 
d’armure, des boucliers romains (scutum), à des vagues métamorphiées, etc. 

L’hypostase biosociale chez Escobar, nous l’avons vu, produit d’étranges entités, même 
quand il s’agit des objets les plus banals :

Vous reconnaissez, oui, des tentes. Le titre, sans nul doute, est ironique, mais pas 
seulement ; il implique la cruauté durable du provisoire, à savoir que les tentes des SDF 
(comme on les a labellisés, et donc “justifiés” socialement) sont, souvent, à demeure. « 
Où habites-tu ? — Dans une tente.» Mais on n’habite pas dans une tente. Mais si. Cette 
indignité, cette paroxystique précarité biologique et mentale, Escobar tente de l’ennoblir, 
en quelque sorte, en mausoléant les tentes, car cela ressemble à des tombeaux de 
bronze ; mais, notez, des tombeaux ouverts : il y a de la vie là-dedans. Ces tentes, 
maintenant, elles sont lourdes comme des maisons, immobiles (meuble/im-meuble). 
Escobar ne s’est pas contentée de poser de vraies tentes, ce sont des sculptures, qui, 
en sus, sont gravées de signes mystérieux. Je gage que ce sont des plans, des plans de 
ville, comme des fragments rationnels et codifiés sur une peau de polyuréthanne. Comme 
pour donner, redonner, une situ-ation, par définition à ce “Fait social” (Durkheim) qu’est 
le sans-domicile fixe, appellation bien pratiquement anonyme qui permet d’y “ranger” 
toute sorte de typologie humaine, sauf que si, chez Durkheim, le Fait social est aussi 
un rôle qui est attribué suivant les circonstances (époux, père, employé, ami, karatéka, 
etc., chez la même personne) le SDF est un fait social uniforme, monolithe, il n’a pas le 
loisir de remplir plusieurs rôles dans une même journée, tant il est fixé et figé dans une 
aliénation absolue, une perdition toujours errante sur un même point axial, quel qu’en 
soit le degré de latitude. Où l’on voit que l’art peut donc aussi magnifier la déchéance, 
et c’est aussi ce qui en fait sa grandeur et son importance.

Ce qui paraît indispensable à Cristina Escobar, c’est un pré-texte, littéralement, à savoir 
une histoire, la sienne, ou bien d’autres, qu’elle écoute et recueille. Ensuite, une fois 
l’hypostase matériale  — cet adjectif pour indiquer que l’on attend de la matière plus 
que de la matière — faite, il sera impossible, sans sous-titre, de savoir de quoi “parle” 
l’objet. Il y a là une prise de risque, car l’objet, une fois exposé, et éventuellement 
décontextualisé — il suffit de ne pas lire, ou qu’il n’y ait rien à lire — l’objet doit “tenir” 
tout seul ; et surgit donc un troisième moment dans l’élaboration de l’objet d’art chez 
Escobar, après 1) l’écoute (de soi et des autres), 2) l’hypostase (fabrication-déclinaison), 
3) le moment autotélique, i.e., l’objet se suffit à lui-même, soutenu qu’il est par sa force 
intentionnelle et sa beauté.
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«Los caminantes» / 2026
6 sculptures uniques, objets multiple. Texte sur céramique et pate de verre. (Dimensions variables).

Los caminantes prend pour point de départ un objet réel : un crochet artisanal en bois et métal, 
utilisé par des migrants pour franchir des murs-frontières. Détourné de sa fonction initiale, 
cet artefact devient ici une forme de relique contemporaine, porteuse de récits invisibles et 
de mémoires en circulation. L’artiste ne cherche pas à documenter l’Histoire, mais à en faire 
émerger une réminiscence sensible, un fragment de mémoire collective encore active.

La démarche de Cristina Escobar s’inscrit dans une pratique où se croisent expérience 
personnelle, enjeux politiques et imaginaires sociaux. À travers des objets du quotidien chargés de 
significations culturelles et sociales, elle interroge les notions de frontière, d’exil, d’appartenance 
et de transmission. Le projet s’ancre dans une méthode participative et transdisciplinaire, nourrie 
par le dialogue avec les sciences humaines et les récits recueillis auprès des individus.

Dans cette série de multiples (6 éléments uniques), le crochet est reconfiguré : son manche en 
terre évoque l’ancrage, les racines et la matérialité du parcours humain, tandis que sa pointe 
en verre, fragile et translucide, suggère l’utopie, le risque et la possibilité d’un au-delà. Cette 
tension entre solidité et fragilité traduit la condition migratoire, oscillant entre nécessité vitale et 
incertitude. Ici, chaque objet est installé à l’envers de la position initiale de son usage. Par ce 
fait, il suggère des « présences », mais surtout le basculement de la frontière, une fois le corps 
positionné en haut du mur ; non pas entre terre et ciel, mais entre ciel et terre, dans un espace 
de Non Lieu.

Le titre de l’œuvre fait écho au poème Caminante, no hay camino d’Antonio Machado, dans 
lequel le chemin n’existe qu’à travers l’acte de marcher. À l’image de ces « caminantes », les 
migrants tracent leur propre voie dans un espace contraint, laissant derrière eux des traces 
éphémères. L’objet devient ainsi le témoin d’un passage, d’un geste, d’une tentative : une 
empreinte matérielle d’une humanité en mouvement.

Entre réalité et fiction, présence et disparition, Los caminantes esquisse un paysage fantomatique 
où les frontières s’effacent au profit d’un espace commun, sensible et universel.









«Éternel Refuge / Éternel Réfugié» / 2025
Performance / Marche participative sur l’espace public, avec un groupe des migrants et demandeurs d’asile.
Argile, corde, son, tambour, bois et tissu.

Je souhaitais recréer un portrait sociologique de la région du Lot, mais à partir d’une expression 
visuelle et plastique, et non photographique. Même si j’ai réalisé, dans le cadre de ce projet, des 
portraits, j’ai voulu élargir la recherche en explorant l’écriture, le récit et l’objet. J’ai commencé 
par compiler des récits collectifs.

En parallèle, j’ai invité chaque participant à créer un objet en argile, représentant un élément 
intime de son identité et de sa culture. Cet objet pouvait être concret et formel, mais aussi 
immatériel, sans forme prédéfinie. J’ai ensuite demandé la réalisation d’un second objet en 
argile, cette fois symbole de ce que chacun est prêt à accueillir ou à adopter. Les deux pièces 
étaient reliées par une corde, métaphore de la frontière, mais aussi du lien et de la tension 
culturelle et identitaire.

Éternel Refuge / Éternel Réfugié s’est incarné dans une performance participative : une marche 
collective où tous les objets, reliés par une corde, ont été disposés par les participants au fil d’un 
parcours dans l’espace public. Au centre de cette action, le joug : un objet-frontière, universel, 
présent dans presque toutes les civilisations de l’humanité. Initialement outil agricole, il servit 
aussi au transport des esclaves vers l’Amérique. Aujourd’hui, on le retrouve sur les chemins de 
l’exil, porté par les migrants dans leurs traversées.

Symboliquement, le joug condense les mémoires collectives et individuelles partagées. Il est 
chargé de tous les objets créés en terre cuite par les participants, et nous le portons ensemble 
jusqu’à l’épuisement, jusqu’au moment où il devient impossible à soutenir. Ici, toutes les 
mémoires sont liées et partagées, constituant un lieu commun et universel — un espace sans 
frontières — où nous portons ensemble le poids de notre histoire et de nos trajectoires.

Dans la continuité de ma démarche, j’ai invité les participants à concevoir et façonner des 
masques. Ce geste, loin de se réduire à une simple production plastique, interroge la mémoire 
et la fonction sociale de l’objet-masque dans l’histoire des civilisations. En Afrique de l’Ouest, 
le masque a souvent servi de passeport symbolique : il autorisait le passage d’un espace à un 
autre, d’un état à un autre, permettant à celui qui le portait de franchir des seuils physiques, 
sociaux ou spirituels. En transposant cette lecture au contexte de mon projet, le masque devient 
non seulement un signe identitaire, mais aussi un document invisible, une pièce d’archives 
incarnée, par laquelle chacun se présente, se protège ou revendique sa place dans le monde. 
Ici, le masque se déploie comme outil de portrait social. Il n’efface pas les visages, il révèle au 
contraire les lignes de tension, les récits intimes et collectifs qui traversent chaque participant. 
Chaque masque réalisé est une trace matérielle mais aussi immatérielle : il convoque les histoires 
de migration, d’exil, de transmission culturelle. Il témoigne de cette dialectique constante entre 
l’ancrage et le déplacement, entre la nécessité de se protéger et celle de se montrer. Ainsi, les 
masques comment une cartographie humaine, donne lieu à une archive transversale, où se 
superposent mémoire individuelle, mémoire collective et condition migratoire.

«Cristina Escobar transforme ici la mémoire de l’exil en une matière palpable. Terre du Lot, récits intimes, objets 
façonnés en argile : autant de fragments d’identités reliés par une corde, frontière physique et lien symbolique. 
Le joug, pivot de l’installation et de la performance, devient métaphore du fardeau partagé et de l’entrelacement 
des cultures. Charge d’histoire, héritier d’usages agricoles et de servitude, il est porté collectivement lors d’une 
marche collective, jusqu’à ce que le poids devienne “insoutenable”. L’œuvre ne se contente pas d’illustrer 
la condition de l’exilé : elle engage corps et mémoire immatérielle dans un geste commun, abolissant les 
frontières existantes et persistantes ; entre temps, espace et conscience collective.»

L’exil est un monstre qui t’arrache ta mère, ton père, ton enfant...
Il finit par t’arracher à toi-même de tout ce que tu étais une fois.

Tu deviens ce morceau de terre permanente, innombrable et sans
lieu... Encerclée des eaux et des frontières. (Cristina Escobar, 2024)





«Nouvel Atlas de la Méditerranée» / 2024
7 éléments taillés en pierre Bleu de Bahía et phrase en poudre de charbon de bois au sol. (130cm x 50cm chaque).

« Nouvel Atlas de la Méditerranée » évoque Virgilio Piñera, écrivain, poète et dramaturge cubain 
né en 1912, dont les écrits ont été censurés par le régime castriste à partir de 1969. Victime d’une 
double réprobation de la part du régime, tant pour ses textes que pour son orientation sexuelle, 
l’auteur est décédé dans la solitude en 1979. Dans La isla en peso / The whole island, il décrit 
sa lourde condition d’insulaire. De manière poétique, satirique et existentialiste, il y évoque 
son quotidien, l’envie d’exil, et ce sentiment d’enfermement généré par la barrière maritime, 
l’insularisme, l’îléité. À la fois référence à sa propre condition, à celle d’un peuple, et à tou.te.s 
celles et ceux qui rêvent de franchir une frontière.

Virgilio Piñera écrit « ...los cuerpos, en las aguas, como carbones apagados derivan hacia el 
mar... / ...les corps, dans les eaux, comme des charbons éteints dérivent vers la mer... / ...bodies, 
afloat, drift seawards like extinguished embers... ». Il semble ainsi prédire ce qui est, aujourd’hui, 
une conséquence des déséquilibres économiques et politiques. Selon un récent rapport de 
l’Organisation internationale pour les migrations, 30 000 personnes ont perdu la vie en migrant 
irrégulièrement entre 2014 et 2018. Ces hommes, femmes et enfants sont très majoritairement 
issus de l’hémisphère sud - Amérique, Asie ou Afrique - . Les mots de Virgilio Piñera résonnent 
particulièrement aujourd’hui, réveillent le souvenir des disparu.e.s : traverser l’immensité des 
eaux, comme un impossible rêve de liberté.

La mer Méditerranée est une mer intercontinentale presque entièrement fermée, bordée par les 
côtes de l’Europe du Sud, de l’Afrique du Nord et de l’Asie. Elle est le Berceau de la civilisation 
occidentale et au centre depuis ces débuts de ce que les européens ont nommé la crise 
migratoire. Par sa situation géographique, elle doit son nom au fait qu’elle est littéralement au 
milieu des terres, une confrontation paradoxale avec ce que Piñera retrace dans son œuvre : 
une terre au milieu des mers.

« Nouvel Atlas de la Méditerranée » est ainsi une installation composée de 7 sculptures en pierre 
qui représente la mer Méditerranée sous une nouvelle identité et sous sa nouvelle condition, 
celle d’un territoire brisé par son histoire actuelle. Ici, la matière de la pierre appelle les notions 
de pérennité, elle remplace l’eau, évoquant un lieu de permanence et de « monument funéraire 
» collectif ; formant une nouvelle anatomie de la mer, un nouveau paysage, un nouvel Atlas. 

Les 7 éléments font référence aux premiers 7 continents et aux symboles de l’Eau. Chaque 
élément est taillé sur sa partie supérieure d’un « morceau » de frontière de la mer Méditerranée, 
assemblées, elles donnent la lecture de la totalité des bords du littorale. Cette démarche est 
en dialogue avec les écrits de Virgilio Piñera, qui évoque la constante transformation de notre 
propre condition cyclique de manière intemporelle. Les pièces installées côte à côte sur le mur 
en continuité, dessinent le contour complet des limites de cette mer, incitant à suivre avec le 
regard les lignes pour une nouvelle lecture physique et conceptuelle de son paysage. Un trait 
d’union entre ce qu’elle était et ce qu’elle est devenue.

La phrase en espagnol «...les corps, dans les eaux, comme des charbons éteints dérivent vers 
la mer...», est « posée » sur le sol en poudre de charbon de bois, évocation de l’éphémère et 
d’une image de mémoire fantomatique. 

Ce nouveau paysage de la mer Méditerranée est, en effet, une affirmation du territoire qu’elle 
représente aujourd’hui, un territoire de passage et à la fois d’une route « pérenne », où les enjeux 
humains et écologiques sont aux bords de la fracture. Il est la représentation de sa nouvelle 
condition, un territoire représentatif des flux migratoires et des transformations multiples.





L’ombre des choses / (Œuvre participative en cours, commencement 2021)
Objets variés peints en noir et ampoule nue. (Dimensions variables).
Recueil d’objets variés évoquant une histoire personnelle, d’identité et de mémoire de chaque participant. 

Cette œuvre est participative et évolutive au fur au mesure du temps et de son itinérant. Elle 
évoque la constitution d’un espace de mémoire collective à partir de la mémoire individuelle 
des personnes participant à sa création. Au départ, au sol sont disposés quelques objets qui 
représentent des souvenirs ou des étapes clés de mon expérience personnelle, ceux qui ne 
m’ont jamais pu quitter, qui restent comme une Ombre, m’habitant en permanence.

Cette démarche invite les visiteurs et les habitants des lieux où j’interviens, à participer et à 
déposer à leur tour un objet sur l’espace dédié, accompagné d’un récit narratif ou/et de son 
histoire. Ils évoqueront de la même manière que mes objets personnels, un souvenir, une 
mémoire ou un vécu marquant une étape de leurs vie, intégrant et complétant ainsi l’œuvre.

Au milieu de l’espace une ampoule nue avec une lumière chaude en pénombre est suspendue 
près des objets, à la hauteur de ma poitrine. Elle donne une image d’intimité, de pauvreté 
matérielle, d’abandon et de lumière guide et de rêve à la fois, symbole en lien avec le lieu de 
mon enfance où j’ai évolué (Banlieue défavorisé de Santiago de Cuba).

Chaque objet est peint en noir lors d’un rendez-vous collectif avec les participants à postériorité 
et chaque personne, à la manière d’un rituel, abandonne son objet dans l’œuvre. Cette action 
marque les au revoir de l’ objet  physique, ici devenu Objet sacré et animé, revivant la pérennité 
de la mémoire par son nouveau statut et de sa nouvelle condition, celui d’une Ombre. 

La démarche « d’effacer » l’identité de chaque objet (couleur, vécu, traces, usures...), donne 
lieu à un espace où toutes les identités viennent à former une unanimité, une cohésion. C’est 
un bateau des mémoires collective et individuelle ; de diverses identités, des vies croisées. 
Ceci vient en harmonie directe et crée un dialogue parallèle et un pont de lien avec mon propre 
vécu personnel.

La forme finalisée de l’installation fait allusion à une île. Une embarcation des mémoires reliées  
en relation et des syncrétismes culturels. Cette image dévoile ma propre condition insulaire, 
mon héritage et d’une manière onirique, la condition de chacun d’entre nous : Être une île.  





Le Rideau / 2024 (Œuvre évolutive)
Écriture en encre transfert sur rideau en tissu, composé des mouchoirs blanc en coton. (5m x 6m)

Je souhaitais travailler sur les notions de l’inconnu et de l’image fantomatique. Pas précisément 
sur ce que nous ne connaissons pas encore, mais plutôt ce que nous avons oublié ou pas 
pu identifier. Alors j’ai commencé mes recherches par des organisations humanitaires qui 
se spécialisaient autour des notions de la disparition. Le Projet Migrants Disparus, (Missing 
Migrants - International Organization for Migration), enregistre les personnes décédées ou 
disparues, pour la plupart pas « identifiées », au cours du processus de migration vers une 
destination internationale, quel que soit leur statut juridique. Chaque numéro représente une 
personne, ainsi que la famille et la communauté qu’ils laissent derrière eux. 

En visitant le site de cette organisation, j’ai pu avoir accès à un document Data, présentant 
des milliers d’information concernant la disparition des migrants à travers le monde. 
Il y avait beaucoup des données, mais je me suis surtout intéressée aux « numéros ». 
Chaque numéro donnait une coordonnée Latitude et Longitude vers quelque part sur la  
Terre. Elle signalait soit la dernière fois qu’une personne avait été vue, soit l’apparition d’un 
corps non identifié avec précision. 

Derrière chaque numéro avait une personne et j’ai retrouvé en lisant ce document les notions 
d’inconnu, de disparition et d’oubli, ainsi que les émotions que cela me procurait. J’ai commencé 
par sélectionner les coordonnées qui me menaient vers les mers. En étant insulaire, pour moi la 
mer représente un territoire de fuite et de enfermement à la fois, une véritable frontière.   

Le Rideau est une œuvre évolutive, avec le temps, l’espace qu’elle occupera sera plus 
important. Elle est créée de plusieurs mouchoirs en tissu coton blanc, symbole de Las Damas 
de Blanco à Cuba et de Las Abuelas de Mayo en Argentine. Les deux mouvements, composés 
essentiellement que des femmes, réalisent des marches pacifiques en protestation pour une 
justice, à la recherche des enfants et des petit-enfants disparus, lors de la dictature de deux 
pays. 

Afin de pouvoir écrire ces numéros sur le tissu en coton, j’ai réalisé un transfert d’encre d’une 
manière très rudimentaire. Cela a donné à chaque numéro l’aspect d’une image fantomatique. 
Face au Rideau nous ne pouvons pas déterminer avec précision, si ces numéros sont entrain 
de disparaitre dans l’oubli ou de redevenir vers une mémoire. 

L’ensemble évoque un Columbarium, j’ai voulu créer un monument funéraire pour rendre une 
mémoire à ces personnes disparues. Le tissu fait allusion à la légèreté et à la non pérennité, 
comme ces images qui s’envolent avec le vent, avec le temps. L’objet du rideau est à la fois un 
élément de protection et une frontière séparant les espaces.





Le village nègre / 2023 (Œuvre participative) (AIC Région Grand-Est)
Installation d’un ensemble des tuiles en terre cuite avec la technique du Raku, céramique couleur noire.
Réalisation en collaboration avec l’Atelier Lu7 à Thaon-les-Vosges et l’Atelier Faires à Arnold. (Taille d’une cuisse)

Le village nègre est une évocation à un quartier de Thaon-les-Vosges à partir de la mémoire 
sociale des lieux, cité ouvrière des années 40’ et du début de XXème siècle lors de l’époque 
de l’industrie et le développement des usines du textile dans la région. Cette œuvre représente 
la classe ouvrière composée des migrants provenant de l’Afrique, de l’Est et principalement 
de l’Asie. De 1945 à 1952, plusieurs centaines d’ouvriers vietnamiens et indochinois avec le 
statut particulier d’« indigène », ont été envoyés par le gouvernement français pour répondre 
à la demande de main-d’œuvre des multiples entreprises de Lorraine, entre elles l’usine de la 
Blanchisserie et Teinturerie de Thaon (BTT). Elle devient la plus grande usine de blanchiment 
et de teinturerie d’Europe.
 
Il existe la légende que ce quartier acquière le nom « village nègre » car des indochinois habitant 
sur le quartier, couvraient leur façades de goudron. Lors d’une visite au Musée de la Terre 
à Rambervillers, village voisin de Thaon-les-Vosges, qui accueillait de nombreuses usines 
également à l’époque industrielle, notamment la fabrication de papier et le travail de la terre, 
(tuileries, tuyauteries, ainsi que la création des objets et des œuvres d’art en céramique, en 
collaboration avec les artistes de l’école de Nancy et les ateliers de Grès Flammé) j’ai découvert 
une autre légende. Selon l’histoire, les premières tuiles confectionnées étaient moulées à partir 
des cuisses des femmes.
 
J’ai voulu donc créer une œuvre qui pouvait parler de la classe ouvrière des deux lieux, créer 
un pont entre ces deux territoires voisins, tout en évoquant leur histoire et leur mémoire par le 
récit. Ici, chaque élément était réalisé et moulé à partir des cuisses des habitants participant à 
la conception de l’œuvre : ouvriers, immigrés et anciens travailleurs des usines dans la région. 
Chaque tuile est noire et a sur sa surface des mots, des récits, des phrases provenant de la 
rencontre avec les participants. Nous avons réalisé d’ateliers d’écriture autour de l’exil et des 
mémoires individuelle et collective. 

Par la manière dont elle est installée, elle évoquera un quartier, l’habitat, la cité, mais aussi par 
la répétition de l’objet, elle évoquera la production et l’arrivée de la main-d’œuvre indigène en 
masse, propre du développement des usines et de l’industrie.
 
Le village nègre est une œuvre qui illustre la mémoire sociale, ici, trace de la condition de la 
classe ouvrière et de l’exil. Les cuisses sont les membres du corps qui servent à avancer, à 
tracer un chemin, un voyage, une destinée.





Fétiches ou Portrait d’indigènes / 2023 - 2024 (AIC Région Grand-Est)
Série des dessins, graphite sur papier Arches. (120cm X 80cm).

L’œuvre Fétiches ou Portrait d’indigènes est un inventaire de divers objets provenant des lieux 
en Lorraine riches d’une Histoire ouvrière. Ces objets, pour la plupart empruntés au Musée du 
Patrimoine dans les Vosges, ont une origine industrielle et/ou artisanale. Ils illustrent l’histoire 
significative de l’industrie et de la classe ouvrière dans la région. Quelques-uns d’entre eux 
proviennent de mon propre inventaire d’objet de mémoire, je les mélange entre eux afin de créer 
des ponts entre ma propre mémoire et celle du territoire qui m’accueille. Certains objets sont 
méconnaissables, dont on ignore leur fonction, mais ils sont tous répertoriés et récupérés sur le 
même territoire.

Ici, chaque élément photographié à la façon d’un portrait est reproduit en dessin, donnant ainsi 
à chaque objet un statut d’image presque divinatoire. C’est en réalisant leurs portraits qu’ils 
acquéraient leur propre identité et leur « pouvoir ». Par le dessin, ils sont animés et reproduits 
à la manière d’un culte gestuel sacré. Ils viennent à ré-exister par la reconnaissance de la 
reproduction de leur image et des nouvelles « utilités » qu’ils évoquent.

Fétiches illustre le terme « indigène », ce qui fait référence à le statut des immigrés ouvriers qui 
ont été obligés de travailler dans les usines de Lorraine, où la plupart d’entre eux avaient perdu 
leur identité. Une nouvelle identité est attribuée à chaque objet par l’écriture sur le dessin. Ainsi 
chaque objet au départ devient un autre à sa lecture.





El Bohío / 2023 (Œuvre participative) (AIC Région Grand-Est)
Installation en bois, 400cm x 200cm x 350cm. En partenariat avec Territoire Zéro Chômeur.

El Bohio est la représentation d’un habitat collectif. L’architecture de cet habitat est un syncrétisme 
de l’architecture vernaculaire de Cuba (habitat origine des Taínos) et celle des cités ouvrières 
de Thaon-les-Vosges. À partir de la maison traditionnelle de campagne à Cuba appelée Bohío 
et les baraquements des cités ouvrières de Thaon-les Vosges, l’installation crée ainsi un lieu de 
partage des mémoires collective et personnelle, où chaque habitant participant à sa conception 
est invité à l’habiter et de s’approprier de cet espace commun.

Chaque participant a été invité à mesurer sa taille en hauteur et des « lattes en bois » ont été 
découpées sur cette mesure. Toutes les lattes issues de cette démarche ont été destiné pour 
la construction des parois du Bohío. Les différents hauteurs des personnes dessine ainsi un 
horizon et chaque latte ici est une présence habitant le lieu.

Le lait présent dans l’installation est symbole du Paternalisme et le riz, symbole de la classe 
ouvrière, main d’œuvre indigène venue d’Asie. Ce dernier évoque également un souvenir de 
mon enfance, où toutes les femmes prenaient place sur la table du Bohío, afin de nettoyer le 
riz chaque matin. C’était à ce moment, où nous pouvions entendre les secrets de l’héritage 
maternelle.





La présence de l’absence / 2022
Série des dessins, fusain sur papier et installation des objets personnels, 100cm x 70cm chaque dessin. 

Le grenier est ce Lieu où l’on entrepose de divers objets, ils n’ont plus de « place » dans notre 
berceau quotidien. Ces objets, nous n’arrivons pas à les jeter, à s’en séparer, car ils ont une 
place fondatrice dans notre histoire de vie, notre existence. Ils parlent, régissent et guident nos 
pensées, nos traditions et nos croyances héritées, ils sont témoins de nos origines. Ces objets 
se cumulent occupant un espace qui trouve son sens grâce à leur présence. À mon sens, 
par sa position architecturale (étage supérieur), cet espace devient et acquiert un statut de « 
Divinité », du genre du Sacré. La présence de l’absence évoque ces espaces liés à la mémoire 
et à l’affect, qui persistent malgré leur possible disparition physique. C’est cette entité qui nous 
habite de manière permanente, malgré son allure d’absence elle reste inévitablement présente. 
Ce travail à été réalisé à partir des images compilées des greniers existants, appartenant aux 
habitants d’un territoire et participant à l’origine de l’œuvre suite à une appel lancée à contribution 
collective. Cette série des dessins suscite un dialogue avec l’œuvre L’ombre des choses.

Dans un premier temps, j’ai dessiné les zones « d’ombre et de lumière » de ces images récoltées. 
La deuxième étape consistait à faire une sélection des détails et des formes qui étaient en 
relation avec ma propre mémoire et mon vécu personnel. On retrouve même sur les zones en 
noir, par la superposition des couches de fusain, des formes apparentes qui dialoguent avec 
mes propres objets personnels, entreposés et appartenant à mon histoire familiale.





Mis dos abuelos / 2022
Mât en bois et métal, 6 fers à repasser vernis en rouge et or, tapis brodé et tissus variés. H 300cm x Diam 400cm. 

Mis dos abuelos fait référence à « La balade des deux aïeux », poème composé en 1934 par 
Nicolas Guillén, poète cubain née en 1902. Le poème est symbole des aïeux métissés de la 
nation cubaine dans son ensemble. Il narre la découverte des diverses racines ancrées. L’un 
des grands-pères est noir issu de l’Afrique esclavagisée, l’autre est blanc venant de l’Espagne 
colonisatrice, ce qui constitue la richesse culturelle héritée, mais également l’histoire de la 
colonisation. Ces richesses réunies conduisent a réconcilier les deux ancêtres, pourtant en 
opposition au début, elles dépassent les différences afin de fusionner, ce que Fernando Ortiz, 
anthropologue et chercheur cubain, nommait « Le syncrétisme cubain ».

Ici, je représente mes propres origines de métissage culturel, les croyances et les héritages qui 
m’habitent et me guident. L’installation évoque La danza de las cintas / La danse des rubans, 
une danse traditionnelle cubaine inspirée par la Tumba francesa, où les danseurs tournent 
autour d’un mât en tissant les éléments attachés sur son axe. Le mât, en tant que symbole axial, 
est une représentation de l’« Axe du Monde ». Le tapis brodé symbolise le tissage des fils et les 
mélanges présentes sur le territoire de l’île, que par sa forme circulaire il évoque l’enfermement 
d’un espace délimité par les frontières existantes, ainsi que le geste d’un mouvement cyclique. 
Les fer à repasser, ici, vernis en rouge et en or symbolisent l’héritage colonial et de l’esclavage. 
Les couleurs et la variété des tissus (masques) symbolisent la diversité des identités et d’origines 
présentes dans mes traditions culturelles et sociales. Les chaînes symbolisent les fondations à 
lesquelles je suis inévitablement attachées. Le phrase célèbre de Fernando Ortiz « Aquí el que 
no tiene de congo, tiene de carabalí / Ici, celui qui n’a pas du Congo, a du Carabalí » écrite en 
peinture argent sur le mur, évoque l’universalité de nos origines.





Paysages de la mémoire / 2021 (Œuvre participative)
Installation dessins, charbon de bois sur tissu lin brut. (200cm x 115cm).

L’œuvre Paysages de la mémoire, évoque la constitution d’un lieu irréel, sous la forme d’une carte 
mémoire qui dessine peu a peu un paysage imaginaire. Ici, le paysage se crée à partir des récits 
collectifs et des mots appartenant à la mémoire collective des personnes rencontrées. C’est un 
paysage des mots, des récits, des métaphores, des citations, des voyages allégoriques... Un 
paysage mental qui gagne à lui seul le statut d’un paysage physique, naissant de la poétique du 
langage, de la pensée et de l’écriture. 

Le processus commence avec la rencontre du public. Chaque participant est invité à raconter 
une histoire appartenant à sa mémoire individuelle et en relation avec le lieu existant. À partir 
des récits recueillis, un mot ou une famille de mots, représentant ou illustrant le plus précisément 
possible leur propre histoire est sélectionné. Le mot ou les mots choisis par chaque participant, 
sont rédigés dans l’outil Ngram Viewer, pour créer ainsi plusieurs lignes graphiques. 

Ngram Viewer est une application linguistique proposée par Google, permettant d’observer 
l’évolution de la fréquence d’un ou de plusieurs mots ou groupes de mots à travers le temps 
dans les sources imprimées. L’outil Ngram de Google repose sur la base de données textuelles 
de Google Livres. Les textes issus de Google Livres sont classés en fréquence de séquences 
de mots (appelées ngrams) par année d’édition, chaque séquence de mots est alors affectée 
d’un « poids ». Le terme Ngram désigne dans ce contexte une suite de « n » mots, ce qui est 
un cas particulier de la notion de n-gramme. Lorsque l’utilisateur demande une comparaison 
de plusieurs séquences de mots, l’outil trace alors des courbes permettant de comparer leur 
fréquence d’usage au cours du temps, donc son poids.

Ici, chaque courbe apparente est ainsi un mot, qui a donné naissance aux dessins tracés. La 
lecture continue de cet ensemble évoque un paysage devenu physique, un « horizon possible », 
constitué à partir des mémoire et des récits collectifs.







L’innombrable / 2021
Écriture en transfert sur pierre calcaire. (Dimensions variables). 

Ce texte transféré sur 4 éléments en pierre calcaire est l’un de nombreux textes que j’ai pu 
écrire entre 2020 et 2021, lors de l’enfermement suite à la pandémie Covid.

Le texte est écrit sur la pierre de manière éphémère, avec l’usage et la manipulation le texte est 
destiné à disparaître. Ceci rentre en contradiction avec le matériau de la pierre, qui lui a une 
condition de pérennité. La pierre est symbole de soutien et de permanence, de fondation (d’une 
société ?). Ce texte fait allusion à un état profond d’émotion, d’existence, de l’affect. Il évoque 
l’abîme et la disparition, le désespoir et la mélancolie, la mémoire et l’oubli... L’impermanence.





L’oubli / 2021
Écriture gravée sur savon de 15 kg, 60cm x 30cm x 5cm. 

La phrase « On lavera nos corps jusqu’à l’oubli, on oubliera les mots, on oubliera l’oubli » est 
écrite sur ce savon que j’ai confectionnée moi même avec l’accompagnement du savonnier de 
la bastide de Monflanquin à Lot-et-Garonne, lors d’une résidence artistique. Cette œuvre rentre 
en dialogue et en confrontation à la fois avec l’œuvre L’innombrable.

Le savon en étant un matériau éphémère et transformable par son usure, évoque le symbole du 
temps et de l’oubli, mais aussi celui du Cycle de Vie. Il donne le sens de la phrase apparente, 
dans une évidente relation entre ce qui est écrit et le matériau utilisé comme support. Dans 
un perpétuel recommencement, « oublier l’oubli » invite à rester en permanence avec ses 
souvenirs, habitant notre corps de mémoire et en donnant la lecture d’une image permanente 
de présence, à travers le geste ici évoqué. 





Carte mentale / 2020 (Œuvre participative)
Broderie avec la technique du tricotin sur toile de lin brut. Dimension de 9m2.

Cette œuvre représente une Carte mentale. Elle a été réalisée à partir des trajectoires 
empruntées quotidiennement par un groupe des personnes pensionnaires du Centre d’Accueil 
et de Réinsertion Sociale à Nancy (ARS). Tout d’abord les trajectoires ont été dessinées par 
chaque participant sur une carte physique, à la manière d’un journal intime ; par la suite, chaque 
tracé est isolé de son contexte et l’ensemble est brodé sur une toile mesurant 9m2.

La dimension de la surface de la carte évoque l’espace minimal d’une chambre à coucher 
(9m2). Ceci rentre en confrontation directe avec la problématique de l’habitat des participants à 
cette œuvre collective, où la majorité ont « habité » l’espace public avant d’être accueillis par 
l’ARS. Mais aussi les centres pénitenciers, où cette surface était celle de leur cellules. Cette 
carte mentale évoque un lieu habité, vécu, désiré.









Trophées  / 2018 - 2019 (Œuvre participative)
40 éléments en marbre blanc de Carrare. Dimensions variables à la taille d’un Trophée tenu en main. 
Collection Fondation François Schneider / Prix Talents Contemporains 2019.

Lors d’une résidence artistique au nord de l’Italie, en Toscane, j’ai été immergée pendant une 
durée de deux mois au sein d’un camp des réfugiés. Je me suis intéressée aux objets liés à la 
géographie de la migration et à l’affect. Lors de mes recherches, mon intérêt était de créer un 
inventaire d’objets liés à ces notions, pouvant témoigner l’histoire de leur traversée.

Face à l’absence des objets physiques de la part des migrants que j’ai pu rencontrer, j’ai donc 
décidé de créer et de matérialiser ces objets à partir des récits de leur voyages. La matière 
existante restait la mémoire des traversées.

Premièrement, j’ai demandé à un groupe des pensionnaires du camp, de tracer de mémoire 
sur une carte de la Mer Méditerranée, le chemin parcouru. À partir des trajectoires recueillies, 
j’ai redessiné chaque tracé en numérique et j’ai donné à chaque ligne une rotation en 360° sur 
un axe dans un logiciel 3D. Suite à ce geste, tous ces tracés donnaient lieu à un objet unique, 
ce qui appuyait en force le parcours individuel qui leur était propre. En effet, plusieurs d’entre 
eux étaient sur la même embarcation, néanmoins, ils me donnaient des tracés très différents. 
Cela confirmait ainsi que chaque voyage est vécu selon notre expérience personnelle, notre 
perception et la manière que nous « accueillons » cette traversée dans notre affect. Chaque 
objet était différent, mais ils avaient tous une physionomie circulaire en commun.

La forme circulaire donne lecture à la forme terrestre, le mouvement cyclique et rhétorique 
du processus migratoire et du voyage. Chaque objet semblant à une « toupie » évoque un 
mouvement axé sur lui même, dans un état d’un éternel présent, car ici le geste reste toujours 
sur la même place. Chaque objet est un voyage vécu, perçu, ressenti.





Dictionnaire Illustré du Novlangue / 2016 - 2022 (sélection)
série de 12 dessins, crayon sur papier, 40cm x 30cm sans cadre.
Collection Ronan Grossiat / ADIAF

(Le novlangue, en anglais newspeak, est la langue officielle d’Océania, inventée par George 
Orwell pour son roman 1984, publié en 1949. Le principe est simple : plus on diminue le 
nombre de mots d’une langue, plus on diminue le nombre de concepts avec lesquels les gens 
peuvent réfléchir, plus on réduit les finesses du langage, moins les gens sont capables de 
réfléchir, et plus ils raisonnent à l’affect. La mauvaise maîtrise de la langue rend ainsi les gens 
stupides et dépendants. Ils deviennent des sujets aisément manipulables par les médias de 
masse tels que la télévision. C’est donc une simplification lexicale et syntaxique de la langue 
destinée à rendre impossible l’expression des idées potentiellement subversives et à éviter 
toute formulation de critique de l’état, l’objectif ultime étant d’aller jusqu’à empêcher l’« idée » 
même de cette critique. Hors du contexte du roman, le mot novlangue est passé dans l’usage, 
pour désigner péjorativement un langage ou un vocabulaire destiné à déformer une réalité, ou 
certaines formes de jargon.)

Dans mes recherches, j’ai trouvé un petit dictionnaire de la langue Novlangue. Partant sur le 
principe du pouvoir de manipulation de médias de masse, j’ai écrit chaque mot de ce dictionnaire 
dans l’espace du moteur de recherche « image » en Internet, par la suite je choisis une image, 
généralement la première qui se dévoile ou bien celle qui est la plus juste à mon critère, j’utilise 
cette image pour illustrer le mot du dictionnaire Novlangue. Je reproduis l’image en dessin, le 
choix de l’image est influencé par ma propre critique et le résultat du dessin est influencé par 
l’émotion, la mémoire individuelle et collective, provoqué par l’association image et mot.

Ce que je trouve intéressant dans cette démarche est que l’image correspondant au mot 
rédigé évoque parfois tout autre sens, caractéristique propre de la langue Novlangue. L’image 
influence ainsi la direction de la réflexion et le sens véritable du mot ou pas.











Pèlerinages / 2015 - 2024
Série des dessins, crayon graphite sur papier, 40cm x 40cm. 

Pèlerinages évoque le voyage et le déplacement. Je suis partie sur de vrais passeports de 
divers pays. Une sélection des territoires dans le monde, présentant des problématiques 
géopolitiques, de droit de passage et de flux migratoire. 

L’objet du passeport est un corps, une identité, une histoire, une mémoire, un vécu... Loin 
d’accomplir l’unification de toute une humanité, il nous sépare, définissant ainsi une condition 
sociale, entre identité et mobilité. Ici, chaque passeport est dessiné tel qu’il existe dans la 
réalité, en respectant les dimensions, les traits et les filigranes propres à chacun d’entre eux. 
Ceux-ci vont dialoguer avec les images « superposées » sur ces pages. Je dessine des images 
d’actualité, en tenant en compte les motifs déjà présentes sur chaque passeport et le pays en 
relation. J’utilise deux des pages destinées à recevoir les tampons de visa ou le permis des 
douanes, faisant possible le libre transit hors ces territoires. Pour la plupart de ces dessins, 
j’écris mon propre numéro du passeport, celui qui m’a permis de quitter Cuba.







Le lotissement / 2015
Installation, 20 sculptures en forme des tentes. Polyuréthanne, polyester, bois et fibre de verre, dimensions variables. 

(...) Cette installation joue des anaphores visuelles et formelles. La répétition rythmée des 
tentes usinées, rappelant le mode de production de leur référent, placées dans un désordre 
apparent, invite le public à la contemplation, à la déambulation. 

(...) Chaque tente présente des traitements différents (ondulations de surface, intérieurs plus ou 
moins dévoilés ou fermetures complètes) et chacune renvoie à la variété des vies, la diversité des 
histoires des sans-abris : expropriation, rupture sociale ou familiale, exil politique, économique 
ou religieux, quête d’une vie meilleure ou d’une terre d’accueil. Autant de situations uniques, 
complexes, placées sous le même vocable ; autant de destins auxquels est proposé toujours 
une seule et unique solution d’habitat et donc d’habitus, de mode d’existence.

Le noir participe à l’harmonisation de ce paysage urbain, mais aussi à la négation, dans 
une architecture de pierre blanche, de cette société d’éphémères : Paris et son Ombre. Ce 
lotissement, au cœur de la capitale, comme un mirage au cœur d’un désert révèle deux 
sociétés qui se construisent l’une sur l’autre, l’une aux dépens de l’autre, l’une malgré l’autre. 
Une ville qui semble se dresser comme des dunes, puis s’immobiliser en résistance contre 
un réseau urbain dense et limité. Cette poussée d’îlots humains, métaphore du morcellement 
de notre société, éclate une organisation urbaine vieille de 150 ans, limitée par ses frontières 
tant géographiques qu’économiques et sociales. Ce lotissement est vide, mais il n’est pas une 
ville fantôme, une ville-dortoir, on y sent l’attente, les allers-retours, la vie qui s’éternise, qui 
s’obscurcit... Les rêves se sont enfuis, les espoirs aussi.

Nous regardons ici, vraiment, ce que nous ne voyons plus – ou ne voulons plus voir – dans 
Paris (ou ailleurs). L’artiste nous amène, par cet autre lieu, à revenir sur cette situation humaine, 
à rompre notre distance habituelle, à remettre en cause nos impressions de déjà vus, et à nous 
confronter aux mirages de nos sociétés.

Extrait du texte de Sophie Toulouze, historienne d’art.





Premières pierres / 2014
Installation de sept sculptures en pierre de Lens taillées. (H100cm x L100cm). 

Je me suis intéressée à l’évolution du prix, à l’inflation et aux spéculations de l’immobilier 
dans le monde. Dans mes recherches, j’ai choisi sept premières puissances économiques 
mondiales et je suis partie d’un étude effectuée sur cette évolution. J’ai sélectionné une période 
d’évolution datant de 1977 jusqu’à nos jours et j’ai taillé dans sept éléments en pierre de Lens, 
les graphiques résultant de cette étude.

Au départ, chaque pièce en pierre mesure 1m2, cette mesure étant la référence de cette 
évolution ; et 20 cm d’épaisseur, épaisseur récurrente d’un mur extérieur dans l’édification 
standard. Une fois ces graphiques taillés dans les pierres, une partie de l’espace est supprimé, 
évoquant ainsi l’imaginaire et la disparition. Dans l’ensemble, l’installation évoque les restes 
d’une bâtisse, cette image dialogue comme un lieu de disparition et de mémoire, donnant ainsi 
naissance à un nouveau lieu. Disposées au sol en verticale, elles font office de colonnes. Cette 
lecture de colonnes, où la fonction est nulle, car ce qui devrait les habiter n’existe plus, évoque 
l’effondrement d’un idéal.

Production en collaboration avec l’entreprise France Lanord & Bichaton. En 2014, dans le cadre de la 
Semaine de l’Industrie, les ministères de l’Économie et des Finances et le ministère de la Culture et de 
la Communication ont favorisé l’installation de cinq résidences d’artistes en entreprise et la présentation 
de cinq expositions d’œuvres issues des collections de musées nationaux.





La cité idéale  / 2014
Peinture murale, acrylique noir et or. (600cm x 300cm). (Projet en tissage tapisserie)

La cité idéale est l’incarnation intellectuelle et matérielle de l’utopie, une conception urbanistique 
visant à la perfection architecturale et humaine. Elle aspire à bâtir et à faire vivre en harmonie 
une organisation sociale singulière, basée sur certains préceptes moraux et politiques. Ici, 
je m’intéresse à l’espace et à l’architecture des prisons panoptiques, régies par une forme 
d’idéalisme. Le panoptique est un type d’architecture carcérale imaginée par le philosophe 
utilitariste Jeremy Bentham. L’objectif de la structure panoptique est de permettre à un gardien, 
logé dans une tour centrale, d’observer tous les prisonniers, enfermés dans des cellules 
individuelles autour de la tour, sans que ceux-ci puissent savoir s’ils sont observés. Ce dispositif 
crée un « sentiment d’omniscience invisible » chez les détenus, en les amenant à changer 
d’attitude et de comportement social. La prison interroge sur le réel statut de l’espace.

Ce qui m’intéresse dans ce type des prisons, ce sont les schémas d’après lesquels elles sont 
conçues, ainsi que la force qu’elles exercent sur un individu mis à l’écart de la société, afin 
de respecter des règles établies. J’ai pu constater que les plans architecturaux d’une prison 
panoptique sont très similaires à ceux d’une cité idéale, dans la façon de bâtir ces deux lieux 
controversés ; on commence à imaginer un espace en harmonie et surtout on fait en sorte qu’il 
soit conçu bien avant de loger ses habitants. Quand on regarde le plan d’une cité idéale, ce 
plan est conçu de manière circulaire ou semi-circulaire avec une place au centre, les bâtiments 
prenant cette place comme point de départ. Généralement, ces cités idéales sont encerclées 
par un mur, afin de la protéger des envahisseurs. Pour les prisons panoptiques le point de 
réflexion est basé sur le même principe, le mur encerclant le lieu servira cette fois à empêcher 
la sortie de ceux qui habitent le lieu et la place au centre est remplacée par une tour panoptique. 

Je suis donc partie des plans des bâtiments vue du ciel de ces prisons panoptiques, afin de 
constituer une carte imaginaire. Un espace inconnu émerge à partir de ces formes, évoquant 
l’abstrait et l’utopique. En positionnant ces plans dans une continuité, une « Cité Idéale » naît.







Croisières ou Les îles / 2014 - 2023
Série des dessins, crayon graphite sur papier calque, 21cm x 29,7cm. 

En compilant de vraies images d’actualité, je sélectionne et je m’approprie de celles qui montrent 
des embarcations à la dérive. Chaque jour des milliers de personnes originaires d’autres pays 
ou des autres continents, essayent de traverser la mer à la recherche d’une vie meilleure, d’un 
lieu meilleur... Ces lieux imaginés persistent, par la méconnaissance, et motivent la traversée 
de ces individus, impulsés par l’utopie et les rêves. « Le bateau, c’est un morceau flottant 
d’espace, un lieu sans lieu, qui vit par lui-même, qui est fermé sur soi et qui est livré en même 
temps à l’infini de la mer... Le navire, c’est l’hétérotopie par excellence, la plus grande réserve 
d’imagination. Dans les civilisations sans bateaux les rêves se tarissent... »







Les couronnes / 2013 - 2014
Installation de 29 couronnes en acier, thermolaquage noir, 22cm de diamètre chaque élément. 

Les couronnes est un inventaire des frontières géographiques/géopolitiques. Chaque couronne 
redessine sur sa partie supérieure une frontière existante, fermée ou interdite dans le monde, 
matérialisée par un mur ou par un barrage. Ces frontières sont sensibles, provocant des conflits 
et des pertes humaines chaque année. Ici, elles sont pliées sur elles-mêmes formant un cercle, 
évocation de l’enfermement. La forme représente également l’objet de la couronne, symbole de 
pouvoir et de la douleur. Le noir illustre l’inconnu et le deuil.





Trous de mémoire #1 / 2012
Table en acier percé (Le Monde), 100cm x 55cm x 70cm. 

Trous de mémoire #1, est une installation qui prend comme départ un mobilier emblématique 
de l’histoire de l’humanité : la table. Celle-ci est un symbole de rencontre et de discussion, de 
négociation, représentatif de l’origine des réunions sociales et des décisions politiques. À partir 
de cet objet existant dans le quotidien de presque toutes les cultures, je présente la carte du 
monde percée dans le métal.

Faisant appel à la première fonction de cet objet utilitaire : tenir, soutenir, contenir... Je crée par 
cette nouvelle physique un dialogue en relation : ces trous évoquent à la fois l’annulation de 
la fonction première de la table, mais aussi l’accident et la disparition. Représenter le monde 
comme une passoire est aussi un appel à la mémoire collective des guerres vécues, des 
désastres climatiques, mais également des échanges et des flux de l’humanité. 





Trous de mémoire #2 / 2012
Installation linéaire de 9 mètres environ. Écriture en sablage sur 20 pelles en métal et en bois. Dimensions variables. 

Trous de mémoire #2 évoque les récits de l’écrivain Georges Perec. Je me suis approprié de 
l’ouvrage « Je me souviens » et de la manière que l’auteur fait appel à ses souvenirs d’enfance, 
afin de graver sur chaque élément ici mes propres souvenirs. L’objet de la pelle évoque l’action 
de creuser, la perte, l’oubli... Créant ainsi les trous de mémoire.

je me souviens du silence
je me souviens de la faim
je me souviens de la nuit profonde
je me souviens des chaussures rouges sang
je me souviens des larmes de ma mère
je me souviens des adieux
je me souviens des draps blancs
je me souviens du tic-tac
je me souviens de la peur
je me souviens de l’odeur de la terre humide
je me souviens de l’odeur du jasmin
je me souviens de la mer agitée
je me souviens de mon père sans moustache
je me souviens du soleil sans merci
je me souviens de Wenceslao
je me souviens de la pluie tropicale
je me souviens du chant de ma grand-mère
je me souviens des secrets
je me souviens des dimanches
je me souviens d’hier





Bye Bye Señor Piñera / 2012
Installation linéaire 5 mètres. Écriture à la machine à écrire sur mouchoirs en tissu coton blanc. (40cm x 40cm). 

15 mouchoirs en tissu blanc sont installés au mur de manière linéaire. Sur l’ensemble des 
mouchoirs est écrit le poème La Isla en Peso / Le poids de l’île de Virgilio Piñera, poète cubain. 
Le spectateur peut ainsi le lire, en passant de mouchoir en mouchoir.

Les mouchoirs ne frémissent pas dans les mains des « Las damas de blanco », ils sont 
immobilisés. Pourtant le geste d’au revoir, pourtant les pleurs. Légèreté paradoxale et 
fantomatique des mouchoirs. Ce mystère et cette beauté splendide d’un peuple en attente de 
déborder de la douleur. Mouchoirs en tissu, installés comme sur un porte manteau, comme 
pour faire tranquille et rangé, ou oiseaux en repos sur un fil, supports d’un message qui n’a rien 
de la vacuité de certains adieux rituels, quand on agite le mouchoir sur le quai de gare. Tous les 
adieux n’ont pas le même poids. On y lit le poème de « La Isla en peso » de Virgilio Piñera : la 
résignation à tourner en rond sur une île à la vie étranglée.

Texte de Lilyane Beauquel, écrivain auteur chez Gallimard.





Sólo para llorar / 2012
Céramique émaillée et écriture (machine à écrire) sur 75 mouchoirs en papier, 26cm x 14cm x 8,5cm. 

75 mouchoirs destinés à sécher des larmes, chaque mouchoir contient le nom et la peine de 
condamnation des 75 intellectuels et écrivains, prisonniers politiques lors de « La Primavera 
Negra », le Printemps Noir de 2003 à Cuba. 29 journalistes, des bibliothécaires et militants des 
Droits de l’Homme, accusés d’être des agents des États-Unis.

Distributeur de conscience ? La boite à mouchoirs invite le visiteur à déployer le mince papier, 
feuille de cahier d’histoire pour en recueillir les traces, ou vrai mouchoir, à y éternuer car cela 
gratte, cela irrite, l’air bien connu de la répression. Le temps menace et tarit les larmes de 
tristesse plus fortes que les larmes de colère. L’habitude de s’habituer au train des choses, en 
Chine ou ailleurs, la boite est sans fond, distribution de noms inépuisable...

Texte de Lilyane Beauquel, écrivain auteur chez Gallimard.
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