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	 Aux bords des paysages s’inscrit dans 

l’exceptionnel cadre naturel du Grand Pic Saint-

Loup qui, grâce aux cheminements proposés sur les 

communes de Cazevieille, Le Triadou, Les Matelles, 

Saint-Jean-de-Cuculles,  Saint-Martin-de-Londres, 

Saint-Mathieu-de-Tréviers et Valflaunès, s’avère une 

exposition en pleine nature idéale pour la découverte 

d’œuvres d’artistes connus ou émergents en lien 

direct avec le site. Elle provoque une nouvelle lecture 

de ces paysages révélant ainsi tant le patrimoine 

architectural que le jeu des éléments naturels et 

l’intervention humaine au fil des siècles. 

Le choix des six artistes de cette édition rend 

compte d’une diversité esthétique actuelle, les 

œuvres produites résonnent parfaitement avec leurs 

implantations dans le paysage, le parcours permet 

aux visiteurs d’appréhender plusieurs aspects de la 

création contemporaine. 

Cette démarche participe de cette volonté de 

parcours itinérant qui se déploie sur le département 

et la région favorisant synergie territoriale, 

rencontre et accès de tous les publics à l’instar de 

la manifestation Horizons d’eaux portée par les 

FRAC d’Occitanie, le long du canal du Midi. Cette 

manifestation estivale favorise l’accès du plus grand 

nombre à la vie culturelle de ce territoire, grâce 

notamment aux dispositifs de médiation artistique 

destinés aussi bien aux plus jeunes qu’aux adultes. 

La création plastique contemporaine, l’élargissement 

des publics et la formation de futurs amateurs, 

qui demeurent un enjeu majeur du ministère de la 

Culture, sont ainsi offerts à tous.

Je vous invite à venir nombreux découvrir cette 

troisième édition. 

	 L’Union Européenne a mis en place 

le programme LEADER afin d’accompagner le 

développement des territoires ruraux. Ce dispositif 

européen a pour spécificité d’être élaboré et géré 

localement par le Groupe d’Action Locale du Grand 

Pic Saint-Loup. Nous soutenons à travers la mise 

en œuvre de notre stratégie LEADER les projets 

innovants qui participent au développement du 

territoire de la Communauté de communes du Grand 

Pic Saint-Loup.

La manifestation aux bords des paysages permet 

au territoire de mettre en valeur son patrimoine 

paysager et architectural grâce à la mise en place 

d’un parcours d’art contemporain d’un niveau 

international autour de la silhouette du Pic Saint-

Loup.

De par sa démarche novatrice et multi-partenariale 

et sa contribution au rayonnement du territoire, ce 

projet répond aux exigences de notre programme 

LEADER. Il est l’illustration qu’un territoire rural 

comme le nôtre peut être porteur d’actions 

exemplaires !

	 La création et la diffusion de la culture sur 

l’ensemble de notre territoire constituent un enjeu 

majeur pour la Communauté de communes du Grand 

Pic Saint-Loup, et me tiennent particulièrement à 

cœur en tant que Président de cette collectivité.  

La manifestation aux bords des paysages nous 

ouvre des regards qui questionnent le paysage et 

qui dialoguent avec la création artistique. En même 

temps, les œuvres d’art qui animent ce parcours 

nous invitent à découvrir toutes les faces de cette 

silhouette emblématique que représente le Pic Saint-

Loup. Je me réjouis de revoir cette manifestation, 

initialement créée par le service culturel de notre 

collectivité il y a de cela trois ans, reprendre un 

souffle nouveau et plein de promesses, grâce au 

soutien financier de l’Europe, de l’État et de notre 

institution. Je remercie chaleureusement les artistes, 

qui nous ont fait confiance pour apporter leur 

créativité sur notre territoire, ainsi que l’association 

Le Passe Muraille, qui a su, avec le service culturel, 

créer une nouvelle page de cette histoire. Creuset 

de la citoyenneté, source d’épanouissement social 

et intellectuel, la culture joue un rôle majeur dans le 

mieux-être des habitants. La culture doit vivre dans 

le local et s’inscrire dans le global. En ce sens, la 

manifestation aux bords des paysages nous permet 

de mieux nous ancrer dans le présent, afin de nous 

ouvrir et de nous affirmer dans notre futur. Par cette 

expérience originale, la Communauté de communes 

démontre une fois de plus sa capacité d’innovation 

à sortir des sentiers battus, à nous faire découvrir 

des lieux insolites et souvent grandioses de notre 

territoire.

Je souhaite que cette initiative trouve l’écho qu’elle 

mérite. Très bonne visite à tous.
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Le commissariat général de la manifestation aux bords des paysages est assuré par 
Gwendoline Corthier-Hardoin, avec le concours de Didier Fournials, Directeur Culture  
& Patrimoine de la Communauté de communes du Grand Pic Saint-Loup.

	 La troisième édition d’aux bords des 

paysages réunit six artistes contemporains sur sept 

sites de la Communauté de communes du Grand Pic 

Saint-Loup. Investir les paysages de ce territoire, c’est 

s’adapter à un patrimoine naturel et architectural 

d’exception, dont les spécificités géologiques 

s’entremêlent à un passé médiéval. La manifestation 

aux bords des paysages met en exergue une large 

diversité d’horizons ; à chacun correspond un projet 

que les artistes ont réalisé spécialement pour le lieu. 

Les sites de Saint-Mathieu-de-Tréviers et Saint-

Jean-de-Cuculles, accueillant les œuvres de Pascal 

Navarro et du couple Scenocosme, relèvent d’une 

intimité que les artistes ont fait transparaître dans 

leurs propositions. Le col de Fambetou, la route 

du Triadou, ou encore le sentier du Pic Saint-Loup 

à Cazevieille, des sites dont l’ampleur interpelle le 

public, sont investis par des œuvres monumentales 

d’Élodie Boutry et Pedro Marzorati, répondant à la 

puissance et aux dimensions du panorama. Quant aux 

paysages architecturaux offerts par Saint-Martin-

de-Londres et Les Matelles, les espaces résonnent 

avec les réalisations de Pier Fabre et Gilbert 

Coqalane. Le patrimoine médiéval est magnifié à 

travers des œuvres issues d’une réflexion sur la place 

déterminante que la nature occupe dans nos vies. 

aux bords des paysages #3 est un moment de 

dialogue entre les paysages du Grand Pic Saint-

Loup et la création contemporaine ; une parenthèse 

qui permet de reconsidérer notre rapport au 

quotidien. La culture, essentielle, multiforme, 

transgénérationnelle, s’offre aujourd’hui au public 

du territoire afin de créer un lien entre nature, 

art et individus. Grâce à la multiplicité des gestes 

artistiques et des média employés, allant du dessin 

à l’art numérique en passant par le bois, le métal ou 

le voilage, les artistes nous donnent le temps de voir, 

ou de revoir. C’est à travers leur perception et leur 

créativité que nous pouvons, nous aussi, imaginer 

nos propres paysages.



 

  

 

 

 

 

 

 

 

 

 



Gwendoline Corthier-Hardoin — Pour Saint-Ma-
thieu-de-Tréviers, vous avez réalisé l’installation Il ne 
peut rien nous arriver, composée de plusieurs des-
sins néguentropiques monumentaux. Pouvez-vous 
nous expliquer ce qu’ils sont et de quelle manière 
ils interagissent de facto avec l’environnement dans 
lequel ils s’insèrent ?

Pascal Navarro — Depuis quelques années, je produis 
ce que j’appelle des dessins néguentropiques. C’est 
un travail qui joue avec la question de la conservation 
et de la dégradation. Ces dessins sont composés 
d’encres d’une même teinte, mais dont les évolutions 
dans le temps diffèrent. Alors que l’enjeu habituel 
est de conserver un dessin dans son état initial, la 
dégradation, dans cet ensemble de travail, peut se 
faire désirable, car elle produit l’apparition d’une 
image. À Saint-Mathieu-de-Tréviers, les spectateurs 
verront au début de l’exposition trois monochromes, 
des nuées de points noirs. Le soleil et les intempéries 
feront progressivement apparaître des images au 
cours des mois. Le travail évolue, et ne se laisse  
appréhender que comme un état, un moment de 
cette évolution, aucun n’étant plus valable qu’un 
autre. Placé dans un lieu d’activités (l’Hôtel de la 
Communauté de communes du Grand Pic Saint-
Loup), il sera visible jour après jour par un public qui 
pourra voir ses infimes variations au quotidien. 

G.C-H. — Votre travail de dessin est généralement 
réalisé dans des environnements intérieurs. En 2017, 
vous êtes intervenu sur les vitrines de l’ancien Hôtel 
de Ville d’Istres, un premier pas qui tend à transpo-
ser vos œuvres vers l’extérieur. Comment envisa-
gez-vous ce déplacement ? 

P.N. — Chaque nouveau projet est l’occasion d’une 
avancée dans ce travail, qui demande beaucoup de 
temps dans sa réalisation. Il y a d’ailleurs toujours 
une part de risque, et elle fait partie du processus. 
Jusqu’à présent, j’ai présenté des dessins en inté-
rieur. Ils pouvaient être non encadrés, exposés à des 
lumières UV, ou au contraire protégés par des verres 
anti-UV. Mais dès le départ j’ai songé à l’intérêt de 
travailler en extérieur, pour jouer avec l’orientation 
des dessins. Un dessin orienté plein sud évolue dif-
féremment d’un dessin orienté au nord. Les ombres 
portées jouent aussi un rôle. Il m’a fallu résoudre de 
nombreuses questions techniques. D’abord celle de 

l’échelle - tout est dessiné à la main de manière très 
artisanale - puis celle des résistances des papiers aux 
intempéries. C’est la première fois que je présente 
des dessins en extérieur. Comme nous avons cet 
échange avant la mise en place des dessins, j’ai à la 
fois un grand désir de voir comment les dessins vont 
évoluer, et une certaine inquiétude. 

G.C-H. — Le motif de la ruine est un thème récurrent 
dans votre travail, notamment avec la série « Palmyre » 
en 2015. La destruction des vestiges de l’Histoire est 
un sujet qui reste malheureusement actuel. Vos des-
sins parlent-ils de ce patrimoine à sauvegarder ?

P.N. — D’une certaine manière, je suis au sens litté-
ral, très conservateur. Je suis obsédé par la perte, 
la disparition de ce qui est. Cette question est avant 
tout intime, affective. J’ai été bouleversé, comme 
beaucoup, par la destruction de la cité de Palmyre, 
que j’ai alors décidé de dessiner. Et il est vrai que 
la représentation de cités antiques agit pour moi 
comme une métaphore de toute fragilité et de 
toute disparition. Les trois dessins présentés ici sont  
réalisés à partir de photographies des années 1920 
de cités romaines de l’époque de Trajan qui ont 
été confrontées à des questions de conservation, 
qu’elles aient été déplacées (Philae), détruites (Her-
monthis) ou en danger (Timgad). Ces dessins, placés 
sur des sortes de murs qui font un lien avec l’archi-
tecture de l’Hôtel de la Communauté de communes, 
sont quasiment des évocations très romantiques de 
ruines, proposant un contrepoint à l’architecture  
récente dans lesquels ils s’insèrent.
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Gwendoline Corthier-Hardoin — Au sommet du col 
de Fambetou, l’œuvre Timber! est une installation 
monumentale composée d’un même module répété.  
Il s’agit d’un protocole que vous utilisez régulière-
ment dans votre travail. Pour quelles raisons ? 

Élodie Boutry — Chaque projet est différent ainsi 
que le protocole mis en place. Les œuvres comme 
celle présentée à l’Art dans les Chapelles ou en-
core Panorama sont réalisées en facettage princi-
palement constitué de formes triangulaires ou de 
polygones. Lors de la réalisation des maquettes, la 
construction est très empirique, mais aussi très in-
fluencée par l’origami. Par la suite, la mise en œuvre 
des installations est complexe. En revanche pour 
Cosmicisme, j’avais envie de simplifier la construc-
tion. Je me suis alors replongée dans les diverses 
formes géométriques et théorèmes afin de réaliser 
une installation basée sur la suite de Padovan. Ici, 
pour Timber!, il s’agissait également de partir d’une 
forme géométrique, de la répéter, de l’empiler et de 
voir quelle tournure elle prendrait. À chaque fois dans 
mon travail il y a ce côté protocolaire, « règles que je 
me donne ou qui me sont imposées » et ensuite il y 
a une part d’aléatoire et de surprise. Pour le col de 
Fambetou, la contrainte imposée était l’invitation à 
réaliser une pièce en hauteur. Ma règle du jeu a été 
de partir d’un polyèdre d’Archimède, plus précisé-
ment d’un tétraèdre tronqué de façon irrégulière. À 
partir de ce module irrégulier, j’ai construit une tour 
sans savoir exactement quelle forme elle aurait.

G.C-H. — L’œuvre de plus de quatre mètres de haut 
a été réalisée à la verticale, une conception inédite 
dans votre travail. De quelle manière vous êtes-vous 
confrontée à ce nouveau format ? 

E.B. — Ce genre de projet est à chaque fois l’occa-
sion de s’entourer et de travailler en équipe. Après 
mes installations à l’Art dans les Chapelles et Pano-
rama réalisées avec l’ébéniste Guilhem Huynh, je me 
suis adressée cette fois-ci à Julien Daufin, afin de 
réaliser pour la première fois une œuvre en métal.
Cette pièce en hauteur a été un challenge technique 
pour sa réalisation et son implantation. La forte ex-
position du col de Fambetou aux vents nécessitait la 
réalisation d’une pièce résistante aux intempéries.

G.C-H. — Avec Panorama en 2016 ou Cosmicisme 
à Pile Pont expo en 2017, vous investissez complè-
tement les espaces. Dans chaque cas, il s’agit d’un 
nouveau défi face à la nature ou à l’architecture. 
Comment appréhendez-vous le territoire qui vous 
est proposé ?

E.B. — C’est difficile à décrire, il y a tout d’abord la 
découverte d’un nouvel espace, la prise en compte 
de ses proportions, son environnement, son histoire, 
et surtout de sa lumière. Parfois il y a une évidence 
dès le départ à réaliser une forme d’installation plu-
tôt qu’une autre. Il s’agit d’une sorte d’intuition, de 
sensation. C’est une alchimie qui se fait entre mon 
vocabulaire pictural mis en place depuis longtemps 
et le lieu, avec toujours une part de surprise. Parfois 
cela demande plus de temps de réflexion et d’appri-
voisement.

G.C-H. — Quels sont vos projets à venir ? Souhai-
tez-vous explorer de nouveaux matériaux ?

E.B. — L’installation Sous-Bois sera présentée tout 
l’été dans les jardins de l’Abbaye Royale de 
Fontevraud, c’est une pièce en extérieur qui est en 
partie coloriée, ce qui est une première pour moi. 
Pour les autres projets, ils sont encore pour l’instant 
à l’état de maquette. J’aimerais pour les prochaines 
pièces travailler la couleur par la lumière. 
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Gwendoline Corthier-Hardoin — L’œuvre Mediland, 
que nous pouvons apercevoir de la route du Triadou, 
est un panneau coloré qui joue avec l’idée de pan-
neau publicitaire et de tableau en pleine nature. 
Quelle est l’origine de ce projet ?

Élodie Boutry — aux bords des paysages m’a invi-
tée cette année à réaliser deux installations. Il était 
évident de faire un lien entre les deux. La pré-
sence sur la route du Triadou de deux IPN servant 
à fixer des panneaux publicitaires a été un point de  
départ. L’idée était de créer une sorte de peinture 
faussement publicitaire comme on peut en voir sur 
le bord des routes. Cette fois-ci, il s’agissait d’an-
noncer l’installation du col de Fambetou. Les motifs 
reprennent le patron de construction des modules 
de Timber! ainsi que les couleurs.

G.C-H. — Dans vos installations, vous utilisez princi-
palement des surfaces de bois que vous agencez de 
manière à créer un dynamisme par la couleur. Com-
ment appréhendez-vous cette dualité entre la forme 
et le coloris ? 

E.B. — Depuis plusieurs années, je réalise des pein-
tures en trois dimensions. Les structures à facettes 
que je construis déterminent les limites de chaque 
couleur, une couleur par surface. Ces couleurs 
peuvent être en aplat, texturées ou encore colo-
riées. Une fois la structure assemblée, j’avance avec 
ma palette petit à petit, une couleur après l’autre.

G.C-H. — Votre pratique se rattache d’abord à la 
peinture, en aplat, pour devenir ensuite de véritables 
espaces architecturés en trois dimensions. De quelle 
manière s’opère ce transfert ? 

E.B. — Lors de mes études aux Beaux-Arts de Rouen, 
j’ai commencé par faire des peintures murales. Mes 
motifs géométriques venaient alors épouser les par-
ticularités de l’architecture très spéciale de cette 
école. Ces accidents venaient modifier le rythme 
répétitif de mes motifs. Ma peinture subissait les 
contraintes architecturales des lieux. Par la suite, 
confrontée aux « White cubes » (espaces d’exposi-
tion blancs et neutres), j’ai commencé à réaliser des 
structures murales conçues à la fois comme des ex-
croissances de l’architecture et de la peinture. Petit 
à petit, mes structures sont devenues autonomes 
et se sont détachées des murs pour devenir elles-
mêmes des sortes de « nano architectures » deve-
nant le contenant et le contenu de ma peinture.
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Gwendoline Corthier-Hardoin — Sur la place de la 
fontaine à Saint-Martin-de-Londres, vous avez ins-
tallé Soleil orange, une œuvre cinétique composée 
de plus de deux cents rubans suspendus en hauteur. 
De quelle manière avez-vous appréhendé l’espace 
entre ces deux arbres majestueux et la tour de l’Hor-
loge médiévale ? 

Pier Fabre — Depuis que je réalise des installations 
in situ, à chaque fois les espaces à investir ont été 
très différents ; tous les détails d’un lieu comptent 
pour décider de la forme que peut prendre le pro-
jet afin que son intégration fasse sens. La tour mé-
diévale est superbe mais c’est la fontaine, point de 
rencontre des habitués qui viennent s’asseoir au 
bord des bassins en arcs de cercle, qui m’est apparu 
comme l’élément incontournable au-dessus duquel 
centrer cette installation. Suspendu au-dessus de 
cet espace de convivialité, juste sous les branches 
basses des grands platanes, Soleil Orange dessine un 
cercle encore plus vaste et captive le regard avec son 
rayonnement hypnotique.

G.C-H. — Le public se retrouve entouré par des ru-
bans juxtaposés et superposés qui bougent au gré du 
vent. Comment envisagez-vous le lien produit entre 
les effets optiques et sonores ?

P.F. — L’aspect visuel de mes installations reste pré-
pondérant, mais j’ai pris conscience que le son est 
une dimension essentielle participant pleinement de 
la perception sensorielle de l’œuvre. Avec la sym-
biose d’effets visuels et sonores, le ressenti émo-
tionnel du regardeur est bien plus fort. Comme un 
spectacle vivant, l’installation devient une œuvre to-
tale, capable de nous entrainer dans une dimension 
onirique. Plusieurs fois, j’ai été surpris par les qualités 
sonores de mes installations alors que je n’avais pas 
vraiment travaillé cet aspect. De fait, tellement de 
facteurs entrent en compte qu’il reste difficile d’an-
ticiper le résultat à l’avance. Les bruits environnants 
peuvent aussi masquer les effets attendus.

G.C-H. — Vous êtes connu mondialement pour avoir 
créé des cerfs-volants originaux ; pouvez-vous nous 
expliquer comment cette pratique a influencé votre 
travail d’artiste ?

P.F. — Avec une formation de graphiste, lorsque j’ai 
commencé à dessiner des cerfs-volants originaux 
dans les années 1980, ils étaient conçus comme les 
éléments d’une signalétique céleste imaginaire, des 
balises à placer dans le ciel. Confronté à l’immensité 
du ciel, par la force des choses, j’ai appris à fabriquer 
de mes mains et à dompter des cerfs-volants de plus 
en plus grands, dociles ou capricieux, à concevoir 
des formes et des structures légères que l’on peut 
déployer en un instant pour leur faire chevaucher le 
vent. Mon travail d’artiste vient dans le prolongement 
de cette aventure. J’ai dès le début intégré les acquis 
de mon expérience du vent et des matériaux textiles 
pour réaliser des installations de grandes dimen-
sions en reproduisant les phénomènes ondulatoires 
que j’avais pu observer sur les cerfs-volants et leurs 
cordages. Lorsque le mouvement et le rapport au 
paysage sont entrés au cœur de ma réflexion, c’est 
par cette connaissance fine du vent et des matériaux 
légers que s’est développée la spécificité de ma pra-
tique artistique qui a ensuite gagné en maturité par 
les échanges avec d’autres artistes à l’occasion d’ex-
positions ou de résidences. 

 
 
 
 

 
 
 



 

  

  

  

  

 

 



Gwendoline Corthier-Hardoin — Sur le sentier de 
Cazevieille menant au Pic Saint-Loup, point central 
du parcours d’aux bords des paysages, vous avez 
conçu Mano a mano, une main en bois gigantesque 
de sept mètres de long. Quelle est la genèse de ce 
projet ?  

Pedro Marzorati — Après avoir longtemps travail-
lé avec de la résine, notamment pour des œuvres 
telles que Where the tides up and Flow, j’ai eu en-
vie de réaliser une installation dans la lignée du Land 
art à proprement parlé, c’est-à-dire en utilisant des 
matériaux naturels. Ici, c’est l’assemblage de troncs 
d’arbres sculptés ou bien coupés en fines lamelles 
qui constitue cette main gigantesque. J’ai aussi cher-
ché à créer une relation entre l’œuvre et son site : ici 
entre la main et le magnifique chêne centenaire qui 
lui sert de cadre.

G.C-H. — C’est un lieu très fréquenté durant l’été 
avec plusieurs milliers de visiteurs. Comment envisa-
gez-vous le lien entre l’œuvre et le public ?

P.M. — Cette œuvre se veut accueillante, et « tendue »  
vers le visiteur. Grâce à sa dimension gigantesque 
et à sa disposition dans l’espace, j’espère créer une 
relation étroite, quasi physique, entre le public et 
l’œuvre. Bien évidemment, ce lien fait aussi écho au 
symbolisme fort que la main représente : la main, 
c’est à la fois la poignée de main, la caresse, le travail, 
la force, l’emprise de l’Homme/Femme sur la nature 
et bien plus encore. On a pu voir lors de la construc-
tion de Mano a mano sur place le lien qui s’établissait 
entre l’œuvre et le public. Et, une fois l’œuvre réali-
sée, j’ai été heureux de voir l’interaction qui se met-
tait intuitivement en place avec les randonneurs qui 
s’approchaient de la main, jouaient avec ses doigts, 
se prenaient en photo avec elle.

G.C-H. — Vos œuvres monumentales imprègnent les 
paysages naturels et architecturaux comme à Nuit 
Blanche à Paris ou lors du Parcours des Faunes au Val 
d’Escreins en 2016. Quel rapport entretenez-vous 
avec l’environnement ? 

P.M. — Mes œuvres sont toujours en relation directe 
avec leur environnement, que ce soit à l’extérieur ou 
à l’intérieur. C’est lui que dicte ses règles et la forme 
définitive de l’installation. J’essaie aussi de prendre 
en compte le public en imaginant la relation qui 
pourrait se tisser avec les œuvres. Selon moi, une 
installation environnementale qui ne prend pas en 
compte la physionomie du lieu perd de sa force et 
devient hermétique, elle se coupe du public.

G.C-H. — Vous avez réalisé de nombreuses œuvres 
en plein air qui traitent du rôle de l’Homme sur la 
nature. Envisagez-vous votre travail comme une ma-
nière de sensibiliser le public ?

P.M. — Sincèrement, je fus le premier surpris qu’une 
sensibilisation du public soit possible grâce à mes 
installations artistiques. Je ne l’avais pas envisagé au 
départ, même si dès le début de ma carrière, il y a 
plus de dix ans, il était important pour moi de par-
ler du phénomène du réchauffement climatique. Je 
crois que cette sensibilisation vient simplement du 
côté poétique, ouvert et non moralisateur de mon 
travail.
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Gwendoline Corthier-Hardoin : Vous utilisez de 
nombreux média dans votre travail (arts plastiques, 
performances, éditions). Ceux-ci vous permettent 
d’interroger sans cesse les limites de notre environ-
nement. Comment avez-vous réagi à l’idée de vous 
confronter au clocher des Matelles ?

Gilbert Coqalane : L’expérimentation et la multidis-
ciplinarité sont une recherche permanente, je vis au 
gré de mes réflexions, rêves et études, je ne peux me 
limiter dans les possibilités techniques. Une idée a 
son contenant, il est impossible de modeler celle-ci à 
un autre contenant, sinon celle-ci devient une autre 
idée, et je ne serai pas libéré de la première. Par 
rapport au clocher des Matelles, cela intervient dans 
un processus de recherche de mon projet « Struc-
ture et des structures ». Les végétaux sont présents  
depuis quelques temps dans mes études et mon 
atelier ; le clocher permet la création d’un paradoxe, 
l’endroit où l’on peut trouver une végétation absente 
est un lieu construit par l’Homme et en suspension. 
La nature n’y a pas sa place, je crée une oasis, un 
mirage. Le fait que ce soit une installation éphémère 
est une composante pour cette notion d’oasis, de sol 
aride, brulé, mort, en aluminium, désirant créer une 
nouvelle nature, beauté et lieu de vie le temps d’une 
saison.
 
G.C-H. : Oasis est un jardin suspendu à la verticale 
sur la façade du bâtiment, composé d’éléments vé-
gétaux couleur chrome. Pourquoi avoir choisi cette 
couleur ? 
 
G.C. : La couleur « chrome », vient à la base de la 
matière première que j’utilise depuis 2011 pour ma 
série « Bestialu » (Bestiaire/Aluminium) du projet  
« Structure et des structures », qui est l’aluminium 
ménager. Cette matière, et en particulier cette cou-
leur, correspond à ma démarche pour ce projet et 
pour ma démarche artistique globale, dont l’objec-
tif est de créer paradoxe, détournement et nouvelle 
narration. Cette couleur est fortement liée à l’hu-
manité, à sa production industrielle, aux déchets, 
à la mort, mais également à l’intelligence humaine. 

Tous ces éléments sont confrontés au monde animal 
et végétal, permettant dialogue et mise en lumière. 
Un caméléon mort au soleil devient argenté, une pie 
vole des objets argentés, de la futilité des apparences 
aux grands thèmes de la vie, la couleur chrome per-
met une large palette de sujets. 
 
G.C-H. : En 2011, vous avez initié la série « Bestialu », 
des sculptures bestiaires en taille réelle réalisées 
sans armature avec pour matériau l’aluminium mé-
nager. Dans quelle mesure l’installation Oasis fait-elle 
écho à ce travail ?
 
G.C. : Oasis est la continuité de ce projet toujours 
en cours, qui évolue et mûrit. La thématique des 
végétaux pas encore explorée est une suite logique, 
c’est un écosystème artistique, je crée le monde en 
aluminium.

G.C-H. : Vos œuvres viennent « parasiter » le quo-
tidien, c’était aussi le cas de Morse Attacks, Opéra-
tion Neptune, suite et fin au Voyage à Nantes en 2017. 
Envisagez-vous la perturbation et l’humour comme 
moyen d’interpeller le public ?
 
G.C. : La perturbation est recherchée, travaillant le 
détournement et la narration, c’est un objectif, un 
regard, je transmets mes turbulences pour ne plus 
les vivre. L’humour, c’est le spectateur qui me le 
transmet par son regard, mes œuvres ne sont pas 
étudiées avec la notion d’humour, c’est la confron-
tation avec le réel qui donne ce résultat. L’essence 
de ma démarche est éloignée de l’humour, la forme 
peut l’être, et j’apprécie qu’une des lectures pos-
sibles de mes œuvres soit l’humour.
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Gwendoline Corthier-Hardoin — Vous détournez les 
technologies pour développer des interactions (cor-
porelles, sociales) dans vos œuvres. Dans le cadre 
d’aux bords des paysages, il s’agit d’une installation 
en plein air. Comment abordez-vous les notions d’in-
teractions technologiques dans la nature ?

Scenocosme — La plupart de nos œuvres interac-
tives sont issues d’hybridations possibles entre le 
monde vivant et la technologie, dont les points de 
rencontres nous incitent à inventer des langages 
sensibles et poétiques. Par le toucher, nos créations 
proposent des interactions sensorielles avec les 
éléments et questionnent nos relations contempo-
raines avec l’environnement social et naturel. Que 
ce soit en intérieur comme en extérieur, dans la na-
ture, nos œuvres offrent des instants de partage et 
subliment nos relations avec les éléments. Dans nos 
installations, la technologie disparaît au profit d’une 
relation sensible, sensorielle avec les éléments na-
turels, qu’ils soient végétaux (plantes, bois, arbre),  
minéraux (pierre, sel), animaux (cuir) ou humains. 
Nous explorons les capacités que nous offrent les 
technologies pour augmenter les sens et offrir des 
interactions symboliques singulières. 

G.C-H. — Pulsations est une installation où le corps 
d’un arbre entre en résonance. Le son vibratoire 
s’entend et se ressent uniquement en mettant son 
oreille ou son corps contre le tronc. S’agit-il de re-
créer du lien entre l’Homme et son environnement ? 

S. : Dans cette œuvre, poser son oreille ou son corps 
contre le tronc permet d’en ressentir le son vibra-
toire. L’expérience corporelle est totale, marquante 
et peut donner la sensation de ne faire qu’un avec 
l’arbre. Le toucher permet ici de partager une proxi-
mité unique avec un arbre. Il est un vecteur qui per-
met d’affleurer un état de corps, une intimité. Les 
interactions sensorielles et singulières que nous pro-
posons dans la plupart de nos œuvres prennent tout 
leur sens dans le contact, et dessinent des relations 
extraordinaires entre les humains, et entre les hu-
mains et leur environnement. 

L’arbre est également dans cette création le symbole 
du corps, tant par son enveloppe que par sa chair. 
L’écorce est la peau de l’arbre comme celle du corps, 
en tant que surface d’apparence, à la fois protec-
trice et fragile. Pulsations crée un miroir symbolique 
entre le corps et celui de l’arbre. Le son vibratoire en 
forme de battements de cœur est inspiré du corps. 
Cette relation crée une unité singulière entre le 
corps et l’arbre. L’œuvre propose ainsi des instants 
méditatifs, d’écoute, à la fois collectifs et intimistes. 
Parcourir les empreintes sinueuses de l’arbre, c’est 
explorer son ressenti intérieur, son intimité, en tant 
que miroir de notre propre corps.

G.C-H. — L’œuvre s’inscrit dans le cadre méditatif 
du cloître de Saint-Jean-de-Cuculles ; comment 
envisagez-vous la relation à cet espace architectural 
singulier ?

S. — Pulsations s’inscrit toujours de manière discrète 
dans le paysage, en générant une force émotionnelle 
et relationnelle entre le corps et l’arbre comme avec 
l’environnement. Sa respiration en forme de batte-
ment de cœur propose une relation sensible, orga-
nique et apaisante qui rejoint le cadre méditatif du 
cloître. L’installation est intimiste. Elle est propice à 
l’écoute intérieure et offre un temps de méditation 
et d’inspiration. Elle est donc en capacité de cohabi-
ter avec le silence que peut offrir un tel lieu. 
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