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Art

L'artiste du mois
Hélène Fauquet

Dans les œuvres de cette
artiste française, les images
deviennent des volumes,
les cadres, des architectures,
tandis que des coquillages
viennent recouvrir
des photographies, créant des
compositions inédites
questionnant la définition de
l'objet d'art. Lafayette
Anticipations lui consacre une
exposition à partir du mois
d'octobre.

Propos recueillis par Nicolas
Trembley

Que peuvent bien avoir en commun un
coquillage, un cadre rococo, une publicité pour
une crème hydratante, un piano de Joseph
Beuys et un fauteuil dessiné par Roger Dean ?
Pour l'artiste française Hélène Fauquet,
37 ans, ces objets appartiennent à un même
imaginaire. Nourrie aussi bien par le surréalisme
que par les arts décoratifs, le cinéma,
la publicité ou les formes produites par le vivant,
l'artiste construit une œuvre où photographie,
sculpture et objets ne cessent de changer de statut.
Les images deviennent des volumes, les cadres,
des architectures, tandis que des coquillages
viennent recouvrir des photographies, comme pour
les effacer autant que les préserver. Passionnée
par les dispositifs qui organisent le regard, tels que
vitrines, miroirs, vitrages, cadres ou membranes,
Hélène Fauquet les utilise d'abord pour mettre en
scène ses photographies de “bulles”, inspirées
aussi bien par les images publicitaires de parfums
ou de boissons gazeuses que par les
macrophotographies scientifiques. Récemment,
elle a recouvert ces images de coquillages,
et qualifie ces œuvres d'“assemblages”, un terme
qui renvoie directement à un mode de composition
privilégié par les artistes surréalistes, pour
lesquels l'objet, soustrait à sa fonction première,
acquiert de nouvelles significations.

L'univers d'Hélène Fauquet est aisément
reconnaissable : une palette de gris, de blancs
nacrés, de transparences et de surfaces
réfléchissantes, qui évoque moins l'environnement
précieux du boudoir que celui du bureau, du
laboratoire ou de la réserve muséale. Et au cœur
de la toile, on trouve des objets profondément
contemporains et familiers transformés en formes
presque abstraites où se croisent, sans
hiérarchie, cinéma, design, sciences naturelles,
arts décoratifs, publicité et histoire de l'art.
Nous avons rencontré l'artiste alors qu'elle prépare
pour la rentrée Vivresse, sa première exposition
institutionnelle à Lafayette Anticipations,
ainsi que la publication de son livre Phenomena,
consacré à ses photographies de bulles.

Numéro : Quel est votre parcours?

Hélène Fauquet : Je suis née dans le nord de la
France et j'ai grandi entre le sud de la Chine, près
de Shenzhen, et un village de l'Avesnois, situé
près de la frontière belge. Après le bac, je me suis
inscrite à l'École supérieure des beaux-arts
de Valenciennes, où j'ai eu la chance de rencontrer
Fulvia Carnevale [du collectif Claire Fontaine],
qui enseignait la philosophie, et Catherine
Chevalier, qui donnait des séminaires sur l'histoire
de l'art dans l'école voisine de Cambrai.
J'ai étudié la peinture libre à Francfort, dans la classe
de Michael Krebber et, après mes études,
j'ai passé beaucoup de temps à faire autre chose
que produire de l'art.

Pour vous, que signifie être artiste aujourd'hui?

Je pense que les artistes entretiennent parfois
une relation particulière avec une forme de folie,
du moins pendant le processus de création.
Le fait de créer nous pousse vers des états
extrêmes, où certaines intuitions semblent venir
d'ailleurs, comme si une autre voix en nous
proposait des idées. L'art a quelque chose de
magique qui n'appartient pas au domaine
de la normalité. Je fais des œuvres en suivant
une impulsion primitive, ou comme une
somnambule. Et je pense que, même s'il est un
peu étrange qu'elle ait pu m'intéresser
enfant, l'œuvre Infiltration homogène pour piano
à queue [1966] de Joseph Beuys a été l'une
de celles à travers lesquelles j'ai formulé le désir
de devenir artiste. Elle avait quelque chose
de mystérieux et d'opaque.
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Hélène Fauquet. Courtesy ofthe artist andUlrik, New York. Photo :Simon Rao.

Tapestry Shell (2025) d'Hélène Fauquet.
Impression jet d'encre, coquillage et cadre,
21 x 16,5 cm.
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Quelles sont vos principales sources
d'inspiration?

J'ai récemment acheté les Mémoires
de Giorgio De Chirico parce que je voulais en
apprendre davantage sur les peintures
métaphysiques. Je regarde les photomontages
de Dora Maar et le minimalisme californien de
Finish Fetish inspiré de la culture surf. Hier, je lisais
une analyse portant sur Sea Urchin Chair,
un fauteuil créé à la fin des années 60 par Roger
Dean, qui avait aussi dessiné le siège Retreat Pod
[“capsule d'isolement”] que l'on voit dans le film
Orange mécanique de Stanley Kubrick. Alors que
j'étais archiviste à la galerie Meyer*Kainer,
au cours d'une exposition de Dan Graham je
passais devant ses pavillons tous les jours avant
de monter à mon bureau. Le fait de pouvoir les
contempler seule, la nuit parfois, lorsque
je rentrais chez moi après la fermeture de la
galerie, m'a permis de comprendre son travail.
II est difficile d'isoler ses influences. On voit
beaucoup de choses, on en entend beaucoup, et
tout cela reste dans notre esprit et devient une
partie de notre manière de penser.

Votre travail semble accorder autant
d'importance aux matériaux qu'aux formes.
À quel moment un matériau devient-il le
point de départ d'une œuvre?
Les mollusques possèdent un organe appelé
le manteau, une sorte de tissu mou qui entoure
leur corps et qui fabrique la coquille.

Le contenant et le contenu semblent ainsi se
coproduire. C'est un “objet calculé parle vivant", qui
prend forme avec lui-même de manière continue.
En ce moment, je m'intéresse aux mécanismes de
défense de certains coquillages, comme ceux
de l'oursin crayon et des Xenophoridae. Pour moi,
le coquillage Melo diadema évoque à la fois
un œuf, un œuf de Fabergé, un être extraterrestre
et une couronne de princesse avec de petites
dents. Le Turbo sarmaticus, quant à lui, ressemble
à une petite chaussette repliée sur elle-même.
Je suis arrivée aux assemblages de coquillages en
travaillant sur un livre autoédité consacré aux
images qui avaient été présentées sous forme de
sculptures dans les expositions Phenomena
[Kunsthaus Glarus, 2023] et Nuit de Cellophane
[Ulrik, 2024]. Ces images ont atteint un point
de saturation qui m'a amenée à les recouvrir avec
des coquillages que j'avais déjà commencé
à collectionner. La première impulsion était donc
une forme d'effacement, mais peut-être aussi
de conservation.

Vous montrez beaucoup de photographies,
d'où viennent-elles?
Ces photographies sont réalisées à l'aide d'un
appareil photo reflex numérique, d'un objectif et
d'un éclairage qui permettent de faire
des gros plans. Je me suis d'abord inspirée de la
macrophotographie scientifique, puis de publicités
pour des crèmes hydratantes, des parfums et
des boissons gazeuses. Ce genre de photographie
commerciale reprend le langage abstrait
de l'imagerie scientifique tout en véhiculant des
idéaux de transparence, de pureté et de beauté.
Elles touchent aussi à la promesse implicite
de transformer quelque chose dans notre vie.

Vous empruntez régulièrement des techniques
et des savoir-faire issus de l'artisanat. Quel sens
ont-ils pour vous?
J'utilise souvent des cadres, des objets
ouvragés qui appartiennent a priori aux arts
décoratifs. Ils présentent parfois une marque
de fabrique, mais, le plus souvent, je ne leur connais
pas d'auteur. Alors que les coquillages sont des
expressions esthétiques générées par une entité
non humaine, la nature, ces cadres, à l'inverse,
sont des manifestations esthétiques dont l'origine
humaine se perd dans un réseau complexe de
concepteurs, de production manufacturée et enfin
de distribution, qui peut parfois sembler aléatoire.
Ce sont des objets qui, en quelque sorte, apparaissent
sur nos rivages, sur eBay, sur les étagères de
diverses boutiques, et dont les variations infinies
rappellent les mutations évolutionnaires.
Paradoxalement, c'est cette origine manufacturée
qui en fait presque des objets rares : fabricants,
lignes d'approvisionnement et détaillants sont si
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difficiles à retracer qu'il n'est pas toujours aisé
de retrouver un modèle en particulier.

Vos œuvres entretiennent souvent une
ambiguïté entre sculpture, mobilier et objets
domestiques. Cherchez-vous volontairement
à brouiller ces catégories?
Oui, je ne fais pas vraiment de différence entre
ces catégories. Ce sont avant tout des objets avec
lesquels je vis. Les cadres sont devenus un
élément important dans mon travail. J'en avais
chez moi avant qu'ils ne fassent partie de mes
œuvres. L'année dernière, dans ma salle de bains,
j'ai installé un rideau de douche orné d'une
reproduction du Bain de Vénus [1751] - ou Vénus
consolantl'Amour-de François Boucher, qui a
influencé mon exposition Species of
the Pod chez Meyer*Kainer. Je m'intéresse
à l'argenterie comme à l'artillerie, à la manière de
dresser une table.

Dans votre atelier, comment travaillez-vous?
Avez-vous une méthode particulière?
Les assemblages se font d'abord mentalement,
il n'y a pas de méthode à proprement parier.
J'évoquais plus haut le somnambulisme, donc
peut-être que ces assemblages relèvent
un peu de l'écriture automatique des surréalistes.
Parfois, je pense à ce que je suis en train de créer
alors que je suis encore presque endormie. Dans
l'atelier, je travaille de manière assez fragmentée,
dans différents endroits. Je pars souvent d'une forme
de chaos ou de désordre, que j'organise ensuite
selon des systèmes qui me sont propres.

Quand savez-vous qu'une œuvre est terminée?
Les contraintes extérieures et les délais
d'exposition m'aident parfois à identifier ce moment
où l'œuvre doit s'arrêter. Mes sculptures sont des
assemblages, donc il est facile de revenir
en arrière. Le travail sur la photo, quant à lui, une
fois les prises de vue accomplies, relève plutôt
de la sélection d'images, de l'editing.

Donnez-vous des titres à vos œuvres? Quelle
place occupe le langage dans votre travail?
Sea Rex, Flash of the Blade, Needfut Things,
Second Opinion et Psyche sont quelques-uns de
mes titres préférés. Les noms de coquillages,
leurs noms scientifiques comme leurs nombreux
noms vernaculaires, sont très générateurs :
Nautilus pompilius, Babylonia spirata, l'argonaute.
Le mollusque Cassis cornuta est aussi appelé
casque cornu, fer à repasser, casque tricoté ou tête
de bœuf. Les titres fonctionnent comme une

clé d'accès à l'œuvre. Pour mon exposition au Data
Museum, au Danemark, j'ai utilisé comme image
d'invitation une interface vintage d'écran
proposant un choix multiple de mots de passe.
Le titre de l'exposition, Walrus, fonctionne comme
un code pour y accéder. J'ai repris l'idée
d'un jeu vidéo dans lequel il faut tester différents
mots de passe pour hacker des terminaux et
obtenir des informations.

Vos expositions donnent souvent
le sentiment d'être des ensembles, presque
des environnements. Quelle importance
accordez-vous au display et à la manière dont
les œuvres dialoguent avec l'espace?
L'espace d'exposition est une architecture
mentale où j'aime me perdre et projeter d'autres
espaces. Au H.G. Will Center, Stanford, à Berlin,
j'avais présenté mes photographies, encadrées,
sur un piano à queue, inspiré par un display
de la Villa Valmarana ai Nani, en Italie. Mais mes
œuvres ont aussi une certaine résistance au
lieu. Chacune doit en effet pouvoir être regardée
séparément et garder sa propre individualité.

Vous préparez actuellement une exposition
à Lafayette Anticipations. Pouvez-vous nous
en parier?
Elle s'intitulera Vivresse, presque comme
une marque déposée. C'est un mot inventé, une
contraction de “vivre” et de “ivresse”, rappelant
une forme d'“exaltation de vivre”. II est exubérant
dans son lyrisme, mais c'est aussi un calembour
qui évoque une culture corporate de la motivation
et du bien-être. Ce parallèle m'intéresse.

Exposition Vivresse d'Hélène Fauquet, du 21 octobre 2026
au 3 janvier 2027 à Lafayette Anticipations, Paris IVe.Hélène Fauquet est
représentée par les galeries Ulrik, New York, www.ulrik.nyc;
Meyer*Kainer, Vienne, www.meyerkainer.com et Édouard Montassut,
Paris IXe,www.edouardmontassut.com
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