
JEF AEROSOL	



Jean-François Perroy, plus connu sous le pseudonyme Jef Aérosol, né à Nantes le 15 janvier 1957, est un artiste pochoiriste français issu 
de la première vague de "street art" (art urbain) des années 80. Il peint son premier pochoir à Tours en 1982. Il reste l'un des pionniers et 
chefs de file de cet art éphémère. De nombreux artistes plus jeunes se réclament de son influence.  Jef crée souvent des portraits de 
personnalités comme Elvis Presley, Gandhi, Lennon, Hendrix, Basquiat, Amalia Rodrigues, Dylan... mais une grande partie de son travail est 
consacrée aux anonymes de la rue : musiciens, passants, mendiants, enfants dont il peint les silhouettes grandeur nature, en noir et blanc, 
toujours soulignées de sa fameuse et mystérieuse flèche rouge, seconde signature et "marque de fabrique" de l'artiste. Jef Aérosol a peint 
sur les murs de nombreuses villes  : Paris, Lille, Lyon, Nantes, île de Ré, Orléans, Tours, Londres, Lisbonne, Venise, Rome, Amsterdam, 
Chicago, New-York, Bruxelles, Zurich, Pékin, Tokyo, Palerme, Dublin, Belfast, Ljubljana... Il a même collé son désormais légendaire "sitting 
kid" sur la Grande Muraille de Chine.




Diplômée de la faculté Panthéon Sorbonne à Paris, Charlotte Perez est une jeune artiste plasticienne. Ses 
études terminées, elle intègre "La ligne 9", une association d'illustrateurs, de graphistes et divers artistes qui 
ouvre fin 2012 son propre espace collectif à Bagnolet.A partir de ces deux médiums de prédiction, le textile et le 
fil (coton, laine, suédine), Charlotte donne une nouvelle impulsion à son travail plastique en se lançant dans la 
création de bijoux artisanaux. Gourmettes mêlées de bracelets tisses, broches en tissu brodé ou encore 
headband en dentelle, ses créations sont a la fois techniques et esthétiques.


CHARLOTTE PEREZ	





RACHEL ROSS	



Rachel Ross, plasticienne qui est (en secret) amoureuse des objets, vous proposera un piano recouvert de tétines. Cette 
artiste focalise l'essentiel de sa pratique sur l'objet, et l'interaction que ce dernier peut susciter avec le public. Ainsi au delà de 
ses travaux ont des affinités fortes avec l'humour noir, pour sacraliser la bêtise pour la détourner et en rire. Elle propose 
également au spectateur de faire voyager et vivre des morceaux de ses installations artistiques .

Dans le cadre du projet play me I'm your, et grâce à un partenariat avec des hôpitaux parisiens, elle se « payera » le plaisir de 
recouvrir un piano de tétines. Chaque tétine à été utilisé par un petit, puis mise de coté par une femme.

« Pendant plusieurs mois je les ai récupérées dans l'idée de les exposer toutes ensemble sur le piano. [...] Elles sont à elles 
seules le reflet de l’énergie qu'il est possible de soulever pour l'Art. »




ROMAIN THOMAZEAU	



Romain Thomazeau, né en 1988 vit et travaille à Paris.

Après un master, il intègre un doctorat en Sciences de l’art. Son univers touche à l’intime, à l’exploration 
du corps en lien avec son sujet de recherche.



«Dans le cadre de Play Me I'm Yours Paris, je présente "Rise beyond, tribute to Felix".»(Un hommage à 
l'artiste Felix Gonzalez-Torres, décédé en 1996 des suites du sida.) 




ANITA SAVARY	



«Les images se renouvelant sans cesse, le collage est un art qui me passionne depuis plusieurs années, il 
se bouscule avec mon autre passion: la Photographie, avec laquelle je me suis intéressée au spectacle, 
reportage et le graffiti, autre art contemporain et éphémère.»




COMBO	



Combo a commencé à graffer en 2003, dans le sud de la France. Après avoir passé 7 ans à peindre entre Monaco et Marseille, 
il sévit à Paris depuis 2010. C’est en arrivant à la capitale qu’il met de côté ses bombes pour passer au street art. Son travail 
se concentre alors sur le détournement d’images. Sa signature : remplacer les visages des protagonistes par des têtes de 
cartoon pour leur donner un sens radicalement différent. Dès lors, il n’a de cesse de coller à Paris, Zurich ou Los Angeles 
d’immenses affiches à la manière d’un publicitaire.Street artist engagé, il se fait remarquer en s’introduisant dans la zone 
interdite de Tchernobyl pour y coller des affiches de publicité à la gloire du nucléaire. Un an après, Combo récidive en Chine. 
C’est dans les rues de Hong Kong cette fois qu’il opère, donnant une seconde vie aux pages Google censurées par le Parti 
offrant ainsi aux passants des images tenues hors de portée des citoyens chinois : les manifestations de la place Tian’anmen 
ou la récente arrestation de l’artiste Ai Weiwei.




L’ATLAS	



L’Atlas commence le graffiti dans les années 90. Fasciné par le travail du trait et de l’écriture, il part étudier la 
calligraphie arabe traditionnelle au Maroc, en Égypte et en Syrie. Il s’intéresse tout particulièrement au koufi, 
écriture géométrique dont il transpose les codes dans l’alphabet latin, créant ainsi sa propre typographie.

L’Atlas expérimente plusieurs media tels que la photographie, la peinture ou la vidéo.




LE DIAMANTAIRE	



Le diamantaire /dja.m .tɛʁ/ Artisan qui travaille et taille des diamants bruts pour en faire des pierres taillées, augmentant leur valeur et leur 
qualité.Dans le sillage de l’art pauvre, avec comme idée de base de rendre signifiants des objets à l’origine insignifiants, Le Diamantaire 
puise la matière première de son travail presque exclusivement dans des objets de récupération.Sa matière de prédilection : des miroirs 
trouvés dans la rue qu’il taille et peint pour les détourner de leur utilisation. Après avoir métamorphosé ces rebuts en diamants, l’artiste 
pare les murs de la ville de leurs reflets en les rendant à la rue, comme un cadeau.Artiste multidisciplinaire, Le Diamantaire travaille 
aujourd’hui différents matériaux et média (bois, verre, vidéo…, etc) qu’il détourne autour du thème du diamant, symbole ultime de richesse, 
de réussite et de perfection dans notre société d’hyperconsommation.




NICOLAS DESTINO	



Nicolas Destino, artiste plasticien belge né dans les années 80, débute son parcours en tant que designer objet.

Il s'affranchit ensuite des contraintes liées à l'industrialisation en série pour s'orienter vers une totale liberté d'expression. 
Dès lors, il s'inspire de sujets particuliers tels que le milieu médical, la chirurgie esthétique ou la mort. L'artiste donne alors 
vie à un univers surprenant et décalé, entretenant un rapport entre le corps et l'objet.

Estimant que la beauté n'a d'égale que la simplicité, Nicolas Destino imagine, crée et détourne des objets sobres, épurés et 
originaux. Table basse en forme de brancard, seringue géante, assise en forme de gélule, chaise électrocutée, banc 
kamikaze ou luminaires pourvus de cheveux naturels caractérisent son travail.






L’OEIL DU HUIT	



L’Oeil du Huit – Une association située au cœur de Paris dans un quartier familial et vivant de puis 1996.Le lieu 
souhaite ouvrir ses portes à divers courants artistiques pour que chacun puisse voir, écouter, créer, aimer et faire 
partager ses impressions, dans un espace ouvert et convivial.La galerie organise une dizaine d’expositions annuelles 
ponctuées par des évènements festifs tels que des concerts, théâtre, lectures ... Ces manifestations permettent de 
faire découvrir des artistes d’expressions diverses (plastiques, scéniques, musicales) ou d’apprécier des talents 
reconnus. Emmanuelle Gutierres Requenne,Artiste plasticienne, Fondatrice de l’Oeil du Huit




FRED EBAMI	



Fred Ebami, Artiste plasticien et graphiste né en 1976.

Esprit libre et coeur d’ésthète, a,imé par différents maîtres à penser: Andy Warhol, Basquiat, 
Liechstentein, ayant grandit de l’univers du Comics et épanoui dans le monde du Pop Art.



Mélomane à mes heures perdues.

Créatif pur, auteur d’images et d’harmonie.

Ne peut vivre sans l’Art que je respire, comme d’autres l’air.

Parcours : Douala, Paris, Oxford, New-York, Dakar.

Et tant d’autres villes de mes rêves.

Car le monde m’aspire, toutes les cultures du mondes m’inspirent.

Les rencontres aussi.

Alors je peins, je dessine, crée, pour ne pas crier.

Et pour aller à votre rencontre.




EDEM ALLADO	



Edem Allado est un artiste de talent. Plasticien, étudiant en cinquième année de médecine, passionné par la 
biophysique et ancien athlète haut niveau. Edem, s’approprie un espace au travers duquel il s’emploie à 
mettre en exergue les déconstructions de notre univers en plusieurs échelles. C’est le Particulisme, la vision 
spatio-temporelle de particules, dans un espace précis, à des instants ‘t’ donnés. Les particules, étant par 
analogie, l’univers, les atomes, les hommes se mouvant sous la contrainte d’une force: la société, ses 
valeurs, sa culture. La musique de part ses sonorités, est un monde riche en notes et la partition, en est le 
vecteur de diffusion.  In fine, par un principe de déconstruction en particules élémentaires de notre 
environnement musical, le piano devient un instrument Particuliste. 




SKIO	



Skio, artiste tout terrain, aime la découverte de nouvelles techniques que ce soit à base d’encre, 
d’acrylique, d’aérosol, ou de composition numérique. Son travail du corps humain et animal est 
sublimé par le détail et l’imaginaire du décor ornemental dans lequel il s’inclut. Poétique, baroque 
voire romantique, ses créations en noir et blanc se composent dans un réel dynamisme.




POLINE HARBALI	



Poline Harbali est d’origine franco-syrienne. Sa pratique artistique se construit autour de la quête de son 
identité, chose particulièrement malaisée dans son cas puisqu’elle n’a pas d’accès direct à son patrimoine 
familial syrien. Comment en effet travailler autour des souvenirs de famille quand on n’en a pas? Poline 
Harbali commence donc par imaginer ou réinterpréter des histoires anodines, des bribes de souvenirs qui 
n’étaient pas les siens pour se construire une ascendance. Cependant, elle voit ses contes familiaux détruits 
par les évènements du Proche-Orient et de l’Afrique du nord l’an passé. Pour y faire face et reconstruire son 
histoire avec une matière première tangible, elle demande à un proche, habitant sur place, de lui envoyer 
des photographies des membres de sa famille, de leur appartement et de la ville. Photos qu’elle re-
photographie et modifie par la suite pour leurs donner le ton d’un pays en guerre, de l’atmosphère qu’elle 
envisage.


VannaSantoro Photography	





ERNESTO NOVO	



En 1990, avec son diplôme d'illustrateur en poches il 
rejoint l’agence de presse IDE en free lance, et un collectif 
d'artistes : Le Bocal, puis enchaine divers contrats.#
Il faut dire qu'Ernesto est un touche à tout ; Presse 
spécialisée (Studio magazine), Affiche de films pour le 
Sundance festival, génériques, flyer de soirée, pochette 
de disques (la souris déglinguée, Hip hop...), collage, 
poster, fresques murales, fanzine, animation en pate à 
modeler , figuration dans le cinéma (Jan Kounen, 
Gaspard Noé, ...) saisissant toutes les occasions pour 
affiner son style.A partir de 2006 sa carrière décolle, les 
demandes affluent et s'enchainent, collabo- ration avec 
des sites de tendance de mode américains,#
des magazines, des pubs pour des marques comme 
Pepsi, Voila.fr, Champion USA, ou des bars branchés 
comme la Favela Chic, Ernesto est à fond ...En 2010 un 
collectif de fans composé de photographes, réalisateurs, 
musiciens, danseurs, graphistes et sound designers se 
créé pour faire des clips vidéo de ses performances live 
en soirée.InfluencesLe graphisme qu'il pratique depuis 15 
ans chez Idé tous les jours, est empreint de Pop-art, 
inspiré de statuaire africaine,#
d'un mélange de BD et d'une profonde admiration pour la 
travail de Ralph Steadman (Illustrateur notamment de The 
Wall de Pink Floyd) ...




DJA’LOUZ	



1985: Naissance de Dja'louzDja’louz investi 
100% de son temps dans le graffiti et en 
renforce le côté abstrait. Il sort du mur ! « J’aime 
aller dans l’autre sens. Je n’aime pas les 
conventions et la symétrie. Je fais de la récup, 
de la compo et m’adapte au support comme on 
s’adapte dans la vie. Je suis inspiré par les lieux, 
l ’architecture, le végétal, les éléments 
organiques et la recherche d’harmonie.»2013: 
Première exposition sur toile au Théâtre 
Colombes« La toile est un support qui m’a 
permis de faire une série sur les matières pour 
retrouver ce que j’aime dans les friches : des 
murs craquelés, des plaques rouillées, des 
coulures, des papiers décollés, déchirés... 
J’aime explorer l’aléatoire. J’ai cherché à faire 
des toiles comme des bouts de murs découpés, 
faire des cadrages particuliers comme une 
photo, extraire un détail. L’installation de la 
cabine téléphonique et la série photos sont nés 
de rencontres avec d’autres artistes. Je n’ai pas 
voulu nommer au départ les toiles car mettre un 
titre sur un travail c’est l’arrêter. Or, tout ce que 
je fais n’est jamais fini ! Mais j'ai tâché de les 
nommer tout de même  »




LINDA MC CLUSKEY	



Linda McCluskey est une artiste peintre de nationalité americaine née à Boston,Massachusetts 
en 1957 et qui habite à Paris depuis onze ans. Elle est tombée amoureusede Paris et son amour 
se voit dans ses toiles. Un admirateur de sa peinture a écrit"J'aime votre créativité, vos peintures 
me font penser au regard que l'on pourrait avoirsur la ville au travers le prisme d'un vieux 
monocle ou d’une loupe retrouvée dans unemalle ancienne au fond d'un grenier. Votre talent et 
votre coeur de femme nous offrentl'image d'un monde protecteur, chaleureux mais aussi 
mouvant, qui peut disparaîtresoudainement pour, peut-être, laisser la place à notre propre réalité, 
notre proprerenaissance…"




MELISSA STREICHER     +         ALINE IVARS	



Autodidacte, Mélissa Streicher aime se laisser 
surprendre par les rencontres, les voyage et la matière 
qu'elle appréhende avec gourmandise.Quand Mélissa 
Streicher s'éloigne de ses premières foules colorées, aux 
accents illustratifs, "elle croque dans le vif des esquisses 
de visages aux traits figuratifs", des portraits qui gagnent 
en épaisseur et en expressivité, parfois imaginaire, 
parfois nourris de son expérience théâtrale.


Graphiste et illustratrice de formation sur Nantes, Aline Ivars 
abandonne la souris pour le pinceau et la peinture. 
L'artiste peins et expose depuis 7 ans à l'acrylique sur toile, puis 
à l'huile sur de grands 
formats, ou encore des sculptures en tissus, argile ou carton 
dans divers lieux et galeries en France et Europe. 
Aline Ivars souhaite développer ses techniques et sa recherche 
artistique en s'exportant à l'international par le biais de 
résidences artistiques. 

+	





PAULINE CREUZE	



Pauline Creuzé est née en 1992 à Paris. Depuis le plus jeune âge elle s’intéresse aux arts plastiques, jusqu’à intégrer 
l’Université Paris 1 Panthéon-Sorbonne en 2010. Là-bas elle a suivi un cursus alliant théorie et pratique, avec des cours 
d’histoire de l’art et d’esthétique qui lui ont permis de se créer une solide base de connaissances. Tout au long de ces 
trois années de Licence elle a travaillé et expérimenté jusqu’à développer une démarche personnelle. Bien qu’elle 
s’exprime à travers de médiums divers, l’outil qu’elle affectionne en ce moment est la pâte-à-modeler. Ce matériau 
malléable et coloré lui permet de réaliser des travaux à mi-chemin entre bi-dimensionnalité et tri-dimensionnalité. Ainsi elle 
réalise des « peintures sans peinture », et des « peintures dans l’espace », naviguant entre les genres : peinture/installation.




LEOPOLDINE CAILLE-SOYER	



Née en 1985, Léopoldine Caille-Soyer vit à Malakoff (92) et travail son art en autodidacte dans 
son atelier chez elle . Issue d'une formation en design d’espace, elle est également diplômée 
en fleuristerie et décoration ensemblière.  Exposant en provinces depuis 5ans, elle utilise 
principalement comme médium principal l’acrylique mais aussi l’huile et l’aquarelle. Ses 
techniques sont aussi bien le figuratif, que l’abstrait. Elle affectionne tout particulièrement les 
travaux de Wassily Kandinsky, Salvator Dali, René Magritte ou encore, Wotjek Siudmak et se 
passionne aussi bien pour des courants tels que la renaissance et  le surréalisme que pour le 
minimalisme contemporain.




LUCIE MESTRE	



«Je suis officiellement designer textile, officieusement touche à tout. Interroger le corps, son 
existence en tant que chair, support et surface a toujours été ma source de création. J’aborde ce 
corps par la sculpture, la broderie, la photographie.. Les pièces que je vous montre ont pour fil 
rouge les notions Ô combien contemporaines d’esthétique et de la retouche et de chirurgie 
plastique. L’objet référent de mon travail est un magazine : il est féminin, populaire, un condensé 
d’images et de publicités. Il est facile à aborder, on peut le lire chez le médecin, dans le train, aux 
WC. Le papier est glacé, l’image est figée, brillante, les figurants sont des faux-reflets. Ce 
magazine est une fenêtre ouverte sur l’impression délectable de perfection. J’essaye de jouer 
avec cet objet qui me fascine, mais dont je ne suis pas dupe.»




KARES LEROY	



En quête d'identité 
 
J’aimerais résumer mon travail par le mot “Identité”  
 
Identité, par le graphisme, celle que j'ai créée, façonnée et donnée à des artistes, des marques dans l'Industrie de la Musique 
ou de la Mode jusqu'à celle que les gens me donnent et que je retranscris à travers mes photos lors de mes voyages.Juillet 
2009, je quitte ainsi Paris pour un projet personnel, plus humain mais avant tout identitaire : réaliser des portraits de visages 
oubliés. Mon thème est de dégager la sensibilité des différences du genre humain dans leur cadre de vie. Un voyage de 2 ans 
hors des sentiers battus, qui me mène des tribus sédentaires du Sud-Est asiatique aux gitans du Cachemire et du Rajasthan. 
Plus qu’un voyage, une mise en perspective de la culture tibétaine avec le nomadisme d’Asie centrale ; un dialogue entre 
sâdhus et chamans ; une découverte spirituelle qui s’étend du Bouddhisme à l’Islam. Ce périple est aussi un regard qui se 
promène des montagnes du Népal aux steppes mongoles, qui emprunte la route de la soie pour contempler les splendeurs du 
Moyen-Orient. Des milliers de kilomètres entre Jakarta et Istanbul dans un seul but : collecter les traits et caractères des 
peuples méconnus d’Asie. 



"A la recherche constante de nouveaux motifs et de nouvelles 
formes qui s’accordent, j’aime harmoniser les couleurs et le trait. 
Parfois sobre et épuré ou par l’explosion des couleurs, je 
compose en fonction du ressenti présent, de mes envies, de mes 
humeurs. Je laisse place à l’improvisation afin de créer un espace 
de liberté partagé entre le regard et son imaginaire. Pas de codes, 
pas de règles, un grand saut dans l'inconnu où créer devient un 
jeu! ""

SIFAT QUAZI	





Michel_albert NOUVEAU ALIAS MANSER#
Né le 31 janvier 1966#
localisation : maisons-Alfort

Originaire du du Nord de la France., il quitte à l'age de 10 ans son village et s'installe avec sa famille à Paris. Suit une scolarité 
religieuse à l'école Saint Vincent de Paul, entre aux beaux-Arts en 1986.#
Parallèlement à sa scolarité, il présente régulièrement au studio de création de la maison de joaillerie van Cleef et Arpels, ses 
dessins, puis travaille 6 mois à l'atelier Langlois spécialisé dans le serti invisible. #
Il rencontre Guy-Louis Duboucheron propriétaire de l'Hotel de la rue des Beaux Arts qui lui achète deux toiles, puis lui 
commande la réalisation d'une piscine entièrement peinte. il découvre à cette occasion l'immersion picturale et se rapproche 
des recherches de Jean Dubuffet et du concept de l'hourloupe.#
Il quitte l'atelier qu'il bénéficiait Place Vendôme et abandonne la peinture pour 10 ans, pour entamer une réflexion personnelle. #
Il supprime les artifices picturaux et se lance en 2009 dans la recherche archéologique d'un univers imaginaire d'ou sortira 
l'écriture calligraphique SPIRABESK, sujet central de son travail artistique.

Il se rapproche du milieu du street art et tout particulièrement des artistes ayant opter pour une forme très éphémère tel que le 
body-writing.

L'univers de Manser se developpe dans l'approche très personnelle du concept de l'absence-présence. Le corps humain est 
l'un de ses principaux supports d'expression avec le cheval et le pur-sang arabe.#
la photographie joue l'ultime étape de fixation d'une recherche radicalement éphémère. #
C'est un artiste très ouvert à la collaboration et qui poursuit parallèlement un travail sur toile et objets divers.


  MANSER	





Né en 1985, ce natif Francilien nous vient de beaucoup plus loin de par ses origines juives, 
ses amitiés et ses voyages…

Pop Eye, est né à Paris et s’exerce à développer un Art de Rue. Il s’intéresse au 
mouvement « Street Art », dans l’idée de développer un art participatif, original et ludique.

Pop Eye est également un artiste voyageur, profondément marqué par les rencontres et les 
paysages qu’il a exploré au cours de ses visites dans le monde, particulièrement en Inde.

De son amour pour Paris, son regard, sa recherche esthétique et ses rencontres naissent sa 
constante inspiration.




POPEYE	





PATRICK APPERE	



«J’ai acheté mon premier 33t en 82, j’avais 12ans c’était Gonna Ball des Stray Cats, et depuis l’énergie de ce disque 
marque encore de son influence ma peinture. Je suis passé par le graphisme, le dessin de pub,

le story board, le tatouage, j’ai joué de la contrebasse dans un groupe de Blues’n Roll, mais je trouve que rien n’atteint la 
liberté du peintre.

J’ai commencé par testé l’huile, mais trop de temps de séchage, obligé de laisser poser. L'acrylique me correspond, j’aime 
sa rapidité d’utilisation et sa gamme chromatique. Elle me permet de mixer deux de mes influences, l’Estampe japonaise 
pour l’énergie du trait et le Pop Art américain pour l’utilisation des couleurs. Mais j’ai aussi le béguin pour Klimt

alors j’ai testé des métaux oxydés, j’utilise aussi des vernis à ongle, de la peinture à maquette, pour tissu, pour porcelaine, 
le marchand de couleur est mon meilleur ami. J’aime faire une toile dans une journée, enchainer plus de quinze heures de 
peinture, à la limite de l’autisme, résoudre l’énigme de la composition, du rythme, des vides et des pleins, des mats et des 
brillants, le jeu du trait et des couleurs. Et cela au-delà du thème ou du sujet, qui ne reste qu’un prétexte, car malgré une 
certaine attirance pour les pin-up et les shoes, c’est dans une composition florale que je m’éclate le plus....»




TRISTAN MARECHAL	



Diplômé Met de Penninghen (ESAG Paris) en 1988. 
Il présente sa première exposition personnelle, "reflet d'âmes", à la Galerie Saint Gilles (paris) en 1998 et la 
même année il Il customise une maquette de Porsche pour l'exposition "art et Porsche". 
En 2007 il publie le roman "Sous le manteau de la nuit" aux éditions les 2 encres et il crée deux toiles pour 
l'exposition itinérante internationale "des insectes et des hommes". 
En 2009  son portrait "O" de Barack Obama est à l'honneur de la soirée d' investiture du 20 janvier organisée 
par l'American club de Paris puis exposée par la Dorothy's Gallery en 2012 en soutient à la campagne 
présidentielle. 
En 2011 sa perspective 1/12 est exposée en honneur au peuple Japonais au salon des arts de colombes. 
En 2012  sa toile "Jeanne" participe au festivités des 600 ans de Jeanne d'Arc à Orléans. 



CLAIRE JAMES DUPAIN	



«Artiste plasticienne, compositrice et chanteuse dans le groupe Meeting Quotations, décoratrice 
scénographe pour clip, théâtre, films courts et longs.

Je suis "Multi fonctions à l'anglo-saxonne" (née en Grande Bretagne ....)  Grâce à "Play me I'm yours", je 
voulais créer autour de ces mots et la forme du piano droit, une chevelure tressée féminine d' une couleur 
feu .

 Une sorte de métaphore artistique afin d'illustrer les sensations fortes que procurent les vibrations sonores  
de cet instrument.»  Claire James Dupain 




TOCTOC	



Toctoc est un street artiste et illustrateur Parisien. En Septembre 2011, le premier Duduss est né. Ses duduss sont des personnages 
qu'il créé à la forme toujours identique et synthétique représentant à chaque fois une personne connue différente. Jésus Duduss, 
Punk Duduss, SuperDuduss, BatDuduss, Duduss Einstein... Tous ses Duduss sont des personnages - acteurs, chanteurs, poètes, 
réalisateurs - qui l'inspirent et qui correspondent à son univers.Il fait voyager ses Duduss sur les murs de Paris et du reste de la 
France. Le fait de travailler dans la rue est important pour lui car il dit : "je peux faire plus ou moins ce que je veux, quand je veux et 
presque où je veux pour exposer au mieux mes personnages". 
 
TocToc sera assisté d’Ombeline pour la performance à l’atelier de création du Forum des Halles. 



CREASANDART	



Créasand alias Sandrine Bayi Gb, est une friande de couleurs, de poésie et de rêves. 
Elle commence à dessiner très tôt à Dakar (Sénégal) sa contrée natale. Depuis son 
arrivée en Occident, elle a conservé cette envie de créer sans cesse et s’est d'abord 
naturellement dirigée vers la Peinture (sa 1ère passion) tout en développant les 
différentes facettes de sa créativité.




DAMIEN-PAUL GAL	


"Celui qui marche droit trouve toujours la route assez 
large" (proverbe breton)



Damien-Paul Gal, artiste plasticien performer, construit 
depuis plusieurs années un univers singulier autour de la 
culture urbaine dans la lignée  du neo-pop-art. En 
utilisant la technique du pochoir  les matériaux actuels 
tels le polyéthylène des  poches plastiques et toutes 
sortes de supports de récupération, il dénonce la société 
de consommation. Pour ce faire, il utilise une technique 
particulière:

thermoformage des matières plastiques, des poches et 
de multiples matériaux de récupération.  Cette œuvre 
forte en symboles et en couleurs nous  interroge sur nos 
modes de consommation. Cette  surenchère de matière 
et d'écritures n'est que reflet de ce que les médias nous 
donnent en pâture, poussant le spectateur à considérer 
la consommation comme une nouvelle loi, la religion du 
xxie siècle qui asservit les esprits. Il y a là une certaine 
part de rêve  lorsqu'il travaille le corps féminin avec 
sensibilité et érotisme, mais pourtant le paradoxe est là, 
la femme ici est vue en tant qu'objet de désir et non plus 
en  tant qu'être. Prenant part contre toute forme 
de  violence, il dénonce les régimes totalitaires à 
travers  un travail qui peut surprendre par son 
caractère brutal mais efficace. Damien-Paul Gal, par sa 
rapidité à intégrer les  codes de notre siècle, se révèle 
ainsi en tant que  visionnaire de sa génération. Il met à 
mal notre  conscience collective par un travail coloré, 
attrayant  et dynamique, et qui, pourtant, manifeste 
les  failles de notre société, vacillant entre crises 
et contradictions, désirs et possessions.



Elisabeth Petibon

Journaliste/critique d'art et directrice artistique




NADEAH	



Nadeah Miranda est originaire de Melbourne en Australie. Elle commence à jouer de la guitare, avant de partir pour 
Londres à dix-huit-ans. En 2007 elle intègre le projet B for Bang, spécialisé en reprises de The Beatles.En 2008 elle 
rencontre Marc Collin de Nouvelle Vague et ils forment Hollywood Mon Amour. Nadeah  participe aussi à Nouvelle 
Vague en remplacement de Phoebe Killdeer, et elle apparaît sur 3 où elle chante sur trois titres. Nadeah commence 
ensuite à élaborer son propre répertoire, joue avec Charlie Winston pour l'émission Taratata ou se produit en première 
partie de AaRon. Le simple « Odile » est un premier échantillon de sa pop folk pas piquée des hannetons.




LE 59 RIVOLI	



Le 59 Rivoli est un aftersquat bleu

avec des nuances de vert, de jaune , de gris et de rouge.

Qu’est-ce que ça veut dire ? ça veut dire qu’avant (de 1999 à 2006),

le 59 Rivoli était un squat, et que maintenant ( de 2009 à aujourd’hui),

grâce à la Ville de Paris, le 59 Rivoli est un lieu légal.

Et toutes ces couleurs alors, qu’on voit sur la façade ?

Elles représentent l’esprit d’ouverture du 59 Rivoli,

son désir d’accessibilité, de pluridisciplinarité et de métissage infini.

Le 59 Rivoli est une symphonie toujours recommencée.

A vous de la jouer !




AGATHE WAGNER	



Née à Nîmes en 1986, Agathe Wagner s’est élevée à l’art et à la culture dès ses études à 
Avignon. Désirant continuer sa démarche artistique, elle est montée à Paris en 2005. Ses cinq 
ans d’études au Centre Saint Charles de Paris I, lui ont permis de découvrir plusieurs techniques 
telles que la sérigraphie, la gravure et la sculpture. Cependant, ce sera la peinture son élément de 
prédilection, avec une forte attirance pour la peinture figurative et réaliste. Ses peintures sont 
imprégnées de souvenirs intimes et familiaux les rendant singulièrement fragiles. Voulant partager 
sa passion, elle a passé le CAPES D’Arts Plastiques et exerce en tant que professeur depuis 2 
ans. Même si cela prend du temps sur sa pratique personnelle, sa profession lui permet d’avoir 
un regard autre sur l’art ainsi que sur sa création.




DTONE	



Né le 10 Juillet 1971, Dtone est un dessinateur autodidacte qui grandit et vit entre la Guadeloupe et la région parisienne. Il 
peint ses œuvres sur toiles depuis 1992 et fait partie de cette nouvelle génération d’artistes qui propose une nouvelle 
direction à la peinture.#
Dtone propose, du crayon à la bombe aérosol, de l’encre de chine au dessin d’animation, une identité visuelle propre à 
notre monde d’aujourd’hui. Son parcours mêle des inspirations comme le dessin anatomique, le Graffiti et le Pop Art.

Sa passion pour l’art pictural, et son intérêt à le retranscrire différemment, le mène à être dessinateur en exécution 
publicitaire, il étudie aussi la narration figurative. Il peint des sacs à dos pour Eastpak et customise une série de planches 
de skateboard pour Agnès B.




PASCAL FOUCART	



"Vibration" est le maître mot du désir président aux oeuvres de Pascal Foucart. Ainsi l'artiste génère des rythmes comme autant de 
vibrations de couleurs qui figurent une décompostion de la lumimère, d'un minimalisme saturé. Les oeuvres sont constituées de séries 
d'éléments de 15 à 20 teintes appliquées selon la même chronologie. Ces séquences recouvrent intégralement la toile ou s'en détachent 
radicalement sur un pro-fond de plusieurs noirs, coulés en "dripping". Ce minimalisme saturé forme dans une succession de traits, de 
courbes, de marques qui se répètent sur toute la toile, appliquées suivant un même geste de base; brossant, traitant, tamponnant, raclant, 
flagellant...Autant de traitements qui font vaciller l'oeil dans un frisson coloré. Pour Pascal Foucart, ces vibrations sont cosmogoniques. 
Elles proviennent de sa dévorante passion pour le ciel et les étoiles "d'où nous provenons". Les immortels et fugaces scintillements du 
cosmos, sursauts du passé, goulées de futur, marquent au fer rouge son art".




SUISSE MAROCAIN	



Il est né pile à la frontière de la Suisse et du Maroc. Voyage beaucoup, sait exposer sous l’eau ou sous un parapluie. Ne 
renonce jamais à un papier, carton, valise, peinture du dimanche, vêtement, étui à violon, cartes de territoires oubliés, 
affiche, bout de journal, pourvu que ça fasse support, pourvu qu’il puisse y laisser courir son pinceau. Femmes à trois 
jambes, animaux bizarres, géographies foutraques, brosses à dents électriques, sexualité turbulente, ce qui s’y passe 
alors, relève du dessin bien sûr, mais d’un dessin à envisager comme principe de vie, comme cartographie. Le trait 
humide, rapide, court en arabesque explosives, recouvre, s’approprie une image préexistante ou bien prolonge une 
photographie. Le Suisse Marocain utilise des slogans qu'il intègre couramment et sans hiérarchie à son bestiaire 
polyglotte : « also women can paint », « la revoluzine non e male ma io prefero la pasta », « sorry, I’m Suisse-Marocain », « 
homme souple cherche femme élastique », « artiste inconnu ». C’est que le sujet premier de l’œuvre de l'artiste, s’il est 
fondé par le dessin, tient d’abord et tout entier dans les errances dilettantes de l’anti-héros qu’il incarne.




FRANCESCO BOUHBAL	



"Tout part de la matière. Couleur primaires posées devant l'ouvrage. Et puis le mouvement. Coups de brosse. De pinceau. La peinture 
est posée, frottée, pressée, étalée, projetée. Tous se bouscule. Jus de couleur. Amalgame de pigments. Et soudain de ce bouillon de 
formes et de couleurs surgissent des traces d'humanité. Un visage se modèle. Un corps se profile.L'être tout crû dans ses proportions. 
Ses expressions. Multiples. Animales. recouvertes par la peinture ou découvertes par elle. Improvisation sans croquis. Energie de 
modeler la matière et d'en extraire une histoire et des personnages qui vous observent.#
Qui regarde qui?Ma peinture n'est pas conceptuelle. la matière, le mouvement, le processus de création, et le tangible doivent prévaloir.#
passerelles pour l'émotion, les sens et l'imaginaire."




MILO	



« J’interroge les frontières entre le réel et l’imaginaire avec des personnages et symboles 
réalistes, mais détournés de leur fonction première ou décalés de leur contexte habituel.#
Je travaille essentiellement dans l’espace urbain pour que mes installations soient accessibles à 
tous. En troublant l’ordre établi, je crée des images onirique qui communiquent avec l’espace et 
interroge la vie quotidienne. » Milo




UNO	



UNO, travaille et vit en banlieue parisienne.#
Il a commencé à taguer au début des années 90.#
Il utilise les lettres comme prétexte pour travailler les couleurs. Parfois, il n'y a que 
des couleurs et aucune lettre. Ses sources d' inspirations sont les rêveries, la 
musique, Marrakech, le Rif, l' Amérique du sud, la révolte, l'irrévérence...#
Ses outils et supports de prédilections sont les murs, les toiles, la bombe de 
peinture, les encres et autres mixtures.




PAULINE VERNET	



Pauline Vernet, artiste Française, part dès ses 18 ans à New York pour étudier la réalisation audiovisuelle. Actuellement à Paris, 
Pauline présente ici son projet “Break the code”, qui est la fusion entre sa peinture et le numérique. “Je travaille ma peinture 
abstraite, grâce aux encres de couleurs, de quelques pigments et d'acrylique. Ensuite, je passe au second processus sur 
ordinateur: la pixellisation. (Je travail sur la taille du pixel, les couches de pixels)”. C'est une création sous le signe de la 
dualité :• Montrer sans dévoiler. Ma peinture est codée mais accessible comme l’est la musique en générale; sous forme de 
note, illisible pour certain, elle devient compréhensible de tous lorsqu’on l’écoute.#
• Double travail à la fois pictural et un travail digital de pixellisation.#
La musique, aujourd’hui, est de plus en plus numérique. C’est ici représenté littéralement, grâce aux pixels qui font partie du 
piano.Toutes les techniques sont bonnes pour comprendre et ressentir ce qui se cache derrière le signal brouillé de cette 
œuvre et derrière les airs musicaux qui s’en dégageront...




PIER LUCA GALVAN	



Pierluca Galvan est né en 1981, à Bassano Del Grappa en Italie. Après sa formation à l’Academie des Beaux-Arts en Italie, il décide d’aller 
à Paris pour suivre sa passion pour la bande dessinée.#
“Quel que soit le support, Pierluca Galvan installe des étincelles de vie dans un environnement qui en manque cruellement. Son œuvre 
amène des corps et des visages d'adolescentes fragiles et graciles là où l'âme humaine s'est effacée. Dans des lieux oubliés - une friche, 
les décombres et les restes de présence humaine d'une usine désaffectée – ou, plus près de nous, au coin d'une rue, dans une rame de 
métro.#
Né à quelques kilomètres de Venise, installé à Belleville, dans Paris 19ème Pierluca Galvan se sert de tous les espaces pour retranscrire 
son étonnement perpétuel. Simple, et salvateur.#
Incrustées sur une photo ou peintes directement sur place, ses silhouettes comblent un vide et imposent la naïveté, l'ingénuité, dans un 
univers désincarné et privé de l'essentiel. #
Face à ses tableaux, ses céramiques, ses graffitis, nous ne sommes pas face à l'œuvre d'un artiste qui refuse de voir la réalité de nos 
vies... Pierluca tâche simplement de réintroduire les questions les plus élémentaires dans un monde si «brouillon» qu'il en oublie que les 
questions les plus naïves sont parfois les plus pertinentes.”#
Ugo Emprin 2010




ALEXANDRA ALZIEU	



«Diplômée depuis septembre 2010 de Lisaa-Paris en section graphisme/illustration/web-design.#
J’ai choisi d'orienter mon projet professionnel "avec passion" dans le domaine de l'illustration, sous le pseudonyme 

d’ALLAXEL.#
Mon univers est féminin et enfantin avec un grand travail du détail.»




DENITSA ILCHEVA	



Mon travail est une recherche permanente à établir une relation entre le texte et l'image. Les états d'âmes 
ont un sens particulier pour moi, celui de vivre des sensations différentes. J'aime écrire des phrases, 
crues, surréalistes ou violentes. Chaque état d'âme me fait voir le monde sous un angle diffèrent. Alors, je 
deviens moi aussi une personne différente, je change d'identité ou je joue un personnage. Je réfléchis sur 
mes perceptions. Je réfléchis sur la futilité, les gens pudibonds, les nuages que je vois comme des 
crachats, ou la mélancolie que je voudrais nourrir avec des steaks hachés. Je me sens nihiliste et je 
perçois la vie en tant que désillusion.




C215 notre invité surprise réalisera une performance en live sur un des 

piano entre le 25 juin et le 9 juillet 2013 à Paris.  	


	



C215 (Christian Guémy) est un artiste urbain, pochoiriste français et travaillant à Vitry. Ses sujets de prédilection 
sont l'enfance et les laissés-pour-compte. Son style est coloré. Les dimensions de ses oeuvres demeurent à 
l'échelle humaine, ne réalisant pas de murs peints de très grandes dimensions. Il participe au MUR dès 2007. 



