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SYLVIE  
AUVRAY

Sans titre, 2018
Grès émaillé

70 x 40 x 40 cm
Unique

Née en 1974. Vit et travaille à Paris, France.

Sylvie Auvray introduit peu à peu dans ses 
expositions des objets d’atelier, jouets ou 
figurines récupérés aux puces, qu’elle customise 
avec malice dans du plâtre coloré, façonné en 
un geste de préhension énergique : ce sera sa 
série de « Bibelots projectiles » , qu’on imagine 
joyeusement fracasser contre les normes 
du bon goût. Le ton est donné, l’approche 
ludique et iconoclaste innervera dorénavant 
ses sculptures. (….) La céramique permet  dès 
lors à Sylvie Auvray de modeler avec vivacité 
des volumes ductiles et agrégables, tandis 
que les textures peuvent se strier, se boucler, 
se triturer, et que les émaux brillants se 
peignent, coulent et s’interpénètrent, avec 
en prime l’excitation des surprises magiques 
qu’apportera la cuisson.  Les figures d’animaux 
sympathiques ou de personnages rondouillards 
pourraient sembler tirés d’un conte plein de 
douce nostalgie, si l’on n’y découvrait pas 
des yeux trop noirs, d’étranges blessures 
ou d’inquiétantes métamorphoses. L’esprit 
d’enfance n’est peut-être pas loin, mais pas 
l’enfance insouciante et mignonne, plutôt celle 
des peurs obscures, des expérimentations 
sauvages et des joies destructrices, qui 
chargent ces pièces d’une énergie jubilatoire. 



PETER 
BUGGENHOUT

The Blind Leading The Blind #55, 2012
Technique mixte (fer, papier, plastique, polyester, textile) recou-

verts de poussière domestique
150 x 74 x 73 cm

Unique

Né en 1963. Vit et travaille à Gand, Belgique.

Depuis maintenant près de vingt ans, Peter 
Buggenhout développe simultanément 
plusieurs typologies de sculptures, réalisées 
par assemblage de rebuts de toutes sortes, 
ménagers, industriels ou organiques.  
À partir de 2003 apparaît une nouvelle 
typologie de sculptures : The Blind Leading 
the Blind, véritable amas de matière semblant 
provenir d’épaves abandonnées, à moins qu’il 
ne s’agisse de carcasses « Mad Maxiennes 
» ? Le titre est une allusion au tableau La 
Parabole des Aveugles de Pieter Brueghel 
l’Ancien (1568) mettant en scène la parole du 
Christ: « Laissez-les. Ce sont des aveugles qui 
guident des aveugles. Or, si un aveugle guide 
un aveugle, ils tomberont tous deux dans la 
fosse.» En enduisant ses oeuvres d’une épaisse 
couche de poussière, Peter Buggenhout offre 
une réinterprétation de cette sentence, il en 
brouille la lecture, troublant nos capacités de 
repères jusqu’au vertige.



NICOLAS 
CHARDON
Né en 1974. Vit et travaille à Paris, France.

«Le lieu de ma peinture est le tableau. Mon travail 
se fonde d’abord sur l’observation de ce qui le 
constitue matériellement ; le châssis et la toile 
fixée dessus. Mais cette toile est particulière. 
En effet, mes supports sont des tissus 
vichy, madras ou écossais, autant de canvas 
orthogonaux colorés. La grille du motif de mes 
toiles, déformée par la tension, est à la fois une 
expression physique élémentaire et une image 
particulière. Quelque chose se joue là, entre le 
fait matériel et le fait iconique. Paradoxalement, 
la déformation de la grille est la preuve que la 
toile est bien tendue, qu’elle offre ainsi la surface 
plane idéale à la réalisation d’un tableau. Ma 
peinture commence à ce moment-là.»

Nicolas Chardon

Expositions en cours : 
Modern Lovers au MAC VAL, Vitry-sur-Seine, France
We Paint au Beaux-Arts de Paris, France

Fenêtre sur la peinture, 2022
Acrylique sur tissu 

180 x 120 cm
Unique



CLAUDE 
CLOSKY
Né en 1963. Vit et travaille à Paris, France.

«Dans les tableaux, les syllabes, deux lettres 
à chaque fois, ont été désarticulées par la 
distribution de couleurs sur les plans qui 
composent les lettres et le fond. La lecture est 
perturbée, et de toutes façons elle est sans 
objet. On ne reconnait pas immédiatement non 
plus le naturalisme standardisé des couleurs 
qui appartiennent au vocabulaire du paysage 
: vert prairie, bleu ciel, noir tunnel, jaune soleil 
etc. Le paysage et les onomatopées sont sans 
connexion, et les tableaux les rassemblent 
sans les unifier. Enfin, le geste apparent dans 
les aplats de couleur, signale discrètement 
la fabrication et sa vitesse, sans aller jusqu’à 
constituer une écriture ou à produire de 
l’expressivité. Le résultat est déconcertant et 
peu spectaculaire, énigmatique et banal comme 
la vie.» 

Expositions en cours : 
Premièrement deuxièmement troisièmement, Entre deux portes, Bruxelles, Belgique
The Voice of Things au Centre Pompidou x West Bund Museum, Shanghai, Chine

Sans titre (lu), 2010 
Acrylique sur toile 

100 x 99 cm
Unique

Marie Muracciole



DELPHINE 
COINDET
Née en 1969. Vit et travaille à Lausanne, Suisse.

Depuis une vingtaine d’années, Delphine Coindet 
développe un vocabulaire sculptural à travers 
des dispositifs d’expositions conçus comme
 des mises en scène ouvertes, des collages et 
assemblages de matériaux et de techniques 
hétérogènes. L’inventivité de son langage, 
en constant dialogue avec l’architecture et 
le design, s’articule aujourd’hui autour d’une 
large palette d’expériences comprenant, outre 
l’exposition, la scénographie, la commande 
publique, la performance et l’édition de mobilier 
radical. 

Paradis perdu, 2020-2021
Polystyrène et acrylique, plastique,  

mousse synthétique, feuille vernie (vigne) 
64 x 34 cm cm

Unique



MICHEL  
DECTOR
Né en 1951. Vit et travaille à Savennières, Maine et Loire, France.

Exposition en cours : 
Imagine que le brouillard soit un nombre, Galerie Laurent Godin, 
Paris, France 

«Michel Dector ramène la signification 
conceptuelle des réalités mathématiques à une 
teneur matérielle première. […] Il rend aussi notre 
compréhension plus enracinée : en dernière 
instance, les règles de nos pratiques et de nos 
usages mathématiques trouvent leur ressource 
et leur sens dans ce que nous pouvons avoir 
tendance, par anthropocentrisme, à dévaluer : le 
dehors du monde de la vie.»  

Sans titre (B.P), 2021
Peinture aérosol sur drap  brodé

283 x 200 cm
Unique

Dominique Weber



LAMARCHE 
- OVIZE
Nés en 1978 et 1980. Vivent et travaillent à Bobigny, France.

La pratique d’Alexandre et Florentine 
Lamarche-Ovize mêle dessin et céramique sous 
la forme d’un langage visuel qui réinvente et 
interroge les sujets académiques de l’art et ses 
genres. Leur travail a fait l’objet de nombreuses 
expositions personnelles : Le Grand Café de Saint 
Nazaire en 2017, le Parc Saint Léger de Pougues 
les Eaux en 2017, le drawing Lab à Paris en 2019 
et actuellement au Frac Normandie Caen. Ils 
sont présents dans des collections publiques 
telles que le CNAP, Frac Pays de la Loire, Frac Midi 
Pyrénées, à la Cité de la céramique à Sèvres, et 
dans de nombreuses artothèques.

Expositions en cours : 
La flore est diverse à peu près, comme des bouchons de carafes ! au 
19 CRAC, Montbéliard, France
Légumistes au Musée des Beaux-Arts, La-Chaux-de-Fonds, France

E15 (Bondy), 2022
Techniques mixtes sur papier

190 x 140 cm
Unique



GONZALO 
LEBRIJA
Né en 1972. Vit et travaille à Guadalajara, Mexico.

Fasciné depuis toujours par la poétique du 
vol, Gonzalo Lebrija au long de ces dernières 
années a exploré dans son oeuvre les notions 
de liberté, légèreté, jeu, pouvoir, aventure et 
fantaisie, au travers d’images/situations teintées 
d’un humour existentiel, frôlant l’onirisme et 
le romantisme et se détachant souvent de la 
déconstruction candide de la figure héroïque.

Expositions en cours :  
Cerámica Suro au MAZ, Zapopan, Mexique
La suerte de detener el tiempo au Centro Cultural Juan Backmann 
Gallardo, Tequila, Jalisco, Mexique 
Miracle of the Eternal Present au Palm Springs Art Museum

The Fall, 2020
impression numérique sur papier coton

170 x 217 cm
Édition de 5



CAMILA 
OLIVEIRA 
FAIRCLOUGH
Née en 1979. Vit et travaille à Paris, France.

«Il y a quelque chose de populaire (au sens des 
chansons qui passent à la radio) dans la pein-
ture de Camila O.F. Quelque chose de la chanson 
d’amour, ce genre éculé qui nous parle seule-
ment quand nous traversons des périodes de 
déboires sentimentaux. La magie de la chanson 
vient peut-être de sa capacité à ranimer les 
lieux communs, et parfois à nous rappeler que 
nous sommes en vie. Comme le dit Frank Ocean, 
quand nous sommes heureux, nous apprécions la 
musique, mais quand nous sommes tristes, nous 
comprenons les paroles, et nous pouvons avoir le 
sentiment qu’une chanson raconte notre histoire 
– qu’elle a été écrite pour nous. Alors regardez 
bien. Certaines peintures de Camila Oliveira Fair-
clough ont été peintes pour moi. D’autres ont 
été peintes pour vous. Vous découvrirez bientôt 
lesquelles.»

 Hugo Pernet

Orbit, 2022
Acrylique sur toile

40 x 47 cm
Unique

Palette blanche, 2022
Acrylique sur toile

40 x 30 cm
Unique



HUGUES  
REIP
Né en 1964. Vit et travaille à Paris, France.

«Artiste polyvalent, graphiste, vidéaste, 
photographe et sculpteur, Hugues Reip tente 
de faire ressortir d’un objet, d’un lieu ou d’une 
situation des aspects insolites et surprenants. 
« Je me souviens des gravures accompagnant 
les récits de Jules Verne, qui, rendant l’irréel 
véritable, évoquaient un monde qui aurait un 
corps, un temps, un espace visible différent 
du nôtre... mais au même endroit » explique 
l’artiste. En arrachant de la banalité des objets 
anodins dont il modifie des éléments, l’échelle 
par exemple, Reip crée des atmosphères 
irrationnelles au sein desquelles le spectateur 
se confronte à un univers aux objets distordus 
au point de n’être plus concevables.» 

Nadine Labedade 

Noir Dessein (n°2, série 8), 2022
Encre de chine, crayon aquarelle, acrylique, pastel, 
poudre de bronze, paillettes et collages (lichen et 

papier trouvé) sur papier
28,5 x 20 cm

Unique



DELPHINE 
REIST
Né en 1970. Vit et travaille à Genève, Suisse.

Delphine Reist met en scène des objets du 
quotidien liés à la production industrielle et 
à la consommation. Ses installations mettent 
en scène des objets se mettant en marche 
et s'arrêtant tout seul. De manière générale, 
elle met en avant ce qu'on pourrait désigner 
comme l'inconscient du monde matériel dans 
lequel nous évoluons : un environnement 
automatisé, industriel, auquel nous ne faisons 
plus attention par habitude, mais qui pour-
tant nous constitue.

Exposition en cours : 
Our Silver City, 2094 au Nottingham Contemporary, Royaume-Uni 
Exposition à venir :
solo show au Frac Grand-Large

Photogramme, 2021
Photogramme sur papier baryté

100 x 75 cm
Unique



MIKA 
ROTTENBERG
Née en 1976. Vit et travaille à New York, États-Unis. 

Chez Mika Rottenberg, le corps tout entier 
sert d’instrument de dessin. Il sert à 
créer des éléments graphiques expressifs 
et des effets de matière qui fixent et 
chahutent en même temps les scènes 
microscomiques. Les dessins, expressifs 
et néanmoins méthodiques, partent d’un 
vocabulaire de signes picturaux que l’artiste 
ne cesse de retravailler. Ces symboles 
vibrionnants se jouent de la lisibilité et, 
telles des abeilles ouvrières, s’organisent en 
structures qui évoquent des usines ou les 
machines infernales de Rube Goldberg. Par 
un phénomène quasi biologique, le dessin 
s’épais- sit jusqu’à la plénitude, comme s’il 
s’ingurgitait et se régurgitait lui-même à 
chacune de ses variantes.
Les giclées de couleurs acides et les motifs 
touffus sont contrebalancés par de vastes 
surfaces blanches et des zones opaques qui 
ressemblent à des flaques ou à des trous. Le 
maniement brut du crayon, du papier et de la 
peinture réunit le corps de l’artiste et l’acte 
de dessiner dans une dynamique à la fois 
esthétique et personnelle.

Exposition en cours : 
NOTHING IS LOST. ART AND MATTER IN TRANSFORMATION
GAMEC, Bergame, Italie

Tt08, 2019
Graphite, acrylique et crayon de couleur sur papier

17,8 x 22,5 cm
Unique



ALAIN
SÉCHAS
Né en 1955. Vit et travaille à Paris, France.

«À partir de l’exposition « Rêve brisé » au Musée 
Bourdelle à Paris en 2008, où les « chats » ont 
momentanément disparu au profit de tableaux 
aux motifs abstraits, il continuera son travail 
de dessin en tension avec la matérialité de la 
peinture. «le sujet, c’est le tableau. Qu’il fasse 
des abstractions, des fleurs, des portraits, des 
scènes de genre, Séchas est un moderne : mes 
peintures sont à prendre au premier degré, 
dit-il volontiers. Son art distancié et élégant 
assume pleinement la séduction inhérente à 
la peinture et donc, en premier lieu, la séduc-
tion de la couleur, à la manière de l’hédonisme 
joyeux d’un Matisse. La couleur est vivante. À 
sa façon méthodique et jubilatoire, l’artiste 
jongle avec les genres et les coloris (…) Sé-
chas expérimente des polychromies de toutes 
sortes, criardes, neutres ou assourdies, des 
accords de tons incongrus et excitants (…) ce 
qui importe aussi, c’est ce que le tableau fait 
au spectateur. Un bon tableau est comme une 
bonne blague, dit l’artiste, il doit agir immédia-
tement, directement, au risque sinon de rater 
la rencontre avec son regardeur. Il doit le saisir 
– car on ne reste guère que quelques secondes 
devant un tableau » 

Anne Bonnin 

Genève 6, 2022
Acrylique sur toile 

146 x 114 cm
Unique



HAIM 
STEINBACH
Né en 1944. Vit et travaille à New-York, États-Unis.

Le travail de Steinbach sur le langage propose 
que la lecture soit un acte de vision, et même si 
ce n’est pas toujours, à proprement parler, le cas, 
les codes graphiques qui prolifèrent dans notre 
culture médiatique actuelle nous habituent à 
ce que le mot et l’image arrivent dans le même 
paquet. Steinbach s’intéresse au «dire» vernacu-
laire, le genre de discours qui nous paraît à la fois 
direct et partagé, à la fois commun et facilement 
compréhensible. La promesse du langage verna-
culaire donne l’impression que la communication 
se fait sans effort. Les mots deviennent mémo-
risables, faciles à répéter. Si le langage atteint 
ici sa cible, c’est parce que le «dire» vernaculaire 
est l’expression du consensus ou de la maîtrise 
du lecteur sur les questions de relations sociales 
ainsi que sur des significations culturelles particu-
lières. Steinbach s’interroge sur ce consensus, car 
pour lui, ce que nous pensons savoir sur ce que 
nous voyons, témoigne de notre compréhension 
et de notre incompréhension de notre place dans 
le monde, et de nos niveaux de satisfaction et de 
mécontentement au sein de ces relations et de 
ces significations.

Exposition en cours : 
Le Club du Poisson-Lune, CAPC, Bordeaux, France
Things/Thoughts, Fondazione Antonio Dalle Nogare, Bolzano, Italie

every single day 
 Lettres noires vinyle mat 

Dimensions variables 
Édition de 1 + 1 EA



WANG
DU
Né en 1956. Vit et travaille à Paris, France.

Originaire de Wuhan (province du Hubei) 
en République Populaire de Chine, Wang 
Du suit des études d’arts plastiques à 
l’école des Beaux Arts de Canton, avant d’y 
devenir enseignant. Après un séjour de neuf 
mois dans les prisons chinoises, résultat 
de son activisme culturel et politique, il 
s’installe finalement en France en 1990. 
Face à un environnement nouveau, où les 
représentations médiatiques et publicitaires 
semblent se substituer au réel, son travail 
s’est concentré autour de l’image de presse. 
Donnant littéralement du poids à ces 
images, transformant des reproductions 
bidimensionnelles trouvées dans la presse en 
volume sculptural tridimensionnel, Wang Du, 
avec humour et efficacité, a produit l’une des 
œuvres les plus singulières sur cette question 
du réel et du virtuel.

Beyond Truth, 2019
Fibre de verre, résine, bois, inox, poly miroir 

150 x 33 x 33 cm
Édition de 3



36 bis rue Eugène Oudiné
75013 Paris

www.laurentgodin.com
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SYLVIE  
AUVRAY

Sans titre, 2018
Glazed sandstone
70 x 40 x 40 cm

Unique

Born in 1974. Lives and works in Paris, France.

Sylvie Auvray gradually introduces into her 
exhibitions workshop objects, toys or figu-
rines salvaged from flea markets, which she 
customises with malice in coloured plaster, 
shaped in a gesture of energetic grip: this will 
be her series of «Projectile trinkets», which 
one can happily imagine smashing against the 
standards of good taste. The tone is set, the 
playful and iconoclastic approach will hence-
forth permeate his sculptures. (....) Ceramics 
allows Sylvie Auvray to vivaciously model 
ductile and pleasant volumes, while textures 
can be strained, curled, triturated, and shiny 
glazes can be painted, poured and interpene-
trated, with the added bonus of the excite-
ment of the magical surprises that the firing 
will bring.  The figures of friendly animals or 
pudgy characters could seem to be taken 
from a tale full of sweet nostalgia, if we did 
not discover eyes that are too black, strange 
wounds or disturbing metamorphoses. The 
spirit of childhood is perhaps not far away, 
but not the carefree, cute childhood, but 
rather the childhood of dark fears, wild expe-
riments and destructive joys, which charge 
these pieces with a jubilant energy. 



PETER 
BUGGENHOUT

The Blind Leading The Blind #55, 2012
Technique mixte (iron, paper, plastic, polyester, textile) covered 

with domestic dust 
150 x 74 x 73 cm

Unique

Né en 1963. Vit et travaille à Gand, Belgique.

For almost twenty years now, Peter 
Buggenhout has been developing several 
types of sculptures simultaneously, made 
by assembling all kinds of waste materials, 
whether household, industrial or organic. 
From 2003 onwards, a new type of sculpture 
appeared: The Blind Leading the Blind, a 
veritable mass of material that seems to come 
from abandoned wrecks, unless they are «Mad 
Maxian» carcasses? The title is an allusion to 
the painting The Parable of the Blind by Pieter 
Brueghel the Elder (1568), in which Christ said: 
«Let them be. They are the blind leading the 
blind. But if a blind man guides a blind man, 
they will both fall into the pit. By coating 
his works with a thick layer of dust, Peter 
Buggenhout offers a reinterpretation of this 
sentence, he blurs the reading of it, disturbing 
our ability to see until we are dizzy.



NICOLAS 
CHARDON
Born in 1974. Lives and works in Paris, France.

«The place of my painting is the canvas.. My 
work is based first of all on the observation 
of what constitutes it materially; the frame 
and the canvas fixed on it. But this canvas is 
particular. Indeed, my supports are gingham, 
madras or tartan fabrics, as many colored 
orthogonal canvas. The grid of the motif of 
my canvases, deformed by the tension, is at 
the same time an elementary physical expres-
sion and a particular image. Something is at 
play here, between the material fact and the 
iconic fact. Paradoxically, the deformation of 
the grid is the proof that the canvas is well 
stretched, that it thus offers the ideal flat 
surface for the realization of a painting. My 
painting begins at that moment.»

Nicolas Chardon

On view : 
Modern Lovers at MAC VAL, Vitry-sur-Seine, France
We Paint at Beaux-Arts de Paris, France

Fenêtre sur la peinture, 2022
Acrylic on fabric  

180 x 120 cm
Unique



CLAUDE 
CLOSKY
Né en 1963. Vit et travaille à Paris, France.

«In the paintings, the syllables, two letters 
each, have been disarticulated by the 
distribution of colours on the planes that 
compose the letters and the background. 
The reading is disturbed, and in any case 
it is irrelevant. Nor does one immediately 
recognise the standardised naturalism of the 
colours that belong to the vocabulary of the 
landscape: meadow green, sky blue, tunnel 
black, sunshine yellow etc. The landscape and 
the onomatopoeia are unconnected, and 
the paintings bring them together without 
unifying them. Finally, the gesture apparent in 
the flat areas of colour discreetly signals the 
production and its speed, without going so 
far as to constitute a writing or to produce 
expressiveness. The result is disconcerting 
and unspectacular, enigmatic and banal like 
life.»

On view : 
Premièrement deuxièmement troisièmement, Entre deux portes, Bruxelles, Belgium
The Voice of Things at Centre Pompidou x West Bund Museum, Shanghai, China

Marie Muracciole

Sans titre (lu), 2010 
Acrylique sur toile 

100 x 99 cm
Unique



DELPHINE 
COINDET
Born in 1969. Lives and works in Lausanne, Switzerland.

For the past twenty years, Delphine Coindet 
has been developing a sculptural vocabulary 
through exhibitions conceived as
 open staging, collages and assemblages of 
heterogeneous materials and techniques. The 
inventiveness of her language, in constant 
dialogue with architecture and design, is 
today articulated around a wide range of 
experiences including, in addition to exhi-
bitions, scenography, public commissions, 
performances and the publication of radical 
furniture. 

Paradis perdu, 2020-2021
Polystyrene and acrylic, plastic,  

synthetic foam, varnished (vine) leaf 
64 x 34 cm cm

Unique



MICHEL  
DECTOR
Born in 1951. Lives and works in Savennières, Maine et Loire, France.

On view : 
Imagine que le brouillard soit un nombre, Galerie Laurent Godin, 
Paris, France 

«Michel Dector brings the conceptual 
meaning of mathematical realities back 
to a primary material content. [...] He also 
makes our understanding more rooted: 
ultimately, the rules of our mathematical 
practices and usages find their resource 
and meaning in what we may tend, through 
anthropocentrism, to devalue: the outside of 
the life world.» 

Sans titre (B.P), 2021
Spraypaint on embroidered sheet 

283 x 200 cm
Unique

Dominique Weber



LAMARCHE 
- OVIZE
Born in 1978 and 1980. Live and work in Bobigny, France.

The practice of Alexandre and Florentine 
Lamarche-Ovize mix drawing and ceramics in 
the form of a visual language that reinvents 
and questions the academic subjects of 
art and its genres. Their work has been the 
subject of numerous solo exhibitions: Le 
Grand Café in Saint Nazaire in 2017, the Parc 
Saint Léger in Pougues les Eaux in 2017, the 
Drawing Lab in Paris in 2019 and currently at 
the Frac Normandie Caen. They are present in 
public collections such as the CNAP, Frac Pays 
de la Loire, Frac Midi Pyrénées, at the Cité 
de la céramique in Sèvres, and in many art 
libraries.

On view : 
La flore est diverse à peu près, comme des bouchons de carafes ! 
at 19 CRAC, Montbéliard, France
Légumistes at Musée des Beaux-Arts, La-Chaux-de-Fonds, France

Tapestry 5, 2021
Oil pastel, acrylic on printed fabric 

55 x 45 cm
Unique

E15 (Bondy), 2022
Techniques mixtes sur papier

190 x 140 cm
Unique



GONZALO 
LEBRIJA
Born in 1972. Lives and works in Guadalajara, Mexico.

Always fascinated by the poetics of flight, 
Gonzalo Lebrija has explored in his work the 
notions of freedom, lightness, play, power, 
adventure and fantasy, through images/
situations tinged with existential humour, 
bordering on the dreamlike and romantic, 
and often detaching itself from the candid 
deconstruction of the heroic figure.

On view :  
Cerámica Suro at MAZ, Zapopan, Mexico
La suerte de detener el tiempo at Centro Cultural Juan Backmann 
Gallardo, Tequila, Jalisco, Mexico

The Fall, 2020
Digital print on cotton paper

170 x 217 cm
Edition of 5



CAMILA 
OLIVEIRA 
FAIRCLOUGH
Born in 1979. Lives and works in Paris, France.

«There is something popular (in the sense 
of songs that are played on the radio) about 
Camila O.F.’s painting. Something about the 
love song, that hackneyed genre that speaks 
to us only when we are going through 
sentimental setbacks. Perhaps the magic of 
the song comes from its ability to revive the 
commonplace, and sometimes to remind us 
that we are alive. As Frank Ocean says, when 
we’re happy, we enjoy the music, but when 
we’re sad, we understand the lyrics, and we 
can feel that a song tells our story - that it 
was written for us. So look closely. Some of 
Camila Oliveira Fairclough’s paintings were 
painted for me. Others were painted for you. 
You’ll soon find out which ones.»

 Hugo Pernet

Orbit, 2022
Acrylique sur toile

40 x 47 cm
Unique

Palette blanche, 2022
Acrylic on canvas

40 x 30 cm
Unique



HUGUES  
REIP
Born in 1964. Lives and works in Paris, France.

«A versatile artist, graphic designer, video 
artist, photographer and sculptor, Hugues 
Reip tries to bring out unusual and surprising 
aspects of an object, a place or a situation. « I 
remember the engravings that accompanied 
Jules Verne’s stories, which, by making the 
unreal real, evoked a world that would have 
a body, a time, a visible space different from 
ours... but in the same place,» explains the 
artist. By removing trivial objects from their 
banality and modifying their elements, such as 
the scale, Reip creates irrational atmospheres 
in which the viewer is confronted with a 
universe of objects distorted to the point of 
being inconceivable.»

Nadine Labedade 

Noir Dessein (n°2, série 8), 2022
India ink, watercolour pencil, acrylic, pastel, bronze pow-

der, glitter and collage (lichen and found paper) on paper
28,5 x 20 cm

Unique



DELPHINE 
REIST
Born in 1970. Lives and works in Geneva, Switzerland.

Delphine Reist stages everyday objects linked 
to industrial production and consumption. 
Her installations feature objects that start 
and stop by themselves. In general, she 
highlights what could be described as the 
unconsciousness of the material world in 
which we live: an automated, industrial 
environment to which we no longer 
pay attention out of habit, but which 
nevertheless constitutes us.

On view : 
Our Silver City, 2094 at Nottingham Contemporary, Royaume-Uni

Photogramme, 2021
Photogram on baryta paper

100 x 75 cm
Unique



MIKA 
ROTTENBERG
Born in 1976. Lives and works in New York, USA.

In Mika Rottenberg’s work, the whole body 
is used as a drawing instrument. It is used 
to create expressive graphic elements and 
material effects that simultaneously fix and 
heckle microscopic scenes. The drawings, 
expressive and yet methodical, start from a 
vocabulary of pictorial signs that the artist 
never stops working on. These vibrating 
symbols play with legibility and, like worker 
bees, organise themselves into structures 
that evoke factories or the infernal machines 
of Rube Goldberg. In a quasi-biological 
phenomenon, the drawing thickens to the 
point of fullness, as if it were ingesting and 
regurgitating itself with each of its variants.
Acidic colour spurts and dense patterns are 
counterbalanced by large white areas and 
opaque zones that resemble puddles or 
holes. The raw handling of pencil, paper and 
paint unites the artist’s body and the act of 
drawing in an aesthetic and personal dynamic.

On view : 
NOTHING IS LOST. ART AND MATTER IN TRANSFORMATION
GAMEC, Bergame, Italy

Tt08, 2019
Graphite, acrylic and color pencil on paper

17,8 x 22,5 cm
Unique



ALAIN
SÉCHAS
Born in 1955. Lives and works in Paris, France.

«It’s like the week of the FIAC. Indeed, this 
exhibition looks at art through its medium, 
which the artist stages in an often comical 
way in his daily drawings and in a distanced 
or allusive way in his paintings. For Séchas, 
the world of painting and the painting of 
the world are inseparable. But in the current 
situation of a pandemic lack of social life, 
this elitist worldly fresco takes a strange, 
provocative and ironic turn.
While parodying an art class of pomp and 
circumstance, Séchas interprets a modern 
primitive scene: the Salon, the meeting place 
of the artist and the public. Indeed, the 
spectator, to whom the artist generally gives 
a large place, invades his Cocktails: he often 
appears in the foreground, his head cut off 
and observing, like an enormous eye. The 
viewer is both a double of the artist and his 
play partner.»

Anne Bonnin

Genève 6, 2022
Acrylic on canvas 

146 x 114 cm
Unique



HAIM 
STEINBACH
Born in 1944. Lives and works in New-York, United States.

Steinbach’s work with language proposes that 
reading is an act of seeing, and even if this is not 
always, strictly speaking the case, the graphic 
codes which proliferate on our current media 
culture accustom us to word and image arriving 
in the same package. Steinbach is interested 
in the vernacular “saying”, the sort of speech 
that strikes us as both direct and shared, both 
common and readily understood. The promise 
of vernacular-in slogans, catch phrases, ad copy, 
figures of speech-makes communication seem 
effortless. Words become memorable, easy 
to repeat. If language here hits its target, it is 
because the vernacular “saying” is an expression 
of readerly consensus or fluency on matters of 
social relations as well as about particular cultural 
meanings. Steinbach queries this consensus, 
because for him, what we think we know about 
what we see, speaks to our understanding and 
misunderstanding of our place in the world, and 
about our levels of contentment and discontent 
within these relations and meanings.

On view : 
Le Club du Poisson-Lune, CAPC, Bordeaux, France
Things/Thoughts, Fondazione Antonio Dalle Nogare, Bolzano, Italie

every single day, 2005
Black letters matt vinyl 

Variable dimensions 
Unique



WANG
DU
Born in 1956. Lives and works in Paris, France.

Originally from Wuhan (Hubei province) in the 
People’s Republic of China, Wang Du studied 
fine arts at the School of Fine Arts in Canon, 
before becoming a teacher there. After a 
nine-month stay in Chinese prisons as a result 
of his cultural and political activism, he finally 
settled in France in 1990. Faced with a new 
environment, where media and advertising 
representations seem to replace the real, 
his work has focused on the press image. 
Literally giving weight to these images
the press into three-dimensional sculptural 
volume, Wang Du, with humour and 
efficiency, has produced one of the most 
singular works on this question of the real 
and the virtual.

Beyond Truth, 2019
fiberglass, resina, wood, inox, poly mirror 

150 x 33 x 33 cm
Edition of 3
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