


Diem Phung Thi (Điềm Phùng Thị)
Les Astronautes (ou Hommage à Jules Verne)
1971-73

1% artistique
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SITUATION DE  L’ŒUVRE



L’œuvre est située dans le Collège Ernest Renan 10, rue de la Mayenne, 44800 SAINT-  HERBLAIN

googlemaps

Placé sur un tertre de verdure entre le collège et la rue de la Mayenne, dans un
angle. Aujourd’hui à  l’angle avec un chemin piétonnier.
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DESCRIPTION

DE L’ŒUVRE INITIALE



Description de l’œuvre dans les documents, dessins, maquettes

Quatre groupes d’éléments sculptés en pierre de Poitiers, répartis sur 11 m de 
long
et 3,75 m de large. Hauteur maximum : 3 m.
Note d’intention de l’artiste / Programme de réalisation

AD 1350 W 144 –  Lettre de l’artiste concernant la durée des travaux
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DOCUMENTS OFFICIELS



AD 1350 W 144 –  Arrêté ministériel 7
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ARTICLES DE PRESSE



Ouest-France Saint-Herblain - 23 août 2016
9



Ouest-France, Saint-Herblain –  22 août 2015
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DOCUMENTATION SUR L’ARTISTE
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Le Monde, 12 février 2002

[en ligne]

DIEM PHUNG THI, sculpteur d'origine vietnamienne

DIEM PHUNG THI, sculpteur d'origine vietnamienne, est morte lundi 28 janvier, 

à  son domicile de Hué, à l'âge de 82 ans. Née à Antinh en 1920, cette petite 

femme  très vive avait abandonné son métier de dentiste pour étudier l'art à 

Paris, dans  diverses académies à partir de 1959 et, de 1961 à 1963, avec le 

sculpteur Volti.  Diem Phung Thi commençait alors à exposer dans les Salons 

parisiens et dans  les galeries. En un premier temps, elle travaillait la terre et 

le bois dans un style  figuratif plutôt expressif. Puis elle avait adopté la pierre 

et le marbre. Elle  commençait à ramener ses figures à des formes simples 

qu'elle rendait  amovibles. Ses constructions relevaient toujours plus 

manifestement de  l'écriture extrême-orientale. Si c'est en France que l'artiste 

a accompli l'essentiel  de sa carrière, Diem Phung Thi a exposé au Vietnam 

à partir de 1978 : à Hanoï, à  Hué et à Ho Chi Minh Ville. En 1992, l'artiste, qui 

avait la nationalité française, était  retournée vivre au Vietnam et, en août 

2001, elle avait décidé de donner à sa  ville de Hué, ancienne cité impériale, 

150 sculptures qu'elle avait ramenées de  Paris.

Extrait du Dictionnaire Larousse de l’Art du XXe siècle

« La sculpture de Điem Phùng Thi joue, dans ses œuvres monumentales 

surtout,  de la répétition de ce qu’elle nomme des "modules", qu’elle 

varie avec une  subtilité qu’il est difficile de ne pas qualifier d’asiatique, 

de même qu’elle confère  un caractère raffiné aux matériaux les plus 

courants, aluminium, polyester, tôle...  Mais l’art de Điem Phùng Thi une 

face plus secrète, celle de petits bronzes  précieux… … où elle manifeste 

son attachement à l’Extrême-Orient ou, dans  d’autres, évoque avec une 

puissance retenue les souffrances de son pays  (diverses œuvres sur 

le thème 'Ma Maison dans la guerre') ».



Article publié à  l’origine dans La Lettre de Jean-Jacques Rousseau n°17, 2002
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Citations de l’artiste

"Depuis un certain temps, un intérêt réel et de plus en plus 

large est porté à la  sculpture. Il est permis de penser que le 

sculpteur aurait sa vraie place dans la cité  de demain, 

comme il l’avait déjà dans le passé. Celui d’aujourd’hui qui 

veut en être  digne, devrait s’y préparer : avoir le souci 

constant de la perfection formelle, sans  pour cela oublier au-

delà de la beauté cet être qu’est l’homme ; posséder le sens  

de la monumentalité et comprendre la nécessité de 

l’intégration de son œuvre  dans un environnement. Pour une 

œuvre de cet ordre, l’artiste ne pourrait plus  travailler en 

solitaire, mais en équipe et en usine. Il importe cependant que 

l’œuvre  ne soit pas trahie dans son exécution, c’est ce qui 

s’est produit dans nombre de  sculptures que nous voyons 

érigées dans l’espace et qui ont beaucoup perdu par  rapport 

à l’œuvre originale. Essayant d’y remédier, j’ai créé ces 

sculptures à  modules. Ceux-ci sont des éléments simples, 

d’une exécution aisée, évitant tout  risque de déformation. Les 

modules une fois fabriqués, il m’appartient de les  organiser 

dans l’espace demandé, quel qu’il soit. Et chaque sculpture 

ainsi créée  est une toute nouvelle, avec son âme, sa vie et 

ses dimensions propres."
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Le Monde, 12 février 2002

[en ligne]

DIEM PHUNG THI, sculpteur d'origine vietnamienne

DIEM PHUNG THI, sculpteur d'origine vietnamienne, est morte lundi 28 janvier, 

à  son domicile de Hué, à l'âge de 82 ans. Née à Antinh en 1920, cette petite 

femme  très vive avait abandonné son métier de dentiste pour étudier l'art à 

Paris, dans  diverses académies à partir de 1959 et, de 1961 à 1963, avec le 

sculpteur Volti.  Diem Phung Thi commençait alors à exposer dans les Salons 

parisiens et dans  les galeries. En un premier temps, elle travaillait la terre et 

le bois dans un style  figuratif plutôt expressif. Puis elle avait adopté la pierre 

et le marbre. Elle  commençait à ramener ses figures à des formes simples 

qu'elle rendait  amovibles. Ses constructions relevaient toujours plus 

manifestement de  l'écriture extrême-orientale. Si c'est en France que l'artiste 

a accompli l'essentiel  de sa carrière, Diem Phung Thi a exposé au Vietnam 

à partir de 1978 : à Hanoï, à  Hué et à Ho Chi Minh Ville. En 1992, l'artiste, qui 

avait la nationalité française, était  retournée vivre au Vietnam et, en août 

2001, elle avait décidé de donner à sa  ville de Hué, ancienne cité impériale, 

150 sculptures qu'elle avait ramenées de  Paris.

Extrait du Dictionnaire Larousse de l’Art du XXe siècle

« La sculpture de Điem Phùng Thi joue, dans ses œuvres monumentales 

surtout,  de la répétition de ce qu’elle nomme des "modules", qu’elle 

varie avec une  subtilité qu’il est difficile de ne pas qualifier d’asiatique, 

de même qu’elle confère  un caractère raffiné aux matériaux les plus 

courants, aluminium, polyester, tôle...  Mais l’art de Điem Phùng Thi une 

face plus secrète, celle de petits bronzes  précieux… … où elle manifeste 

son attachement à l’Extrême-Orient ou, dans  d’autres, évoque avec une 

puissance retenue les souffrances de son pays  (diverses œuvres sur 

le thème 'Ma Maison dans la guerre') ».



Autres œuvres de l’artiste

Diem Phung Thi, Sans titre, bois, 145 x 75 
x 41  cm, coll. particulière.

Diem Phung Thi, 
Sans  titre, 1975, 

bronze  patiné, 7 cm 
de haut,  coll. 
particulière  

(ancienne collection
Malraux).
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Bibliographie
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s.d.

 XUÂN HÙNG Nguyen, « Diem Phung Thi », in La Lettre de Jean-Jacques  
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 PHUNG THI Diem, exposition à la Galerie des Jeunes, Paris, 1966.

 PHUNG THI Diem, exposition à  la Galerie des Jeunes, Paris, 1966la Maison 
 des cultures et des loisirs de Saint-Etienne, 1977.

 GAILLARD Marc, Diem Phung Thi (sculptures), exposition à la Galerie  
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Contacts

 Peggy DIVERRES - Chef de projet Arts visuels, Europe, international et  
territoires - Service culture –  Région Pays de la Loire.  
Peggy.DIVERRES@paysdelaloire.fr

Contactée en août 2020 au sujet du recensement réalisé par la région des 
œuvres
dans les lycées. Pas de réponse.

mailto:Peggy.DIVERRES@paysdelaloire.fr
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NOTICE DE L’ŒUVRE
(rédigée en 2020)
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Née en 1920 à Antinh au Vietnam, Diem Phung Thi se tourne tardivement 
vers  l’art. Abandonnant son métier de dentiste, elle s’installe à Paris en 
1959 pour  suivre des cours d’art. Élève du sculpteur Volti entre 1961 et 
1963, elle se spécialise  dans la sculpture.
Naturalisée française, elle retourne vivre au Vietnam en 1992. A Huê, où 
elle  réside jusqu’à sa mort en 2002, un musée et une fondation lui 
rendent  hommage grâce à une importante donation de l’artiste (150 
sculptures). 
Proche d’André Malraux qui collectionnait ses œuvres, elle réalise 
plusieurs sculptures  monumentales en France, notamment dans le 
cadre du 1% artistique.

D’abord expressive et figurative, la sculpture de Diem Phung Thi s’oriente  
rapidement vers l’abstraction. Ses matériaux de prédilection deviennent 
alors  la pierre et le marbre.
Certaines formes peuvent encore évoquer des personnages mais la 
plupart du  temps c’est un langage de signes qui domine. Elle travaille sur 
la répétition de «  modules » simples, qu’elle organise et assemble.
Inspirée par les cultures primitives sud-américaines ou asiatiques, elle 
donne à ses formes une allure massive, épaisse et archaïque.

L’œuvre du collège Ernest Renan est emblématique de l’art de Diem 
Phung Thi  mais sa disposition est singulière. Placée sur un tertre à l’angle 
du terrain, visible  en partie de la rue, l’œuvre est constituée de plusieurs 
formes groupées qui  s’étalent sur plusieurs mètres. Selon les points de 
vue, l’œuvre semble plus ou  moins abstraite. Elle évoque assez 
nettement des personnages se déplaçant.  Certains y voient des parents 
avec des enfants mais toutes les évocations sont  possibles. Aucun 
document ne mentionne le titre « Hommage à Jules Verne »  qui est 
celui qui figure sur les registres de la DRAC.

Diem Phun Thi, Les Astronautes, 1973
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PHOTOS DE L’ŒUVRE

(état 2020)
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Diem Phung Thi (Điềm Phùng Thị)
Totem
1968

1% artistique

1
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SITUATION DE  L’ŒUVRE



L’œuvre est située dans le Collège Le Hérault 1, avenue Alain Gerbault, 44800 SAINT-  HERBLAIN

googlemaps
Placée au fond de la cour sur l’espace vert.

3



4

DESCRIPTION

DE L’ŒUVRE INITIALE
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DOCUMENTS OFFICIELS
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ARTICLES DE PRESSE
              (néant)



DOCUMENTATION SUR L’ARTISTE
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Le Monde, 12 février 2002

[en ligne]

DIEM PHUNG THI, sculpteur d'origine vietnamienne

DIEM PHUNG THI, sculpteur d'origine vietnamienne, est morte lundi 28 janvier, 

à  son domicile de Hué, à l'âge de 82 ans. Née à Antinh en 1920, cette petite 

femme  très vive avait abandonné son métier de dentiste pour étudier l'art à 

Paris, dans  diverses académies à partir de 1959 et, de 1961 à 1963, avec le 

sculpteur Volti.  Diem Phung Thi commençait alors à exposer dans les Salons 

parisiens et dans  les galeries. En un premier temps, elle travaillait la terre et 

le bois dans un style  figuratif plutôt expressif. Puis elle avait adopté la pierre 

et le marbre. Elle  commençait à ramener ses figures à des formes simples 

qu'elle rendait  amovibles. Ses constructions relevaient toujours plus 

manifestement de  l'écriture extrême-orientale. Si c'est en France que l'artiste 

a accompli l'essentiel  de sa carrière, Diem Phung Thi a exposé au Vietnam 

à partir de 1978 : à Hanoï, à  Hué et à Ho Chi Minh Ville. En 1992, l'artiste, qui 

avait la nationalité française, était  retournée vivre au Vietnam et, en août 

2001, elle avait décidé de donner à sa  ville de Hué, ancienne cité impériale, 

150 sculptures qu'elle avait ramenées de  Paris.

Extrait du Dictionnaire Larousse de l’Art du XXe siècle

« La sculpture de Điem Phùng Thi joue, dans ses œuvres monumentales 

surtout,  de la répétition de ce qu’elle nomme des "modules", qu’elle 

varie avec une  subtilité qu’il est difficile de ne pas qualifier d’asiatique, 

de même qu’elle confère  un caractère raffiné aux matériaux les plus 

courants, aluminium, polyester, tôle...  Mais l’art de Điem Phùng Thi une 

face plus secrète, celle de petits bronzes  précieux… … où elle manifeste 

son attachement à l’Extrême-Orient ou, dans  d’autres, évoque avec une 

puissance retenue les souffrances de son pays  (diverses œuvres sur 

le thème 'Ma Maison dans la guerre') ».



Article publié à  l’origine dans La Lettre de Jean-Jacques Rousseau n°17, 2002
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Le Monde, 12 février 2002

[en ligne]

DIEM PHUNG THI, sculpteur d'origine vietnamienne

DIEM PHUNG THI, sculpteur d'origine vietnamienne, est morte lundi 28 janvier, 

à  son domicile de Hué, à l'âge de 82 ans. Née à Antinh en 1920, cette petite 

femme  très vive avait abandonné son métier de dentiste pour étudier l'art à 

Paris, dans  diverses académies à partir de 1959 et, de 1961 à 1963, avec le 

sculpteur Volti.  Diem Phung Thi commençait alors à exposer dans les Salons 

parisiens et dans  les galeries. En un premier temps, elle travaillait la terre et 

le bois dans un style  figuratif plutôt expressif. Puis elle avait adopté la pierre 

et le marbre. Elle  commençait à ramener ses figures à des formes simples 

qu'elle rendait  amovibles. Ses constructions relevaient toujours plus 

manifestement de  l'écriture extrême-orientale. Si c'est en France que l'artiste 

a accompli l'essentiel  de sa carrière, Diem Phung Thi a exposé au Vietnam 

à partir de 1978 : à Hanoï, à  Hué et à Ho Chi Minh Ville. En 1992, l'artiste, qui 

avait la nationalité française, était  retournée vivre au Vietnam et, en août 

2001, elle avait décidé de donner à sa  ville de Hué, ancienne cité impériale, 

150 sculptures qu'elle avait ramenées de  Paris.

Extrait du Dictionnaire Larousse de l’Art du XXe siècle

« La sculpture de Điem Phùng Thi joue, dans ses œuvres monumentales 

surtout,  de la répétition de ce qu’elle nomme des "modules", qu’elle 

varie avec une  subtilité qu’il est difficile de ne pas qualifier d’asiatique, 

de même qu’elle confère  un caractère raffiné aux matériaux les plus 

courants, aluminium, polyester, tôle...  Mais l’art de Điem Phùng Thi une 

face plus secrète, celle de petits bronzes  précieux… … où elle manifeste 

son attachement à l’Extrême-Orient ou, dans  d’autres, évoque avec une 

puissance retenue les souffrances de son pays  (diverses œuvres sur 

le thème 'Ma Maison dans la guerre') ».



Autres œuvres de l’artiste

Diem Phung Thi, Sans titre, bois, 145 x 75 x 
41  cm, coll. particulière.

Diem Phung Thi, 
Sans  titre, 1975, 

bronze  patiné, 7 cm 
de haut,  coll. 
particulière  

(ancienne collection
Malraux).

13



14

Bibliographie

 NGHÊ Thuât, Diem Phung Thi, France, ACCT, agence de la francophonie, 
 s.d.

 XUÂN HÙNG Nguyen, « Diem Phung Thi », in La Lettre de Jean-

Jacques  Rousseau, N° 17, 2002

 L’Art de Diem Phung Thi, ed. Hôi My Thuât Phô Hô Chí Minh, 1997.
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 1971), Paris, Imprimerie Union, 1971.
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 PHUNG THI Diem, exposition à la Galerie des Jeunes, Paris, 1966.

 PHUNG THI Diem, exposition à  la Galerie des Jeunes, Paris, 1966la Maison 
 des cultures et des loisirs de Saint-Etienne, 1977.
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Contacts
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 Loire-Atlantique des œuvres dans les collèges. A fourni la fiche du recensement 
du  département.

mailto:Virginie.BOURGET@loire-atlantique.fr
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NOTICE DE L’ŒUVRE
(rédigée en 2020)
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Née en 1920 à Antinh au Vietnam, Diem Phung Thi se tourne tardivement 
vers  l’art. Abandonnant son métier de dentiste, elle s’installe à Paris en 
1959 pour  suivre des cours d’art. Élève du sculpteur Volti entre 1961 et 
1963, elle se spécialise  dans la sculpture.
Naturalisée française, elle retourne vivre au Vietnam en 1992. A Huê, où 
elle  réside jusqu’à sa mort en 2002, un musée et une fondation lui 
rendent  hommage grâce à une importante donation de l’artiste (150 
sculptures). Proche  d’André Malraux qui collectionnait ses œuvres, elle 
réalise plusieurs sculptures  monumentales en France, notamment dans 
le cadre du 1% artistique.

D’abord expressive et figurative, la sculpture de Diem Phung Thi s’oriente  
rapidement vers l’abstraction. Ses matériaux de prédilection deviennent 
alors  la pierre et le marbre.
Certaines formes peuvent encore évoquer des personnages mais la 
plupart du  temps c’est un langage de signes qui domine. Elle travaille sur 
la répétition de «  modules » simples, qu’elle organise et assemble.

Inspirée par les cultures primitives sud-américaines ou asiatiques, elle 
donne à  ses formes une allure massive, épaisse et archaïque.

L’œuvre du collège Le Hérault est emblématique de l’art de Diem Phung 
Thi  cependant son format vertical et élancé est singulier. Cette œuvre 
s’approche  effectivement de l’imaginaire du totem qui lui vaut sans 
doute son titre. Un pilier  sobre et épuré supporte un entrelacement de 
blocs et de lignes massives se
croisant à angles droits. D’une allure épaisse et archaïque, ces formes 
stylisées évoquent certaines sculptures rituelles. Le matériau brut ne 
donne aucun indice  sur le sens de cette forme qui émerge tel un signal 
au centre de la cour.

Aucune documentation n’a été trouvée sur l’œuvre*.

Diem Phun Thi, Totem, 1968
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PHOTOS DE L’ŒUVRE

(état 2020)
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Paul Chériau  
Sans Titre  
1980
1% artistique

1
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SITUATION DE  L’ŒUVRE



Collège Anne de Bretagne 36, allée de la Bourgonnière, 44800 SAINT-HERBLAIN

googlemaps

Le Collège de la Bourgonnière a  été détruit et un nouveau bâtiment a  remplacé l’ancien.
La sculpture de Paul Chériau a  été conservée et se trouve au bout du parking.

3



Situation initiale de l’œuvre dans l’ancien collège

AD 1016 W 297 –  plan de situation
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DESCRIPTION

DE L’ŒUVRE INITIALE



Description de l’œuvre dans les documents, dessins, maquettes

Sur un socle en granit de Hingle, deux éléments sculptés dans le même matériau. Le  
socle est constitué de sept blocs de formes différentes soit éclatés, soit bruts de 
sciage,  juxtaposés en longueur pour constituer une forme courbe destinée à  épouser 
celle du  mouvement du sol.
Dimensions approximatives : 8 m de longueur, 1 m de largeur, 60 cm de hauteur.  
Les
deux éléments verticaux sont entièrement taillés. Le plus grand se compose de trois  
blocs posés à  clair (3,75 m de haut, 5 tonnes). Le second élément est composé de 
deux  blocs assemblés (1,70 m, 3 tonnes).
Les éléments sont espacés d’environ 1 m et sont ancrés dans un massif de béton 
armé  enterré.

AD 1016 W 297 - esquisse
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AD 1016 W 297 –  photos de la maquette



Note d’intention de l’artiste / Programme de réalisation

AD 1016 W 297 –  Notice explicative –  Description détaillée 8



AD 1016 W 297 –  Notice explicative –  Note explicative 1/2 9



AD 1016 W 297 –  Notice explicative –  Note explicative 2/2
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DOCUMENTS OFFICIELS



AD 1016 W 297 –  Arrêté 1/2

12



AD 1016 W 297–  Arrêté 2/2

13



AD 1016 W 297 –  Avis favorable de la Commission nationale des travaux de décoration des édifices publics
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ARTICLES DE PRESSE
              (néant)



DOCUMENTATION SUR L’ARTISTE

11



Documents fournis dans le dossier de candidature

AD 1016 W 297 –  CV de l’artiste 1/5
17



AD 1016 W 297–  CV de l’artiste 2/5

18



AD 1016 W 297–  CV de l’artiste 3/5 19



AD 1016 W 297–  CV de l’artiste 4/5 20



AD 1016 W 297–  CV de l’artiste 5/5 21



Extraits de : Marie-Thérèse Mathieu, « Paul Chériau », in Recherches et Architecture, n°26
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Autres œuvres de l’artiste

Paul Chériau, Sans titre, 1971, Rezé, Collège Salvador Allende (1% artistique)

32
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Bibliographie

 MATHIEU Marie-Thérèse, « Paul Chériau », in Recherches et Architecture, 
n°26

Contacts

 Virginie BOURGET, Action culturelle et patrimoine –  Direction de la Culture –
Département de Loire-Atlantique. Virginie.BOURGET@loire-atlantique.fr  

Contactée en août 2020 au sujet du recensement réalisé par le département de Loire- 
 Atlantique des œuvres dans les collèges. Pas de fiche pour l’œuvre de Chériau 
car  l’œuvre a  été rachetée par la ville au moment de la destruction du collège 
pour  reconstruction.

mailto:Virginie.BOURGET@loire-atlantique.fr
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NOTICE DE L’ŒUVRE
(rédigée en 2020)
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Né en 1929, Paul Chériau commence sa formation par un 
apprentissage de graveur puis d’orfèvre. Attiré par les beaux-arts il 
pratique ensuite la sculpture monumentale. 

D’abord sculpteur sur métal, un matériau qu’il connaît bien, il développe 
son travail par la taille de la pierre (marbre, granit) et par des 
constructions en béton.

Ses œuvres, souvent monumentales, jouent des volumes, des creux, 
des reliefs. À la  frontière entre abstraction et figuration, certaines de 
ses œuvres évoquent des flammes,  des vagues, des personnages. 
Bien que ses sujets soient d’inspiration organique, la  géométrisation 
est courante chez Paul Chériau. 
De sa formation initiale il conserve aussi  un goût pour la gravure de 
médailles qui est l’une de ses activités importantes.

L’artiste participe à plusieurs réalisations pour des groupes scolaires 
(Rezé, Fontenay-  le-Comte, La Garde…).

L’œuvre du Collège Anne de Bretagne a été réalisée pour l’ancien 
bâtiment scolaire  (Collège de la Bourgonnière). 
L’emplacement avait alors été particulièrement étudié par  l’architecte 
pour mettre en valeur la sculpture de Chériau. Deux éléments verticaux 
 composés de blocs de granit taillés grossièrement sont disposés sur 
un socle courbé  qui épouse le terrain. 
L’aspect brut et les traces du travail de sculpture sont volontaires  et 
permettent des jeux d’ombre et de lumière.
Cet alignement monumental n’est pas  sans rappeler les mégalithes 
celtes, influence que revendique l’artiste pour ce projet.

Paul Chériau, Sans titre, 1980
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PHOTOS DE L’ŒUVRE

(état 2020)
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Alain Douillard
Sans titre
1971
1% artistique

1



2

SITUATION DE  L’ŒUVRE



L’œuvre est installée sur la façade du Groupe scolaire du Joli Mai 66, Avenue de  Cheverny, 44800 
Saint-Herblain

googlemaps

3



4

DESCRIPTION

DE L’ŒUVRE INITIALE



Description de l’œuvre dans les documents, dessins, maquettes

AD 1093 W 9 - Note d’intention
5



AD 1093 W 9 –  Plan de situation (détail) 6



6

DOCUMENTS OFFICIELS



AD 1093 W 9 –  Arrêté préfectoral 8



AD 1093 W 9 –  PV de réception
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AD 1093 W 9 –  Accord du conseiller artistique
10



8

ARTICLES DE PRESSE
               (néant)



DOCUMENTATION SUR L’ARTISTE
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Document fourni dans le dossier de candidature

AD 1093 W 9 –  Accord du conseiller artistique
13



Articles de presse conservés dans le dossier DIAC du Musée d’arts de Nantes
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Autres œuvres de l’artiste

Alain Douillard, Lampadaire, 1970, 
 acier et acier inoxydable.

Alain Douillard, Le Bouclier, 1970, 
acier  et acier inoxydable.

Alain Douillard, Bague, 1980, 
acier.
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Bibliographie

 Articles de presse du dossier DIAC conservé au Musée d’arts de 
Nantes.

Sitographie

Site consacré à  l’artiste (auteur anonyme, date inconnue) :  
https://alain-douillard.pagesperso-orange.fr/
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Né à Nantes en 1929. Alain Douillard est un artiste formé à l'École des Beaux-Arts 
de  sa ville natale entre 1946 et 1950, dans la classe du sculpteur Jean Mazuet.
Il commence sa carrière comme restaurateur de sculptures pour les bâtiments  
publics (Théâtre Graslin, Museum d'Histoire Naturelle) et réalise plusieurs  
commandes pour des édifices religieux. 
Dans les années 1960 cependant, il se  spécialise en sculpture décorative avec 
des projets pour des façades de  restaurants ou une allégorie de l'Agriculture 
pour le pavillon français de l'Exposition  internationale de Francfort en 1966. Son 
attrait pour le métal devient évident dans  des productions de bijoux et des 
œuvres combinant le laiton à d'autres métaux, parfois en exploitant aussi le métal 
rouillé. Dans les années 1970 il travaille à de nombreux projets pour des œuvres 
du 1% artistique dans la région nantaise (Sainte-  Luce, quartier Dervallières-
Chézine, Thouaré-sur-Loire, Nort-sur-Erdre, Saint-André-des-Eaux...) et ailleurs. 
L’artiste est mort en 2017.

Si les premières œuvres de Alain Douillard sont encore figuratives avec une  
dominance de motifs floraux, il s'oriente vers une abstraction plus géométrique  
dans les années 1970 et 1980 avant de revenir aux formes végétales au milieu 
des  années 90. 
Son travail est fortement marqué par le style Art Déco tant par les  matériaux 
employés que par les formes et les motifs récurrents exploités. Le laiton  laisse 
progressivement la place à l'acier inoxydable dans ses créations. Sa  production 
est protéiforme, incluant du mobilier, des sculptures monumentales, des  bijoux, 
des objets d'art... Son travail a fait l'objet de nombreuses expositions dont une  
particulièrement médiatique en 2010 à New York.

La sculpture décorative de l'école du Joli Mai est en laiton martelé. Elle symbolise 
 une fleur de printemps et entre ainsi en résonance avec le nom de l'école.  
Constituée de deux éléments stylisés évoquant des pétales retenus par un 3e  
module matérialisant le cœur de la fleur, l'œuvre est à la fois massive et élégante. 
 En effet, des tiges métalliques rayonnent autour du cœur, reliant les différentes  
parties. Elles évoquent les étamines et apportent de la légèreté à la sculpture 
grâce  à un effet de dentelle. Les surfaces ne sont pas complètement lisses mais 
possèdent  aussi des traces de soudures, à la fois cicatrices de la phase de 
création et  traduction de la forme des pétales. Chaque élément est légèrement 
superposé ou  en retrait des autres et la sculpture n’est volontairement pas 
plaquée sur le mur  pour qu'un jeu d'ombres portées puisse fonctionner à 
certaines heures de la journée.

Alain Douillard, Sans titre, 1971
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Barto + Barto
L’arbre des provinces
1989 – 2014

Commande privée

1



2

SITUATION DE  L’ŒUVRE



L’oeuvre est visible sur les trois pignons de la résidence Les Provinces - La  Construction Familiale - 
située entre la rue de la Mayenne et la rue de la Charente,  44800 Saint-Herblain

googlemaps
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DESCRIPTION

DE L’ŒUVRE INITIALE



Description de l’œuvre dans  les  docum ents, dess ins , m aquettes

Notes historiques envoyées par les Barto + Barto suite à  des échanges 
mails.
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Croquis envoyés par les Barto + Barto suite à  des échanges mails, 
avec  emplacement des œuvres actuelles.

6



Esquisses préparatoires envoyées par les Barto + Barto, de la première œuvre 
 réalisée en 1989.

Photographie envoyée par les Barto + Barto, de la première œuvre réalisée en 
 1989.

7



Photographies envoyées par les Barto + Barto, de l’état des lieux réalisé en 2014.
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Première étude de fresques envoyée au promoteur immobilier, en 
2012.
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Deuxième étude de fresques envoyée au promoteur immobilier, en 2012.
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Projet de fresque retenu en 2013. 11



12



6

DOCUMENTS OFFICIELS
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ARTICLES DE PRESSE
              (néant)



DOCUMENTATION  SUR LES ARTISTES

15



Autres  œuvres  des  a rtis tes

Portiques, rue crébillon 
 Nantes, 1985

Garage GOA, Nantes, 
1989

Hôtel La Pérouse, Nantes, 
1993

Lot Magellan Nantes, 
2003

Passerelle
Victor 
Schoelcher

Parking des Machines Nantes, 
2009
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Sitographie
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Contacts
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Clotilde (1948-) et Bernard (1937-) sont des architectes-plasticiens, 
médaillés d'honneur de l'Académie d'Architecture 2017. Psychologue 
institutionnelle, Clotilde rencontre en 1968 Bernard, artiste diplômé de 
l’école des beaux-arts de Nantes.

Ensemble, ils s'engagent dans une réflexion artistique commune sur 
l’intervention urbaine et développent une série d’interventions 
remarquables au croisement  entre architecture, urbanisme et art. 

Nantes devient leur terrain d’exploration et ils  y initient des réalisations 
sensibles qui jouent avec l’histoire du lieu et les codes de  l’architecture. 
Ils formalisent ce que Martin Steinmann a théorisé en 1991 dans son  
ouvrage référent "la forme forte, vers une architecture en deçà des 
signes" : le fait  qu’il existe un effet qui découle de ce qui est là, de la 
forme, et non d’une  signification associée à la forme par une 
convention. 
Tous deux sont enseignants  pour l’un à l’ENSA de Nantes et de la 
Villette et pour l’autre à l’ENSA de Malaquais.

À l’initiative des habitants de la Résidence Les Provinces, Clotilde et 
Bernard Barto  ont réalisé en 1989 une œuvre murale sur les murs 
pignons de la résidence,  inspirée des piédestaux de colonnes, à l’aide 
de couleurs disposées selon des  principes pointillistes. 

Suite à des travaux d'isolation du bâtiment, les  architectes-plasticiens 
ont réalisé une deuxième œuvre en 2014, adaptée aux  moyens des 
habitants, et qui se présente sous la forme de rectangles oranges  
répartis sur la surface des trois pignons de la résidence de manière 
identique,  sauf un qui a été inversé.

Barto + Barto, L’arbre des provinces, 
1989 - 2014
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Barto + Barto
Les murs bleus
1984

Commande publique

1



2

SITUATION DE  L’ŒUVRE



L’œuvre se situe sur la Place des Thébaudières, 44800 Saint-Herblain

googlemaps

Plus précisément l’œuvre est installée de part et d’autre de l'avenue des Thébaudières, sur le 
parvis du Sillon de Bretagne et sur la Place des Thébaudières.
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DESCRIPTION

DE L’ŒUVRE INITIALE



Description de l’œuvre dans  les  docum ents, dess ins , m aquettes

Notes historiques envoyées par les Barto + Barto suite à  des échanges 
mails.
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Description de l’œuvre dans  les  docum ents, dess ins , m aquettes

Extraits du Tiré à part - Architecture Hubert Tonka & Cie, “De la Villette… De 
 Saint-Herblain” par Clotilde et Bernard Barto, photos Philippe Ruault, 1988
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Présentation de l'œuvre - de nuit et de jour - à  partir des photographies de  
Philippe Ruault, 1988, extraits du Tiré à  part - Architecture Hubert Tonka & Cie, “De 
 la  Villette… De Saint-Herbla in” par Clotilde et Bernard Barto
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DOCUMENTS OFFICIELS
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ARTICLES DE PRESSE



Article envoyé par les architectes-plasticiens. Pas de mention sur le journal.
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FILLION Odile, « Bornage en banlieue », in Architecture Intérieure-Crée, 
n°221,  décembre 1988, pp. 98-99.
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FILLION Odile, « Ville lumière », in Architecture Intérieure -  Crée, 
n°214,  octobre – novembre 1984, p. 21.
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Passion Nantes, n°7

38



Ouest-France, 
2016  [en ligne]
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DOCUMENTATION  SUR LES ARTISTES

15



Documents fournis par les artistes
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Autres  œuvres  des  a rtis tes

Portiques, rue crébillon 
 Nantes, 1985

Garage GOA, Nantes, 
1989

Hôtel La Pérouse, Nantes, 
1993

Lot Magellan Nantes, 
2003

Passerelle
Victor 
Schoelcher  
Nantes, 2001

Parking des Machines Nantes, 
2009
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Cata log ue d’expos ition :
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»,  Espace Art Défense –  Galerie de l'Esplanade et Galerie ART4 - 
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Clotilde (1948-) et Bernard (1937-) sont des architectes-plasticiens, médaillés  d'honneur 
de l'Académie d'Architecture 2017. Psychologue institutionnelle, Clotilde  rencontre en 
1968 Bernard, artiste diplômé de l’école des beaux-arts de Nantes.  Ensemble, ils 
s'engagent dans une réflexion artistique commune sur l’intervention  urbaine et 
développent une série d’interventions remarquables au croisement  entre architecture, 
urbanisme et art. Nantes devient leur terrain d’exploration et ils  y initient des réalisations 
sensibles qui jouent avec l’histoire du lieu et les codes de  l’architecture. Ils formalisent 
ce que Martin Steinmann a théorisé en 1991 dans son  ouvrage référent "la forme forte, 
vers une architecture en deçà des signes" : le fait  qu’il existe un effet qui découle de ce 
qui est là, de la forme, et non d’une  signification associée à la forme par une 
convention. Tous deux sont enseignants  pour l’un à l’ENSA de Nantes et de la Villette et 
pour l’autre à l’ENSA de Malaquais.

« La demande qui nous a été faite était de donner une identité à cet espace,  confronté au 
gigantisme du Sillon, tout en recherchant des solutions pour la  traversée de l'avenue 
des Thébaudières. Les rencontres avec Jean-Marc Ayrault  et la démarche, intégrée à la 
mission Banlieue 89, furent longues. » Dans le cadre  de la première rénovation du 
Sillon-de-Bretagne, en 1989, une commande est  lancée auprès de Barto + Barto afin 
de concevoir un mobilier urbain innovant qui  relie l'immeuble du Sillon à la place des 
Thébaudières. De par ses dimensions et la  voie de grande circulation qui la traverse, 
cette place était décourageante. Ils  dessinent alors un projet qui voulait favoriser le 
passage de l’un à l’autre, par la création de jalons qui rythment la marche et le 
parcours entre ces deux espaces.

Pour cela, ils imaginent sept murs construits de part et d'autre de la place. Quatre  
d’entre eux sont reliés par un escalier, ponctué au centre d’un palier en caillebotis  
métallique. Les murs sont construits à l’aide d’une structure métallique et fonte  
d'aluminium avec des pavés de verre St Gobain scindés en deux. La nuit, ces murs  
sont éclairés par une lumière bleue noire. Pour traverser la départementale, les  Barto + 
Barto aménagent le passage piéton de diodes lumineuses encastrées  dans le sol. 
Pour marquer l’ensemble et border la route, ils installent soixante  bornes patinées, 
vertes, aux formes douces et accueillantes. Chaque borne en  bronze (choix volontaire 
d’utiliser un matériau noble pour la banlieue) mesure 1  mètre de hauteur, et présente 
une paroi lisse et droite où l’on découvre le blason  de la Ville de Saint-Herblain, et sur 
l’autre des motifs qui rappellent des buissons  végétaux.

Peu entretenus, Les murs bleus se sont rapidement détériorés et les bornes ont été  
retirées de la voirie. Cette œuvre a failli disparaître dans les années 2000. Cette  
œuvre a pu être sauvegardée et rénovée entre 2013 et 2016 en collaboration avec  les 
artistes, mais au passage, elle a perdu sa lumière bleue au profit d’une lumière  
blanche. Sur les soixante bornes en bronze, seules douze subsistent.

En septembre 2020, l’observation attentive de cette œuvre montre que l’entretien  
semble problématique : certains carreaux sont absents, de nombreux carreaux  sont 
cassés ou ont reçu des chocs, certains se déchaussent car les joints ne  tiennent pas, 
et de la végétation a poussé à l'intérieur des murs.

Barto + Barto, Les murs bleus, 1984
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Pierre Garçon
Le Monument de la Paix
2000

Commande publique

1



2

SITUATION DE  L’ŒUVRE



L'œuvre est installée dans le square des Villes jumelles entre les rue des Calvaires et 
le  Boulevard François Mitterrand.

Googlemaps.
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DESCRIPTION

DE L’ŒUVRE INITIALE



Description de l’œuvre dans les documents, dessins, maquettes

Dossier  DIAC -  Musée d’arts  de Nantes

5



Extrait d’un article du Ouest France, 1er-2 juillet 2000 - dossier DIAC du Musée d’arts 
de  Nantes

Maquette
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Doss ier  DIAC -  Musée d’ar ts  de Nantes

7



Extrait d’un article du Ouest France, 28 septembre 2000 - dossier DIAC du Musée d’arts  de Nantes

Calendr ier de réalisat ion
8
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DOCUMENTS OFFICIELS



AM 1123 W  12 -  Délibérat ion du conseil municipal
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ARTICLES DE PRESSE



Saint Herblain Ma ville, octobre - novembre 2000 - dossier DIAC du Musée d’arts 
de  Nantes

12



Ouest France, 28 septembre 2000 - dossier DIAC du Musée d’arts de Nantes
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Ouest France, 5 octobre 2000 - dossier DIAC du Musée d’arts de Nantes

14



DOCUMENTATION  SUR L’ARTISTE

15
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Extrait du site internet de Pierre Garçon :  
http://www.pierregarcon.online.fr/html/francais/bio.htm

Pierre Garçon

Né le 8 octobre 1959 à  Paris, vit en région nantaise depuis 1986, père deux 
filles.

Affilié à  la Maison des Artistes depuis 1997, Sociétaire de la SAIF, anglais, 
espagnol parlé.

PARCOURS : comment dire AUTODIDACTE,

alors que j’ai été confronté à  des artistes et leurs œuvres depuis 
l’enfance ?

Surtout des peintres, dont mon père collectionnait les tableaux, mais aussi des  écrivains, 
comédiens et cinéastes. J’ai toujours dessiné, peint et beaucoup joué à  la  pâte à  modeler. Mais 
je n’ai jamais suivi de cours d’apprentissage artistique.
J'ai fréquenté, pendant les vacances scolaires, l'atelier d'ébénisterie de mon grand père  maternel. j'y 
ai découvert le bois, comme matière (avec l'autre grand-père, je les ai  parcourus et ramassé les 
champignons).

Adolescent et jeune adulte, j’ai travaillé dans le spectacle et l’audio-visuel et je me suis  livré au sport, 
l’escrime, à  fond, sans devenir un champion, mais tout de même, Maître  d’Armes.

Vers 30 ans, je me suis remis à  peindre, puis j’ai sculpté et j’ai eu l’opportunité d’en faire  métier, 
engagé comme assistant par Mourad Horch et les frères Cruaud.
J’ai complété de techniques spécifiques apprises sur chantiers (taille de pierre,  maçonnerie 
et mise en œuvre de bétons), ce que j’avais appris seul.

Atelier d’expression Arno Stern (peinture), Paris (10 ans)
Cinéma / TV : dessin, films d’animations, photo, lumières, Paris (ass. Réal. 3ans)  Théatre : 
régie généra le,pla teau et lumière, Paris (3ans)

Escrimeur, Ma itre d’Armes professionnel (13 ans) .

Élu municipal, délégué de ma commune à  Nantes Métropole.

RÉFÉRENCES MONUMENTALES :

1992 «Mainguet» logo monumenta l granite, Rezé (44)   

1993 «Main de Géant» land art granite, vallée de l’Arc 

(76)

1994 «Sax Oie Phone 2», béton, Festival Les Rendez-Vous de l’Erdre, Nantes (44)  

1995 «Escargots Traceurs», béton, MARCHÉ PUBLIC École des Mines de Nantes 

(44) ;

Pièces de fontaine, MARCHÉ PUBLIC, Anthony (92) Décors Hall hyper marché Auchan 

Lille  (59)

1996 «Gemellité», COMMANDE PUBLIQUE St Jean de Boiseau, béton ; 

COMMANDE  PUBLIQUE, mairie de La  Montagne(44) .

http://www.pierregarcon.online.fr/html/francais/bio.htm
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1997 monuments funéraires (clientèle particulière)

1998 «Mère de la Terre», grès, Stadtoldendorf, Allemagne, ÉCHANGE INTERNATIONAL,  achat de 

la Ville

1999 «Sirène de la Pierre Percée», La Chapelle Basse Mer (44), béton, COMMANDE PUBLIQUE  

2000 «Monument de la Paix», béton, Saint Herblain (44) COMMANDE PUBLIQUE

2002 «Marianne, Buste Féminin», marbre, Symposium, Montjean Sur Loire (49)

2003 «Planète», marbre, Symposium de Oudon (44)

2004 « Personnage disparu », symposium de Julienne, calcaire (Prix de la ville),  RENCONTRES 

INTERNATIONALES à  Castres (World Roc Expo, granit du Tarn) et Berlin  (Stein Ohne Grenzen, 

granit spectrolite)

2005 « promenade », journées de la Bande Dessinée, Rouans (44), calcaire.

« les guetteurs », symposium de sculpture monumentale de Montjean sur Loire (Marbre  et acier) 

Achat de la Ville

2007 « épouvantaux », deux sculptures thématiques à  Béville le Comte (28) : entrée de  Ville et Parc 

Municipal. Commandes Publiques, « La truite entière », improvisation sur  granit limousin au 

symposium de sculpture de Meymac.

RÉFÉRENCES TECHNIQUES et restaurations artistiques anciennes :

À Nantes : les Lions du Palais de Justice (assistant du sculpteur M. Horch), Immeuble 10,  rue de 

Strasbourg : (porche 19ème), Central Hotel (sculpture ornementale début  20ème) À Paris : tombes 

classées ou protégées (Père lachaise, Montmartre,  Montparnasse)  : Alphand, Montmorency, Arago, 

A. de Vigny, Borelly.

Au Palais du Louvre, restaurations ornementales ou exécutions sur pierre neuve.

EXPOSITIONS (depuis 1994, dont)  :

1994 salons de La Montagne et La Chapelle Basse Mer (44) (artiste invité)  1996 « 

Animots », Le Raincy (93)

1997 VIIème Salon international d’Art Contemporain sur la Musique, Saint Barthélémy  d’Anjou 

(49) (artiste sélectionné)

1998 Expositions personnelles à  Stadtoldendorf et Pölle (Allemagne) «Sentiment  Amoureux», 

le Raincy (93)

1999 «Art et Sport 2000» CNOSF-CIO (Paris) Exposition personnelle à  «l’Atelier» la  Chapelle 

Basse Mer (44) ; «Notre paysage», expo collective, (Org. + participation) La  Montagne

2000 «Les Pierres du Souvenir», Préfecture de Nantes (44) ; «Solidarité pour la Paix»,  espace 

Cosmopolis-Nantes (44) ; «Autour du Monument de la Paix», Mairie de Saint  Herblain (44) ; 

galerie Perrigault (Nantes)

2001 «Troncs et Branches», Atout Sud Rezé (44) galerie Perrigault (Nantes)  2002 

«Musiques» Office du tourisme de Saint Brévin (44)

2003 Ancienne gare et office du tourisme, Oudon (44)

2004 La petite Galerie Saint Pierre, Transformeurs à  Nantes (44), Maison du Sidobre de  Saint 

Salvy (81), Julienne, (16), Belzig, Allemagne.



La Depeche, 24 septembre 
2012  [en ligne]

2005 Festival de BD d’Angoulème (16), monumentales à  Montjean/Loire (49) 
et  Montaigu (85).
2006 Le visage est un Paysage, Montauban (82), monumentales, Montjean sur 
Loire  (49)
2007 inauguration de La Closerie des Sculpteurs, La Baule (44), exposition 
personnelle  Septembre Expo Rues, Noirmoutier en l’Île (85) .

Organisation d’événements visuels :
Claus Caninenberg (peinture, Allemagne), « Maschinemenschen », à la Manufacture de 
 Nantes ;
Maurice Loirand (peinture, Paris), « Retour au pays », Marcus Koênig (peinture,
Allemagne), Cécile Compoint (sculpture), Pierre Fréor (photographie), « Notre Paysage »  
(expo collective) « entrevues », (aperçus de 9 artistes, toutes techniques, Médiathèque), à 
 La  Montagne.
écrits : introduction à l’exposition  « Position II » de Markus Koenig, Hannover, 2005

Depuis quelques jours, le sculpteur nantais Pierre Garçon a posé ses valises dans le 
 Moulin des arts de Saint-Béat. Durant un mois, artiste en résidence, il exposera ses
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œuvres tout en travaillant le marbre local. Une expérience qu'il est ravi de vivre, lui 
qui  aime tant dialoguer avec les autres.

Qu'est-ce qu'une résidence d'artiste pour vous ?

Tout d'abord, ce sont des gens qui m'invitent à exercer mon art chez eux. Cette initiative  
repose sur la confiance, sur ce que crée le sculpteur, mais aussi sur ce qu'il peut apporter 
 aux gens qui lui rendent visite. Donner son art aux autres, c'est aussi entrer en
communion avec eux et j'aime ces rencontres.

Quelle thématique allez-vous aborder durant ces quatre semaines ?

J e  vais d'abord travailler du marbre, ce qui n'est pas ma spécialité. Auparavant, j'ai
beaucoup sculpté du granit. Ce  sera donc une matière à découvrir d'avantage. J e  
vais  travailler sur le format, aborder grandeur et petitesse. J'aime créer des sculptures 
de
poche autant que des œuvres beaucoup plus volumineuses. J e  souhaite faire réfléchir sur 
 la notion que ce n'est pas parce que c'est grand que c'est forcément mieux. La  grandeur  
n'est pas une qualité en soi mais elle peut aussi l'être.

Qu'attendez-vous de votre séjour dans les Pyrénées ?

Déjà, je suis conquis par le lieu : c'est une chance de pouvoir sculpter dans un si bel
endroit. J'attends que le public vienne voir mon travail et me voir travailler. J'aimerais que  
les gens me parlent de ce que je fais, me disent «j'aime» où «je n'aime pas» et pourquoi. Il 
 faut parler, car c'est comme ça qu'on se comprend, qu'on crée un dialogue artistique.
J'accueillerai le public au moulin du mercredi au dimanche, tous les après-midis, de 14 h 
 30 à 18 h 30. Les  gens devront faire le tour car c'est derrière la bâtisse que je sculpterai.

Propos recueillis par J.C.



Ouest France, 21 mai 
2013  [en ligne]

Les amateurs d'art étaient invités, le week-end dernier, à pousser les portes des ateliers.  
L'atelier de sculpture et d'arts visuels de Pierre Garçon, situé au centre commercial du  
Grand-Pré, a connu une belle affluence. Il y crée de petites sculptures et en finit de plus  
grandes, y présente son travail, reçoit des amateurs, des collectionneurs et toutes sortes  
de publics. « L'Art prend l'air est l 'occasion pour les visiteurs de vagabonder d'atelier 
 en atelier d'arti stes. J e  conçois  la notion de « concurrence » au sens  de « courir  
ensemble » et non pas les uns contre les autres. J e  parti cipe chaque année à cette  
manifestation, car  je fais partie des  arti stes qui ont suggéré au conseil  général sa
mise en place et qui en ont discuté les modalités professionnelles. Cela fait du bien 
 de dédier un week-end aux arts plasti ques et visuels. »
Pour Pierre Garçon, le week-end avait commencé avec un peu d'avance puisqu'il a reçu, 
 dès vendredi matin, la visite de trois classes de l'école primaire de Vue, soit environ
quatre-vingt-dix enfants et leurs enseignants.

Durant les trois jours suivants, l'artiste a vu beaucoup de monde défiler dans son espace 
 de création, souvent partagé avec d'autres artistes et des jeunes en stage. « J e  pense  
que j'ai dû accueillir pas loin d'une centaine de personnes. Venues de  
l'agglomérati on pour la plupart. Le  tout sur un laps de temps très étalé.
Heureusement, car  l'atelier est petit. Lundi, j'ai eu à peu près vingt-cinq visites. Au
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moment de fermer, je n'en pouvais plus. Franchement, en c e  qui me concerne, 
ça   s'est  très bien passé.  »
Outre les productions personnelles du sculpteur, les visiteurs ont pu admirer les gravures  
de Christine Loichot, un peintre et graveur nantais, ainsi que des peintures très insolites  
de Wang Yu. Pour saluer à sa façon la venue de la délégation allemande de
Stadtoldendorf dans le cadre du vingt-cinquième anniversaire du jumelage avec La  
Montagne, Pierre Garçon avait tenu à exposer quelques oeuvres de Claus Caninenberg et 
 de Markus Köenig, deux artistes peintres germaniques.



Autres  œuvres de l’art iste

• Pierre Garçon, Sirène de la Pierre percée à la Chapelle- Basse- Mer (aucune 
photo  disponible)

Pierre Garçon, Mère de la Terre, 1998, 
Stadtoldendorf
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Sitographie

• Le site internet de l’artiste : http://www.pierregarcon.online.fr/
• Les 20 ans du Monum ent de la  Pa ix :

https://www.ouest-france.fr/pays-de-la-loire/saint-herblain-44800/le-monument-  
de-la-paix-a-vingt-ans-344b169e-198f-4948-b63c-7d5bca22c481

Contact

Contact de l’artiste : 06-37_ 44_ 78_ 82
Entretien téléphonique avec Pierre Garçon en février 
2021.

http://www.pierregarcon.online.fr/
http://www.ouest-france.fr/pays-de-la-loire/saint-herblain-44800/le-monument-
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NOTICE DE L’ŒUVRE
(rédigée en 2021)



Installé depuis la fin des années 1980 dans la région nantaise, Pierre Garçon est un  
touche à touche. Enfant, il dessine, peint, modèle mais toujours de manière libre, il ne  
s’inscrit pas dans des pratiques artistiques. Il découvre le travail du bois grâce à son  
grand-père ébéniste. Sa vie de jeune adulte l’amène à la fois dans le spectacle et  
l'audiovisuel ainsi que dans l’univers de l’escrime où il devient Maître d’Armes. 
À 30 ans,  il embrasse une carrière artistique dans la sculpture. Il s’essaye alors sur des 
supports  très variés : le bois, la pierre, le métal, l’assemblage ou encore le béton 
retaillable qu’il  redécouvre à Nantes. Ses interventions sur des chantiers de 
construction ou de  rénovation lui ont permis de compléter sa formation et d’affirmer 
des pratiques  apprises seul.

Le 11 novembre 2000 est inauguré dans le cadre de la commémoration de l’Armistice 
 de la 1ère Guerre mondiale, son Monument de la Paix. La ville de Saint-Herblain, 
porté par l’initiative des associations d’anciens combattants, a commandé cette 
sculpture  directement auprès de l’artiste.
En parallèle de cette commande, la Ville lance un concours auprès des écoles et  
collèges autour du thème de la paix. Le projet regroupe ainsi plusieurs générations de  
public. Un texte de 5 élèves du collège Gutenberg a été retenu et fourni à Pierre 
Garçon  comme point de départ de son travail.
L'œuvre monumentale de 3,5m de haut et de 4,5m d’envergure a été réalisée en 
béton retaillable, un matériau donnant l’illusion de la pierre blanche Angevine. 
L’artiste avait  déjà eu l’occasion d’utiliser cette matière notamment à l’École des MIN 
à Nantes.

La sculpture se compose de quatre personnages : une femme identifiable notamment  
par la forme de sa poitrine, un jeune enfant et peut-être deux hommes. L'œuvre  
représente une famille, heureuse, jouant librement sur une surface ronde qui rappelle la 
 Terre. L’artiste a souhaité que ses personnages- silhouettes comme il les appelle soient 
 universels. La simplification des formes permet à tous de s’identifier à l’une ou l’autre  
des silhouettes. La forme des corps travaillée par le vide témoigne de la disparition des  
hommes et femmes. La puissance du message passe par le vide.
En bas de la sculpture, un cartel mentionne quelques passages du texte des 
élèves, choisis par l’artiste.

L'œuvre prend place dans un quartier que l’artiste connaît très bien pour y avoir vécu. Il 
 l’a construite au milieu des passants et des habitants. Certains, au gré de leur  
déplacement, venaient l’aider notamment aux moments des phases les plus difficiles.  
Installée dans un square entre deux rues, la sculpture se donne à voir sous différents  
points de vue. Une œuvre biface comme le rappelle l’artiste dans un article de Presse  
Océan1 :

25

Pierre Garçon, Monument de la Paix, 
2000
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PHOTOS DE L’ŒUVRE

(état 2020)
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Simone Le Moigne  
Vers la fête
1988

1% artistique

1



2

SITUATION DE  L’ŒUVRE



La peinture est installée dans l’ancienne École maternelle du bourg, Saint-Herblain,  aujourd’hui 
Ecole Jacqueline Auriol.

Googlemaps.

3

https://docs.google.com/document/d/1ucnvFdQVUVSn1fxUBRUbCFBwH1IKcP4W/edit#heading%3Dh.2bn6wsx
https://docs.google.com/document/d/1ucnvFdQVUVSn1fxUBRUbCFBwH1IKcP4W/edit#heading%3Dh.2bn6wsx
https://docs.google.com/document/d/1ucnvFdQVUVSn1fxUBRUbCFBwH1IKcP4W/edit#heading%3Dh.2bn6wsx
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Description de l’œuvre dans les documents, dessins, maquettes

Extrait de l’ouvrage d’Anne Vinesse, Simone Le Moigne Peindre 

et revivre, Edition Siloe,  2009, p. 136

En 1988, Simone entre dans sa soixante-dix-septième année, elle 

est véritablement  épanouie, et l’inspiration ne faiblit pas. Les 

visiteurs sont nombreux, elle reçoit toujours  avec beaucoup de 

joie les enfants chez elle, seuls ou avec leur professeur, et 

intervient  dans les écoles quand elle est sollicitée. La ville de 

Saint-Herblain lui passe une nouvelle  commande pour l’école 

maternelle du bourg : une peinture sur bois de grand format  

représentant La Fête et les Enfants »9. Le sujet l’inspire par sa 

gaieté; Le défilé se tient  dans les airs dans des montgolfières 

amusantes, sur la rivière avec des bateaux tous  aussi farfelus les 

uns que les autres et sur terre à pied, à cheval, en voiture. Même 

les  oiseaux participent avec des ballons colorés suspendus à 

leur bec. L’accrochage du  tableau est l’occasion d’une petite fête 

à l’école en présence du maire Jean-Marc  Ayrault.

9. N°1090, 1988, huile sur bois 153 x 310 cm



Poème publiée dans l’ouvrage d’Anne Vinesse, Simone Le Moigne Peindre et revivre,  
Edition Siloe, 2009, p. 113

6
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DOCUMENTS OFFICIELS



AM 1010 W 02 -  Extrait du registre des délibérations du conseil municipal 1/2

8



AM 1010 W 02 -  Extrait du registre des délibérations du conseil municipal 2/2
9
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ARTICLES DE PRESSE



Ouest France, 5 octobre 1988 - dossier DIAC du Musée d’arts de Nantes

11



Presse Océan, 8-9 octobre 1988 - dossier DIAC du Musée d’arts de Nantes
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DOCUMENTATION SUR L’ARTISTE

13



Document extrait du dossier DIAC du Musée d’arts de Nantes

14



Dossier fourni par Pascale Le Menaheze, chef de projet relations avec les 
associations
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Document extrait du dossier DIAC du Musée d’arts de Nantes
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Document extrait du dossier DIAC du Musée d’arts de Nantes
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Ouest France, 13  avril 2001 - dossier DIAC du Musée d’arts de Nantes
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Ouest France, 11 avril 2016 - dossier DIAC du Musée d’arts de Nantes
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Autres oeuvres de l’artiste

Simone Le Moigne, Noces d’Antan, 1986, Huile sur toile, Salle des mariages -  Hôtel 
de  Ville de Saint-Herblain

Simone Le Moigne, Village de Preux, Saint 

 Herbla in, 1982, huile sur toile, Musée 
d’arts  de Nantes

24



Simone Le Moigne, La veillée enchantée, 1976, huile sur toile, Musée d’arts de 
Nantes

Simone Le Moigne, Le verger en fleurs, 1976, huile sur toile, Musée d’arts de 
Nantes
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Bibliographie

• VINESSE Anne, Simone Le Moigne Peindre et revivre, Edition Siloe, 2009

• HAUMON Stéphanie, Questions sur l’art naïf à  travers les itinéraires de deux peintres 

 régionaux : Simone Le Moigne et Maurice Loirand, Mémoire de maîtrise d’Histoire 
de  l’art sous la direction d’Alain Bonnet, Université de Nantes, 2001-2002

Sitographie

• Site de l’artiste : https://www.simone-le-moigne.com/

• Page du site internet de la ville de Saint-Herblain consacrée à  Simone Le Moigne :  
https://www.saint-herblain.fr/La-Ville/Decouvrir-la-ville/Histoire-de-Saint-Herblain2
/Le-patrimoine-humain/Simone-Le-Moigne-peintre-bretonne

• Site internet du Musée de la création franche, Art brut et apparentés :  
http://www.musee-creationfranche.com/?portfolio=moigne-le-simone

• Page d’un bloc consacrée à  Simone Le Moigne :  
http://mikous.eklablog.com/les-fetes-c30802274
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https://www.saint-herblain.fr/La-Ville/Decouvrir-la-ville/Histoire-de-Saint-Herblain2/Le-patrimoine-humain/Simone-Le-Moigne-peintre-bretonne
https://www.saint-herblain.fr/La-Ville/Decouvrir-la-ville/Histoire-de-Saint-Herblain2/Le-patrimoine-humain/Simone-Le-Moigne-peintre-bretonne
http://www.musee-creationfranche.com/?portfolio=moigne-le-simone
http://mikous.eklablog.com/les-fetes-c30802274
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Née dans les Côtes-d’Armor en 1911, Simone Le Moigne grandit au sein d’une  
exploitation agricole où elle participe très tôt aux travaux. En 1935, elle épouse un  
sabotier et s’installe avec lui. Elle s’occupe désormais de la décoration des sabots. Le  
couple déménage à Paris en 1956, Simone Le Moigne devient alors « cuisinière en  
maison bourgeoise ». C’est à cette époque qu'elle acquiert une boîte de gouache. Six  
plus tard, le couple élit domicile dans la région nantaise. 
En 1968, elle quitte son mari et  part quelque temps dans le Sud de la France, puis à 
nouveau en Bretagne. C’est à cette  époque que son goût pour la peinture se met en 
place, elle commence à produire ses  premières œuvres. A 60 ans, elle embrasse alors 
une carrière internationale. Sa  première exposition personnelle à lieu à Nantes en 1972 
à la Galerie Michel Colomb. 
En 1975, elle s’installe définitivement à Saint Herblain où elle décède en 2001.

Simone Le Moigne est une autodidacte, elle peint ce qu’elle connaît, ce qu’elle a sous 
 les yeux : la nature, la terre, les repas, le monde agricole. Son approche picturale la  
rapproche d'artistes de l’Art brut comme Gaston Chaissac.

En 1986, son projet d’une peinture sur panneau de bois, dans le cadre du 1% 
artistique  pour l’école maternelle du Bourg, est retenu par la ville de Saint-Herblain.
Cette œuvre a été imaginée d’après l’un de ses poèmes intitulé Vers la fête. Le 
tableau  se compose de trois plans qui semblent se superposer. Dans la partie basse, 
sur un  chemin de terre parsemé d’herbes et de fleurs, des familles et des enfants, 
ballon à la  main, se baladent. Sur la partie gauche du tableau, les personnages sont 
en  mouvement avec des cheveux, des chars, des vélos… À droite, légèrement isolé, 
un  groupe de femmes et d’enfants sont en train de regarder en direction de l’eau et 
du  ciel.
Au dessus d’eux, dans la seconde partie de l’œuvre, des bateaux jaunes, orangés, 
avec  des formes qui rappellent celle des chars, naviguent sur les flots tranquilles de 
l’eau. Les  personnages sont accompagnés de cygnes qui nagent tous dans la même 
direction.
Des oiseaux apportent dans leur bec des ballons aux passagers. L’artiste joue sur la  
taille des navires pour amener un peu de profondeur.
Enfin dans la partie supérieure, les montgolfières avec des nacelles flottantes côtoient  
les collines vallonnées. Des personnages en dessous tous de la même taille, les bras  
levés attendent l’atterrissage ou l’amerrissage. Dans un univers ludique et magique, les  
oiseaux continuent à porter des ballons. La fête est partout aussi bien sur terre, sur mer  
que dans le ciel.
Pour unifier ces trois parties, Simone Le Moigne utilise la même gamme chromatique  
sur chaque partie. Ainsi le jaune et le orange parsèment les fleurs, les chars, les 
bateaux  et les montgolfières. Le vert est présent pour l’herbe, l’intérieur des navires et 
les collines  et enfin le bleu agrémente les vêtements, l’eau et certains ballons.

Cette œuvre reprend les thèmes récurrents de l’artiste, le monde de l’enfance, la fête,  
les animaux… dans une approche du merveilleux et de l’émerveillement

Simone Le Moigne, Vers la fête, 1988
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(néant)





Nicolas Fedorenko
Système d’arrosage  
2012

création liée à  une commande 
publique
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SITUATION DE  L’ŒUVRE



Les éléments sont installés le long de la ligne de tramway entre les arrêts  Mendès-France-
Bellevue et François Mitterrand 44800 SAINT HERBLAIN.

googlemaps
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Description de l’œuvre dans les documents, dessins, maquettes

Aucun document avec une description précise mais dans les articles de 

presse sont  mentionnés :

« des bustes gargouilles qui ornent les bouches d'arrosage conçues par 

l'artiste  pour l'arrosage du tramway de Nantes »

« Ses petites têtes de soldats au visage évidé, ont été conçues pour être 

placées  pour arroser le passage du tramway de Nantes »

L’artiste les définit ainsi (mail mars 2021) : « en ce qui concerne les petites 

têtes du  tramway, je ne pense pas que la question ait été présentée sous 

l'aspect d'un  financement lié au 1%. Avec mon ami Yves Steff architecte du 

projet de la ligne nous  avions imaginé que les parties végétalisées auraient 

nécessairement besoin d'un  arrosage afin d'en assurer la « verdeur ». 

Soucieux de la qualité plastique de  l'ensemble nous avons alors souhaité 

éviter les arroseurs du commerce et profité  de l'aubaine pour tenter 

d'inventer quelque chose qui ne soit pas une réponse de  technicien, 

imaginer un minuscule objet, suffisamment rayonnant pour exister  

durablement, qui serait donc une oeuvre au plein sens du terme. Mes  

déambulations dessinées m'ont doucement conduit vers une proposition 

assez  ambiguë : Un volume dont les références oscillent entre le heaume 

d'un chevalier et  la coiffure d'un prince Sumérien, ou encore l'incarnation 

d'un Cri, cette tranquille  hésitation se trouvant renforcée par l'absence de 

visage qui laisse place à un trou,  un large orifice nécessaire à la distribution 

de l'eau. Je souligne que l'ensemble des  petites têtes furent exposées dans 

une des serres du jardin des plantes dans une  scénographie singulière 

avec une sonorisation spécialement écrite et interprétée  par le 

compositeur Thierry Blondeau. Je n'ai malheureusement pas documenté  

l'évènement, mais Mary Rétif qui était concernée par le projet et travaillait à 

la  SEMITAN possède peut-être quelques documents... ».



Un tirage de quelques têtes a été réalisé par Nicolas Fedorenko pour une 

sculpture  sonorisée par le compositeur contemporain SHNITKE et 

intitulée « les 7 psaumes de  pénitence » (collection de l’artiste)

6
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DOCUMENTS OFFICIELS



Récapitulatif book agence AUP (paume)
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ARTICLES DE PRESSE
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Ouest-France [en ligne] –  9 août 2014

Art à  la  pointe complète l'exposition de sculptures

Les sculptures de Nicolas Fédorenko sont visibles depuis le 14 juillet à la  
chapelle de la Trinité. L'artiste s'est intéressé à  l'évocation du temps  
géologique pour coller au thème Le dur désir de durer du circuit d'art Art à  
la  pointe. Les visiteurs ont pu approcher la démarche grâce à deux pièces 
en  fonte d'acier intitulées Montagne chaude, montagne froide. Manquaient 
au  tableau les pièces représentant la spiritualité qui anime la créativité 
du  sculpteur.

En provenance d'une fonderie de Haute-Marne, elles viennent d'être  
installées, il s'agit de deux ours supportant une réplique des deux 
montagnes.  Des ours sortis d'hibernation ? Ou représentation récurrente 
dans l'œuvre de  Nicolas Fédorenko ; les visiteurs sont invité à parcourir ce 
Paysage spirituel.  Sans oublier Sept psaumes de pénitence de Martin 
Luther, une autre création
en fonte, réalisée à partir des bustes gargouilles qui ornent les bouches
d'arrosage conçues par l'artiste pour l'arrosage du tramway de Nantes,
munie ici d'un système de sonorisation.

L'exposition est ouverte tous les jours (sauf le mardi) jusqu'au 23 août, à la 
 chapelle de la Trinité, de 10 h 30 à 12 h 30 et de 15 h à  19 h. Entrée libre.



DOCUMENTATION  SUR L’ARTISTE
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Extrait du dossier « Nicolas Fedorenko » du site Documents d’artistes 
Bretagne :  www.ddab.org
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http://www.ddab.org/
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Extrait du site du Centre d’art  montrelais, à  propos de l’exposition de 2008 :  
http://artmontrelais.free.fr/

NICOLAS FÉDORENKO

Professeur aux Beaux-Arts, artiste, concepteur de mobilier urbain, Nicolas 
Fedorenko
travaille dans un ancien garage au Cap-Sizun qu’il a  transformé en atelier. Ses
petites têtes de soldats au visage évidé, ont été conçues pour être placées pour
arroser le passage du tramway de 
Nantes

. Les deux colonnes à  personnages 
tenantune fourche et un accordéon sont des exemples, représentant les petits métiers 

de  Guérande, mis en place autour de la collégiale pour empêcher le 
stationnement.

Pour le Centre d’art de Montrelais, notre artiste a  choisi de nous promener à  
travers  ses thèmes récurrents grâce à  des œuvres couvrant ces dernières 
années.

Plongeons donc dans ses figures qui nous sont familières car synonymes  
d’innocence puisque ce sont celles de notre enfance. Poupons, lapins, nounours  
dansent une sarabande colorée. Mais à  leur vue, on est saisi par leur étrangeté.  
Pourquoi ne sont-ils pas tout roses ? La tragédie est palpable. Les poupons, les 
lapins  et les nounours nous montrent une violence destructrice qui en morcelle 
les  éléments. Bras, jambes, têtes, se retrouvent isolés, découpés. Les lapins 
marchent  au pas de l’oie. Ils sont bourrés d’énergie comme les lapins à  piles de 
Duracell. Ils se  métamorphosent, s’empreintent des couleurs et des morceaux de 
corps. Voilà un  beau saccage de nos icônes d’innocence. A nous de les voir sous 
ce nouvel angle  inhabituel.

Autre thème : les aveugles. Voir et ne plus voir. Qu’est-ce qu’on voit quand on ne 
voit  plus ? Perdons-nous le sens de la réalité, le sens de l’orientation ? Après l’œil, 
voici la  main, ici grande, comme sculptée, emmêlant ses doigts comme dans 
l’œuvre rouge  du premier étage où elle devient forme sinueuse, forte, érotique. 
Main qui tend des  doigts dans l’œuvre du rez-de-chaussée, montée sur 
roulettes comme un étonnant  berceau.

Cette couleur se retrouve, riche et profonde dans la série des « chemises ». Là, les 
 lapins et les nounours ont laissé place à  une symbolique plus forte : celle du 
corps  disparu et de sa seule enveloppe suspendue, comme lavée, avec son 
mot-slogan

http://artmontrelais.free.fr/
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qui barre la poitrine : « Guerres », « Mensonges », « Haines », « Massacres ». Le  
vocabulaire est percutant. Serions-nous dans une expression militante ? Ces  
chemises seraient-elles comme autant d’affiches pour dire un constat ?

Ouvrez-les yeux, nous dit Nicolas Fedorenko, regardez ces chars, ces avions, ces  
bébés qui font la ronde autour d’une vénus préhistorique, symbole de la terre  
nourricière.

On pourrait parler d’un travail pessimiste mais Nicolas Fedorenko le transcende 
par  l’emploi de ses couleurs, par les variantes pleines de vie et de fureur, par les 
formats  grandioses, par les techniques employées qui utilisent la gravure, la 
gouache, le  découpage, le collage, l’encre. A l’exemple de cette magnifique 
affiche dans l’entrée  où la rade de Brest devient arbre de vie donnant naissance 
à des feuilles-bateaux  où l’on peut reconnaître thonier, sardinier, chalutier, 
bateau de papier, mais aussi  joyeuses fêtes du marin bien arrosées.

Ainsi, après la dénonciation, vient le regard sur la figure christique que l’on 
retrouve  parfois. Dieu est là-haut, dans tous les sens du terme : au dernier étage 
du Centre  d’art dans la série des projets de vitraux que Nicolas Fedorenko a  
élaboré pour une  Chapelle bretonne.

La terre, l’eau, le feu et l’air. Les quatre éléments fondateurs, y sont mis en scène
enfermés dans des capsules de cristal, devant un arbre de vie.

Cette exposition est un cheminement spirituel. Tout n’est pas rose dans ce 
monde,  et cela rend l’artiste songeur. Il pense au monde. Il nous en donne sa 
vision. Qu’il en  soit remercié pour le faire avec tant de maestria.

Michel Amelin



Autres œuvres de l’artiste

Nicolas Fedorenko, Mais , 1991, 
huile  sur papier, 150x103 
cm

Nicolas Fedorenko, Tout un monde  
éloigné, 2018, fonte d’acier, Domaine 
de  Kerguehennec

Nicolas Fedorenko, 2005-2007,  
Guérande, Place de la collégiale (collab 

:  AUP Nantes)
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Catalogues d’exposition

 Négligence vaut sanction, catalogue de l’exposition, Brest, Editions le 
Quartz,  2001

 Catalogue d’exposition : château de Kerjean, Rennes, Editions Ikkon, 1998

 Catalogue d’exposition : galerie Oniris, Rennes, édition de l’artiste, 1992

Sitographie

 Agence paume : https://www.agencepaume.com/

 Documents d’artistes Bretagne : http://ddab.org/

Contact

 nicolas.fedo@wanadoo.fr : contacté en mars 
2021

http://www.agencepaume.com/
http://www.agencepaume.com/
http://www.agencepaume.com/
http://www.agencepaume.com/
http://www.agencepaume.com/
http://www.agencepaume.com/
http://www.agencepaume.com/
http://www.agencepaume.com/
http://www.agencepaume.com/
http://www.agencepaume.com/
http://www.agencepaume.com/
http://www.agencepaume.com/
http://www.agencepaume.com/
http://www.agencepaume.com/
http://www.agencepaume.com/
http://ddab.org/
http://ddab.org/
http://ddab.org/
http://ddab.org/
http://ddab.org/
http://ddab.org/
http://ddab.org/
http://ddab.org/
http://ddab.org/
http://ddab.org/
http://ddab.org/
http://ddab.org/
http://ddab.org/
http://ddab.org/
mailto:nicolas.fedo@wanadoo.fr
mailto:nicolas.fedo@wanadoo.fr
mailto:nicolas.fedo@wanadoo.fr
mailto:nicolas.fedo@wanadoo.fr
mailto:nicolas.fedo@wanadoo.fr
mailto:nicolas.fedo@wanadoo.fr
mailto:nicolas.fedo@wanadoo.fr
mailto:nicolas.fedo@wanadoo.fr
mailto:nicolas.fedo@wanadoo.fr
mailto:nicolas.fedo@wanadoo.fr
mailto:nicolas.fedo@wanadoo.fr
mailto:nicolas.fedo@wanadoo.fr
mailto:nicolas.fedo@wanadoo.fr
mailto:nicolas.fedo@wanadoo.fr
mailto:nicolas.fedo@wanadoo.fr
mailto:nicolas.fedo@wanadoo.fr
mailto:nicolas.fedo@wanadoo.fr


19

NOTICE DE L’ŒUVRE
(rédigée en 2020)



19

Né en 1949 à Guimiliau d’un père ukrainien, Nicolas Fedorenko est très tôt sensibilisé  à 
l’art et notamment à la peinture par le biais de reproductions d’œuvres de  Rembrandt, 
Amedeo Modigliani ou Pierre Bonnard qu’il découvre enfant. Il  commence ses études 
à l’École des Beaux-Arts d’Aix-en-Provence, puis continue sa  formation à Nantes et à 
Paris. A la fin des années 1970 il appartient au groupe

« Finistère », un collectif d’artistes installés en Bretagne qui s’opposent à la fois à la
peinture bretonne traditionnelle et à la peinture abstraite géométrique. Dans la  
mouvance de l’expressionnisme abstrait américain et des travaux du groupe  
Supports/Surfaces, Nicolas Fedorenko séjourne à New-York en 1981. De retour en  
Bretagne, il conserve de ce voyage un attrait évident pour la peinture gestuelle et  
l’émotion transmise par la couleur. Il fut également professeur dans les Écoles des  
Beaux-Arts de Brest, Angers et Grenoble. Il vit et travaille à Pont-Croix dans le  Finistère.

Nicolas Fedorenko est un artiste pluridisciplinaire : peintre, sculpteur, graveur,  céramiste 
et designer, son art exploite diverses techniques. Sa production est  souvent à la 
frontière entre abstraction et figuration. Les personnages et les  animaux qui habitent 
son œuvre sont représentés de manière stylisée mais  expressive. Oursons, lapins et 
pantins sont des motifs récurrents dont l’aspect  désarticulé et brut contraste fortement 
avec le sujet enfantin. De même les  personnages humains sont cabossés, martyrisés, 
aveuglés, contorsionnés. Leur  expressivité est amplifiée par la couleur, fil conducteur 
évident du travail de l’artiste.  Parallèlement, la matière trouve son expression dans les 
céramiques et les  sculptures en fonte rouillée dont la corrosion n’est qu’une autre façon 
de malmener  le sujet. Dans cette partie de son travail, ressurgissent alors les notions 
de motif et  de répétition qui alimentent les ouvrages réalisés en collaboration avec 
l’agence  AUP (paume) et destinés à un usage plus technique : barrières, grilles 
d’évacuation,  lampadaires, etc.

L’intervention de Nicolas Fedorenko à Saint-Herblain se situe dans cette dernière  
catégorie. À l’occasion de la prolongation de la ligne de tram 1  de Nantes, l’agence  
AUP a été chargée d’aménager l’espace urbain associé. Le choix d’une voie verte  
engazonnée nécessitait la présence d’un système d’arrosage que Nicolas  Fedorenko 
s’est chargé de rendre ludique et discret à la demande de l’architecte  Yves Steff. À 
l’emplacement des jets d’eau émergent ainsi de minuscules gargouilles  dont la 
silhouette évoque avec leurs chapeaux, des têtes de bretons pour certains  ou de 
jeunes soldats pour d’autres. L’artiste les définit plutôt comme une forme  ambigüe « 
entre le heaume du chevalier et la coiffure d’un prince Sumérien ». Les  visages 
inexistants déshumanisent ces personnages que la disposition régulière le  long des 
voies tend à rendre complètement abstraits. Mais l’ouverture béante  évoque aussi 
l’expression d’un cri venu des profondeurs.

Nicolas Fedorenko, Système d’arrosage, 
2012
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PHOTOS DE L’ŒUVRE

(état 2020)
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Gérard Pivaut
Sans titre
1979

1% artistique
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SITUATION DE  L’ŒUVRE



L’œuvre est située dans le Groupe scolaire Beauregard 22, avenue de  Beauregard, 
44800 Saint-Herblain

googlemaps

Dans la salle polyvalente de l’école

AD 1093 W 9 –  plan de situation

3



AD 1093 W 9 –  plan de situation
4
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DESCRIPTION

DE L’ŒUVRE INITIALE



Description de l’œuvre dans les documents, dessins, maquettes

Une peinture sur panneau de bois de 4,4 m x 3,1 m et quatre mobiles en formes  
d’animaux (un escargot, un oiseau, un chat, et un autre animal) montés sur socle 
 qui peuvent servir à  s’asseoir.
Les enfants sont associés au travail et complètent la peinture de l’artiste.

AD 1093 W 9 –  photo de la maquette 6



Note d’intention de l’artiste / Programme de réalisation

AD 1093 W 9 – note d’intention
7
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DOCUMENTS OFFICIELS



AD 1093 W 9 –  courrier concernant la  réception de l’œuvre 9



AD 1093 W 9 –  Arrêté –  1/2 10



AD 1093 W 9 –  Arrêté –  2/2 11



AD 1093 W 9 –  Délibération du conseil municipal –  1/2 12



AD 1093 W 9 –  Délibération du conseil municipal –  2/2 13



8

ARTICLES DE PRESSE



Ouest-France Nantes, 1 juin 1979

Presse Océan Nantes, 31 mai 1979

15



DOCUMENTATION  SUR L’ARTISTE

16



Documents fournis dans le dossier de candidature

AD 1093 W 9 –  CV –  1/2
17



AD 1093 W 9 –  CV –  2/2 18



AM 1166 W 02 –  Lettre de motivation 19



Article du Télégramme [en ligne] du 16 mars 2000
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Autres œuvres de l’artiste

Gérard Pivaut, Sculpture 008, collection 
de  l’artiste.

Gérard Pivaut, La Seine sur le 

Pont  Neuf, collection de 
l’artiste.

Gérard Pivaut, Radio poumons tout va bien, 
 collection de l’artiste.
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Bibliographie

 AMYOT D’INVILLE Jean et ROUX Denis, Les 444 Têtes de Loire Atlantique, 
Éditions  CCO, 1988.

Sitographie

 Site officiel de l’artiste : 
gerardpivaut.com

Contact

 Contact artiste : larochebleue@gmail.com
Artiste contacté en 2020 mais a  peu de souvenirs du 
projet
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Né en 1949, formé à l’École des Beaux-Arts d’Orléans, Gérard Pivaut est un 
artiste  emblématique du milieu culturel nantais. En 1985, il crée une école qui 
porte son  nom et qui propose un enseignement en arts appliqués.
Parallèlement, il continue la pratique d’un art à tendance abstraite oscillant 
entre  peinture et sculpture. On note de sa part plusieurs participations à des 
commandes  relatives au 1% artistique (Saint-Herblain - groupe scolaire 
Beauregard, Saint  Sébastien - groupe scolaire la Martelière, Corsept - 
groupe scolaire la maternelle,  Riaillé - groupe scolaire les Rochettes et 
Nantes - groupe scolaire Port Boyer II).
Dans  les années 1980, ses œuvres sont acquises par des musées (Nantes, 
FNAC).

L’artiste travaille essentiellement sans esquisse préparatoire, improvisant sur 
son  support des aplats colorés cernés et remplis de motifs minutieux. Si le 
résultat paraît  abstrait, il est possible de repérer des plans, des cartes, des 
figures humaines… Son  style est à rapprocher d’un artiste comme Gaston 
Chaissac. Ainsi, la forme du  support, la texture du matériau influencent le 
motif. Les couleurs sont vives et  contrastées.

L’œuvre de l’École Beauregard présente des caractéristiques typiques du 
travail de  Gérard Pivaut : importance donnée à la couleur, formes stylisées, 
motifs décoratifs.  Le mélange entre figuration et abstraction est aussi 
perceptible et adapté à  l’environnement.
On peut observer une foule de personnages vaguement  zoomorphes 
devant un paysage nocturne. Une partie de la peinture murale a été  
réalisée avec les enfants de l’école (sans doute essentiellement la partie 
inférieure). 
Des tabourets mobiles en formes d’animaux complétaient initialement le 
projet  mais ont aujourd’hui disparus. L’œuvre est en bon état de conservation 
général et à  sans doute fait l’objet d’une restauration.

Gérard Pivaut, Sans titre, 1979
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Gérard Voisin
Tendresse, égalité, fraternité
2002

Commande publique

1



2

SITUATION DE  L’ŒUVRE



L’œuvre est située Boulevard Salvador Allende, 44800 Saint-Herblain

googlemaps
Le long de la ligne de tram 1, au niveau de l’arrêt Schoelcher.

googlemaps

3
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DESCRIPTION

DE L’ŒUVRE INITIALE
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DOCUMENTS OFFICIELS
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ARTICLES DE PRESSE



Presse-Océan Nantes –  7 novembre 2002

7



DOCUMENTATION SUR L’ARTISTE
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Extrait d’un article de Francetvinfo [en ligne] du 10 décembre 2012

« Gérard Voisin, grand sculpteur humaniste »

Gérard Voisin est un sculpteur contemporain renommé. Il vit entre Nantes 
et  Moutiers en Retz. Il se raconte à  travers ses amitiés et ses œuvres.
Gérard Voisin est né en 1934 à Nantes. A 14 ans il se fait embaucher aux 
fonderies de
la ville. Il se lance en parallèle dans deux expressions : le militantisme syndical, et  
l'écriture poétique. Au début des années 60, l'artiste ouvrier squatte une maison  
abandonnée. Il commence à  sculpter des morceaux de bois, avec un couteau, et 
en  fait des visages. Dans les années 70 Gérard Voisin gagne la capitale et 
fréquente  des artistes qui étaient proches du mouvement CoBrA, un courant 
artistique qui se  réfère à  l'art primitif, à  l'expressionnisme et au surréalisme. Dans 
le même temps  l'artiste continue à  écrire des poèmes. Voisin se passionne pour 
l'art africain. En  sculptant le bois et le bronze, les corps, le désir, il s'en sent 
proche. Il milite pour le  travail de mémoire sur l'esclavage, les colonies, il 
collabore avec des artistes du  continent africain. En 2005 il est désigné Artiste 
de l'Unesco pour la paix, en  reconnaissance de son œuvre. Et on ne peut pas 
achever ce portrait sans cité deux  de ses amitiés proches. Celle qu'il eut avec 
Claude Nougaro, et l'autre avec Robert  Doisneau...

Extrait d’un article de Connaissancedesarts [en ligne] du 10 mars 

2014  Valérie de Maulmin, « Gérard Voisin, démiurge inspiré »

La galerie Martel-Greiner présente l'œuvre envoûtante d'un sculpteur 
véritablement  inclassable, Gérard Voisin, à  travers une large sélection de 
sculptures en bronze et  tailles directes sur bois, pièces uniques dont les prix vont 
de 6 000 €  à 48 000 €.
Sculpteur autodidacte, âme pure et intègre, Gérard Voisin, né en 1934 et au travail
dès l’âge de 14 ans dans les fonderies nantaises, n’a cessé de sonder les vérités 
et  les mystères de l’Afrique subsaharienne, guidé par une intuition poétique 
innée. « J e   n’avais jamais vu de sculpture quand j’ai commencé à  sculpter, et 
quand j’ai  commencé à  écrire, pour ainsi dire, je n’avais jamais vu un livre. 
L’émotion qui me  submergeait était inexprimable… l’automatisme psychique en 
l’absence de tout  contrôle exercé par la raison. » Une sensibilité spontanée qui 
s’exprime dans la  poésie des titres de ses œuvres : Les Anneaux de la mémoire, 
L’Étreinte de l’appel,  Petite Rencontre…Avec esprit et verve, Claude Nougaro 
évoque son ami « sculpteur  sur sève », qui « devint devin, car il y a  du sorcier 
chez Voisin ». Il « fait parler au bois  sa vraie langue ».
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Citation sur l’artiste

"Sa jeunesse duraille fut de fer et de feu, mais sous le front embrasé du mouleur- 
 fondeur brillaient de frais feuillages. Alors il devint sculpteur sur sève ; en fait, il 
devint  DEVIN, car il y a  du sorcier chez Voisin"

Claude Nougaro

Citation de l’artiste

“Je n’ai pas été influencé parce que je n’ai jamais été à  l’école, je n’avais jamais 
vu  de sculpture quand j’ai commencé à  sculpter. Quand j’ai commencé à  écrire, 
pour  ainsi dire, je n’avais jamais vu un livre ; j’avais une telle émotion qui me 
submergeait  et qui est inexprimable, inexplicable ce qu’on appelle comme les 
surréalistes,  l’automatisme psychique en l’absence de tout contrôle exercé par la 
raison. Il a  fallu  après que je prenne de la culture pour comprendre mon art”. 
Sachant que René  Char a  dit : “la poésie est l’amour du désir réalisé demeuré 
désir”, au lieu d’être  alcoolique, drogué ou assassin, j’ai choisi d’être artiste.

Entretien avec Gérard Voisin, décembre 2004, Galerie Martel Greiner



Autres œuvres de l’artiste

Gérard Voisin, Sans titre, bois, socle 
en

métal, Nantes, Musée d’Arts.

Gérard Voisin, L’Homme qui marche, 
 1993, bois, Nantes, Place Pirmil
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Bibliographie

 ROUTIER Régis (photographe), Gérard Voisin, Chiffoleau, Nantes, 1993

 Gérard Voisin :  sculptures, poèmes, UNESCO, Paris, 2005.

 Gérard Voisin : poésie sculpture, Monts impr., Saint-Jean-de-Monts, 
1987.

Catalogues d’exposition

 Gérard Voisin, Conseil Général de Loire Atlantique, du 22 juin au 28 octobre 
 2011.

 R. A. Augustinci présente Gérard Voisin, Exposition Galerie Rive Gauche à  
Paris  du 13  avril au 6 mai 1972.

 Gérard Voisin, exposition au Musée des Beaux-Arts de Nantes en 1973.

 Gérard Voisin, sculpteur, exposition au Musée du Château des ducs de 
 Bretagne du 20 avril au 30 septembre 2002.

Contact

 L’artiste étant toujours vivant, il pourrait être utile de le 
contacter

Contact à  la  TAN (juillet 2020) : pfgerard@semitan.fr  
Aucun document fourni à  ce jour
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Né en 1934 à Nantes, Gérard Voisin est d’abord ouvrier agricole et ouvrier 
aux  Fonderies Nantaises. Il commence dès cette époque à écrire des 
poèmes en  autodidacte. Au début des années 1960, il s’essaie à la 
sculpture, toujours sans  suivre de formation. Sculptant le bois, matériau 
facile à trouver et que l’on peut  travailler au couteau, il fait émerger des 
visages.
À Paris dans les années 1970, il côtoie des artistes proches de CoBrA, 
s’intéresse au  surréalisme et à l’expressionnisme. Sa découverte de l’art 
primitif et de l’art africain  marque profondément sa sculpture.

Installé  d’abord  à Nantes  dans  un  atelier  aujourd’hui transformé  en  
salle d’exposition par la ville, il vit maintenant aux Moutiers-en-Retz où il 
ouvre  régulièrement son espace de travail aux visiteurs curieux.

Privilégiant toujours le bois pour les grands formats, Gérard Voisin sculpte 
aussi le  bronze, héritage de ses années ouvrières. Son œuvre reste 
attachée à la  représentation de la figure humaine, bien que très stylisée, 
parfois à la limite de  l’abstraction.
Ses thèmes évoquent souvent le nécessaire travail de mémoire liée à 
l’esclavage et  aux colonies. Il est, à ce titre, reconnu par l’UNESCO en 
2005 comme un artiste œuvrant pour la paix.

L’œuvre de Saint-Herblain, est représentative du travail de Gérard Voisin. 
Les formes  rondes et voluptueuses mais stylisées laissent deviner deux 
personnages  s’enlaçant. Le titre évoque une allégorie mettant en 
évidence des qualités  humanistes : tendresse, égalité, fraternité 
remplaçant le mot « liberté » de la devise  de la République française par 
un terme évoquant plus l’empathie et la douceur. Les  formes souples et le 
bois poli qui se patine soutiennent cette impression de  tendresse et de 
douceur.
Placée près de l’arrêt de tramway dédié à Victor Schoelcher, elle rappelle 
la volonté  abolitionniste de l’homme politique.

Gérard Voisin, Tendresse, égalité, 
fraternité, 2002
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Henry Murail
Portrait de Condorcet
1989

1% artistique

1



2

SITUATION DE  L’ŒUVRE



L’œuvre est installée devant l’entrée du Groupe scolaire Condorcet, rue du Tillay  44800 SAINT 
HERBLAIN.

googlemaps

3



4

DESCRIPTION

DE L’ŒUVRE INITIALE



5

Description de l’œuvre dans les documents, dessins, maquettes

Aucun document d’époque ne donne de description de l’œuvre qui est 
seulement  désignée comme « une stèle à  l’effigie de Condorcet » dans un 
article sur  l’inauguration du groupe scolaire.



6

DOCUMENTS OFFICIELS
                 (néant)



8

ARTICLES DE PRESSE



Presse-Océan –  22 décembre 1989

8



DOCUMENTATION  SUR L’ARTISTE

9



Extraits de : Henry Murail : sculptures, catalogue d’exposition 10 janvier –  8 
février
1992, Hall de l’Hôtel de ville de Saint-Herblain, Ville de Saint-Herblain, 1992.

10



11



12



13



Autres œuvres de l’artiste

Henry Murail, Baigneuse, 1999, bronze,  
Saint-Jean-de-Monts, Avenue de la 
mer.

Henry Murail, Statue du 

maréchal  Leclerc , 1995, bronze, 
Nantes,  square de l'amiral 
Halgan.

14

Henry Murail, Quiétude, 1987, 
bronze,  95 x 72 x 73 cm, Saint-
Herblain,  collection de la ville.



15

Catalogues d’exposition

 MIALET Françoise et VITAL Christophe, L'espace d'Henry Murail,  

sculpteur, catalogue d'exposition, hôtel du département de la Vendée,

24 mai-14 juillet 2003, La Roche-sur-Yon, Conseil général de la  
Vendée, 2003

 Henry Murail : sculptures, catalogue d’exposition 10 janvier –  8 février 
 1992, Hall de l’Hôtel de ville de Saint-Herblain, Ville de Saint-Herblain,  
1992

Sitographie

 Ouest-France [en ligne]. « Henry Murail, une grande figure de 
la  sculpture », 18/03/2018, consulté le 22/07/2020
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Né à Paulx en 1932, Henry Murail s'initie à la sculpture décorative à 
Pornic, avant  d'intégrer l’École des Beaux-Arts de Nantes vers 1950, où il 
devient l’élève de Jean  Mazuet. Vingt ans plus tard, il embrasse la 
carrière de sculpteur. 
Très investi dans la  transmission de son art, il anime à Saint-Herblain des 
stages de sculpture, qui le  conduisent à réaliser le blason de la ville en 
1980, puis la statue Quiétude, conservée  à l’Hôtel de Ville.
Attaché à sa région, il s'installe ensuite à Challans où il meurt en 2012.

Travaillant aussi bien la pierre, le bois et l’argile, Henry Murail fait 
également preuve  de variété dans ses sujets. Pour les commandes 
officielles il réalise souvent des  sujets religieux ou des personnalités 
militaires.
Mais ses sujets de prédilection sont les corps féminins nus, qui évoquent 
des  émotions ou des idées abstraites, et qui sont des prétextes au travail 
de la forme, des lignes, de l’équilibre et de l’harmonie. Le sculpteur est 
souvent comparé à Aristide Maillol qui semble avoir été une de ses 
sources d’inspiration.

Réalisée dans le cadre du 1% artistique du Groupe scolaire Condorcet en 
1989, cette  œuvre d'Henry Murail présente le portrait de Condorcet, 
célèbre mathématicien qui  proposa le premier système d’instruction 
publique égalitaire, universel et gratuit en  1791-1792. Pionnier de 
l’éducation en France, il est représenté ici de profil, dans une  médaille 
circulaire et monumentale installée sur une stèle de béton peint.

Inspiré  par les médailles antiques montrant les profils des empereurs, la 
sculpture d’Henry  Murail est austère et donne au personnage tout le 
sérieux attendu. Cependant la  surface, travaillée par modelage avant la 
fonte en bronze, conserve les traces des  outils et montre un aspect brut 
propice au rendu des textures.

Henry Murail, Portrait de Condorcet, 
1989
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Jean Mazuet  
Sans titre
1971

1% artistique

1



2

SITUATION DE  L’ŒUVRE



L’œuvre est située dans le Groupe Scolaire de la Rabotière  4, rue  Saint-  Servan, 44800 Saint-
Herblain

googlemaps

Devant la porte d’entrée  
principale, l’œuvre est visible de 
la  rue.

AD 1016 W 55 –  plan de 
situation

3



4

DESCRIPTION

DE L’ŒUVRE INITIALE



Description de l’œuvre dans les documents, dessins, maquettes

Motif décoratif en laiton martelé.
Signal / Mât de 6,5 m de haut qui contraste avec l’horizontalité du 
bâtiment.
Note d’intention de l’artiste / Programme de réalisation

AD 1016 W 55 –  Notice explicative 5



AD 1016 W 61 –  Notice descriptive et estimative
6



AM 1009 W 63 –  Programme de décoration 7



6

DOCUMENTS OFFICIELS



AD 1016 W 55 –  Arrêté 1/2 9



AD 1016 W 55 –  Arrêté 2/2 10



AD 1016 W 55 –  Rapport du Conseiller artistique

11



AD 1093 W 9– Extrait du registre des délibérations du Conseil Municipal 1/2

12



AD 1093 W 9– Extrait du registre des délibérations du Conseil Municipal 2/2 13



AM 1151 W 16 –  Extrait du registre des délibérations du Conseil Municipal 1/2 14



AM 1151 W 16 –  Extrait du registre des délibérations du Conseil Municipal 2/2
15



AM 1009 W 63 –  Contrat

16



AM 1009 W 63 –  Ordre de service
17



8

ARTICLES DE PRESSE
              (néant)



DOCUMENTATION SUR L’ARTISTE

19



Documents fournis dans le dossier de candidature

AD 1016 W 55 –  CV de l’artiste
20



AD 1016 W 55 –  Photo des œuvres accompagnant le CV

21



AD 1016 W 55 –  Photo des œuvres accompagnant le CV

22



Extrait du catalogue de l’exposition internationale des arts 
…

23



24

Biographie de Jean Mazuet sur le site de la galerie 

Georges Gour :  lagaleriegeorgesgour.collectio.org

Mazuet, 

Jean  FR , 

1908 -1984

Jean Mazuet est né à Saint-Brieuc dans une famille modeste. 

Il s’oriente vers le  métier de menuisier et se spécialise dans la 

sculpture sur bois où il démontre des  dons exceptionnels. Son 

entourage l’encourage à poursuivre ses études. Il entre à  

l’école des Beaux-Arts de Rennes puis à Paris où il poursuit 

des études supérieures  avec les plus grands sculpteurs. 

C’est un brillant élève. En 1934, il reçoit plusieurs  distinctions. 

En 1938, il obtient la médaille d’or des artistes français et la 

ville de Paris  lui passe plusieurs commandes dont un buste 

de Jules Verne. En 1939, il s’installe à  Nantes comme 

professeur à l’école des Beaux-Arts et en même temps réalise 

 plusieurs sculptures. A Ancenis, l’œuvre la plus connue de 

l’artiste est le Fronton de  la Chapelle Notre-Dame de la 

Délivrance qui fait face au parking, à droite de l’église.  Elle a 

été inaugurée en 1994 peu avant la libération de la ville. Après 

la guerre, Jean  Mazuet réalise à Nantes, place du Pont 

Morand, le monument aux 50 otages puis  également celui du 

Pas-du-Houx



Autres œuvres de l’artiste

Jean Mazuet, Monument 

 aux 50 otages, 1952,  
bronze, quai Ceineray,  
Nantes.

Jean Mazuet, Motif  

décoratif, Hall des  

renseignements de la 

 gare de Nantes, 
1968,  localisation 
actuelle  inconnue

25



26

Bibliographie

 TROCHU Xavier, « Le monument des 50 Otages », in Les Annales de Nantes 
et  du Pays nantais, n°280, p. 7-12.
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Jean Mazuet est né à Saint-Brieuc en 1908. D’abord menuisier puis 
sculpteur sur bois,  il est encouragé à poursuivre ses études à l’École des 
Beaux-Arts de Rennes puis de  Paris. Dès 1934, il reçoit plusieurs 
récompenses et la ville de Paris lui commande des  œuvres. Il s’installe à 
Nantes en 1939 et devient professeur à l’École des Beaux-Arts.  De 
nombreux sculpteurs plus jeunes revendiquent son influence. Dans les 
décennies  suivantes, Jean Mazuet reçoit plusieurs commandes de l’État. 
C’est notamment lui  qui réalise le Monument aux 50 otages de Nantes 
(1952) ainsi qu’une sculpture en  pierre et un motif décoratif pour le hall de 
la gare de Nantes (1968). Installé à Oudon  à partir de 1975, il y décède 
en 1984.

Sculptant aussi bien la pierre que le métal, Jean Mazuet possède un 
style  protéiforme. En effet, si certains motifs sont clairement abstraits, 
d’autre sont  complètement figuratifs. C’est notamment le cas des portraits 
(Alexandre Fourny ou  Jules Verne). D’autres ouvrages, sans doute les 
plus singuliers, oscillent entre les  deux. La stylisation et les formes 
épurées de certaines œuvres, dans un esprit « Art  Déco », n’empêchent 
nullement d’identifier un sujet allégorique ou narratif.

Le projet de l’École de la Rabotière est une sculpture pouvant entrer dans 
cette  catégorie. D’aspect abstrait, le mât métallique est orné de plaques 
de formes  organiques. L’ensemble n’est pas sans évoquer un arbre et la 
silhouette apparaît  particulièrement lisible dans son environnement (en 
comparaison avec l’arbre à  proximité). L’idée de Jean Mazuet était 
également de contraster avec l’horizontalité  du bâtiment par cet 
immense signal (6,50 m de haut) en laiton martelé qui accueille  les 
élèves à l’entrée de l’école.

Jean Mazuet, Sans titre, 1971
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Marta Colvin
Phare Hommage à Jules Verne
1975-76

1% artistique

1



2

SITUATION DE  L’ŒUVRE



L’œuvre est située dans le Collège Gutenberg Avenue de l’Angivinière, 44800 Saint-  Herblain

googlemaps

Près de l’entrée, entre le bâtiment Primaire, le bâtiment administratif et la cour de  récréation.

AD 1016 W 61 –  situation de l’oeuvre par rapport aux bâtiments (élévations)

3



AD 1016 W 61 –  plan de situation 4



4

DESCRIPTION

DE L’ŒUVRE INITIALE



Description de l’œuvre dans les documents, dessins, maquettes

Une sculpture en pierre de Chauvigny fixée sur un socle en béton.
Faisceau vertical de quatre éléments au dynamisme ascendant, mesurant 3,6 m 
x  1,2 m environ.

AD 1016 W 61 –  photo de la  maquette 6



Note d’intention de l’artiste / Programme de réalisation

AD 1016 W 61 –  Notice descriptive et estimative
7



6

DOCUMENTS OFFICIELS



AD 1093 W 9 –  PV de la Commission nationale des travaux de décoration des édifices publics

9



AD 1093 W 9 –  Arrêté préfectoral - 1/2

10



AD 1093 W 9 –  Arrêté préfectoral - 2/2 11



8

ARTICLES DE PRESSE
              (néant)



         DOCUMENTATION SUR L’ARTISTE

13



Documents fournis dans le dossier de candidature

AD 1016 W 61 - CV de l’artiste 14



AD 1016 W 61 –  Autre œuvre de l’artiste

15



16

Extrait d’un texte de Jacques Lassaigne pour l’exposition de Marta Colvin à  la  
Galerie de France, Paris, 1967

« Marta Colvin est un grand constructeur, pleine de souffle, et, même dans ses  
œuvres de petites dimensions, elle, que les grandes pierres n'effraient pas, garde  
une imagination épique. Elle bâtit, dans un mouvement ascendant, de grands 
axes  qui s'articulent en étoiles, proues conquérantes de l'espace environnant. Ou 
bien elle  édifie son propre toit, ses portes du soleil aux mesures de l'homme. »

Extrait d’un texte de Ionel Jianou sur Marta Colvin dans le livre La 
sculpture  moderne en France aux éditions Arted, 1982

« C'est au contact de la Cordillère des Andes, dans une sorte de retour aux 
sources,  que Marta Colvin a  trouvé l'impulsion fondamentale de son oeuvre, 
dans laquelle  les volumes clos ou percés de tranchantes embrasures, les plans 
net et imbriqués  en systèmes de rigueurs sont animés par l'intensité de 
poussées intérieures. Les  sculptures de Marta Colvin ont une volonté de 
puissance, une présence dans son  temps qui forment sa propre identité 
artistique."



Article du journal El Mercurio. Santiago du 30 décembre 1970, numérisé par la  Bibliothèque 
Nationale Chilienne : http://www.memoriachilena.gob.cl/

17

http://www.memoriachilena.gob.cl/


Article du journal La Estrella. Valparaíso du 7 janvier 1971, numérisé par la  Bibliothèque Nationale 
Chilienne : http://www.memoriachilena.gob.cl/

18

http://www.memoriachilena.gob.cl/


Autres œuvres de l’artiste

Marta Colvin, Himno al Trabajo, 1989,  
Santiago du Chili, Cámara Chilena 

de  la Construcción, Providencia.

Marta Colvin, Le Grand Signe, 1970,  
bronze, 2,4 x 2 x 2,2 m, Paris, musée 

de  la Sculpture en plein air.

19



20

Bibliographie

 JIANOU Ionel, XURIGUERA Gérard et LARDERA Aube, La sculpture 
moderne  en France, Paris, Arted, 1982

Catalogues d’exposition

 LASSAIGNE Jacques, Marta Colvin, Paris, Galerie de France, 1967

 Autour de Juana Muller, sculptrices et peintres à  Paris 1940-1960, Maison 
des  Arts, Parc Bourdeau, Antony, avril-juin 2016.

 Marta Colvin, Exposición Retrospectiva, Museo Nacional de Bellas 
Artes,  Santiago, Editorial El Mercurio, 1994.

Sitographie

 Atlas de l’Architecture et du Patrimoine de Seine-Saint-Denis , Notice 
sur  Marta Colvin, consulté le 9/07/2020.  
https://patrimoine.seinesaintdenis.fr/Marta-Colvin
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Née à Chillán en 1907, formée à l’École des Beaux-Arts de Santiago Marta 
Colvin est  lauréate, en 1944 et 1948, du Premier Prix de sculpture. Grâce à 
l’une des premières  bourses d’études du gouvernement français pour 
l’Amérique latine elle séjourne à  Paris en 1949, continuant sa formation à 
l’Académie de la Grande Chaumière et  travaillant sous la direction d’Ossip 
Zadkine. Dans les années 1950, elle réalise  plusieurs monuments 
commémoratifs au Chili.

Installée en France à partir de 1958, elle participe à l’exposition Art latino-
américain à Paris au Musée d’art moderne de la ville de Paris, aux côtés, 
entre autres, de  Wifredo Lam, Roberto Matta, Jesus Rafael Soto et Hervé 
Télémaque. 

Dans les années  1970, elle reçoit de nombreuses commandes publiques en 
France, comme celle de  Saint-Herblain. De nombreux musées français et 
sud-américains possèdent ses  œuvres. Lauréate du Prix National des Arts 
du Chili en 1970, elle s’y réinstalle en 1990  et meurt à Santiago en 1995. Un 
musée lui est consacré.

Inspirées par ses voyages (Bretagne, Irlande, Ile de Pâques…), ses œuvres 
évoquent  les cultures précolombiennes mais empruntent aussi à la culture 
celte. Ses  sculptures, abstraites et géométriques, sont épurées mais font la 
part belle au  matériau. Le bois, qu’elle aime patiner de bleu, lui permet de 
graver des entailles.
 La  pierre rouge des Andes ou le marbre sont cependant ses matériaux de 
prédilection  pour les grands formats.

L’œuvre du collège Gutenberg est réalisée en pierre de Chauvigny. Elle est  
constituée de quatre faisceaux verticaux qui s’élèvent à plus de 3,50 m de 
hauteur.  Le matériau et la verticalité sont là pour évoquer l’image du phare. 
L’artiste a choisi  le sujet en hommage à l’une des dernières œuvres de Jules 
Verne, Le Phare du bout  du monde, dont l’intrigue se déroule en Amérique du 
sud.

Marta Colvin, Phare Hommage à Jules 
Verne, 1975-76
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Patrice Alexandre
Hommage à Jacques-Louis David
1989

Commande publique

1



2

SITUATION DE  L’ŒUVRE



Œuvre initialement installée Place de la  Révolution française, 44800 SAINT HERBLAIN.

L’œuvre a  été déplacée à  une date inconnue et se trouve aujourd’hui dans le parc
de la  Bégraisière, 44800 SAINT HERBLAIN

googlemaps

3



4

DESCRIPTION

DE L’ŒUVRE INITIALE



Description de l’œuvre dans les documents, dessins, maquettes

Description par l’artiste (entretiens téléphoniques du 27/10/2020 et du 25/02/2021) 
:

Œuvre en fonte de fer rouillée légèrement vernissée d’environ 4 x 3 m. Grande  
plaque (lame) avec un côté brut et un côté orné d’un relief reprenant le Serment 

du  Jeu de paume de Jacques-Louis David. L’ensemble réalisé par moulage au 
sol, dans  l’atelier, en utilisant des plaques photogravées d’après un dessin de 
l’artiste et des  éléments bruts de l’atelier (poutres notamment).

L’artiste possède encore la maquette initiale.

L’œuvre est inspirée du dessin de Jacques-Louis David conservé à  Versailles.

Jacques-Louis David, Le Serment du jeu de Paume, 1791, encre sur papier, 66 x 101.2 cm, 
Versailles,  Châteaux de Versailles et de Trianon.

5



6

DOCUMENTS OFFICIELS



AM 1143 W 11–  Arrêté 7



AM 1143 W 11 –  Rapport de présentation de marché

8



AM 1143 W 11 –  Acte d’engagement - 1/2 9



AM 1143 W 11 –  Acte d’engagement 2/2

10



AM 1143 W 11 –  Attestation d’installation
11
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ARTICLES DE PRESSE

(néant)



DOCUMENTATION  SUR L’ARTISTE

13



14

Biographie extraite du site de l’artiste : http://www.patricealexandre.fr/cv/

Patrice Alexandre vit entre la Champagne et Paris. Il étudie à  l’École nationale  supérieure des 

beaux-arts de Paris de 1968 à 1973. Enseigne à l’École régionale des  beaux-arts du Mans, à  la 

Polytechnic Fine Art de Wolverhampton, à  l’École nationale  supérieure d’architecture Paris Belleville. Il 

est professeur aux Beaux-Arts de Paris  depuis 2008.

Pensionnaire de l’Académie de France à  Rome (1981 –  1983), il obtient le Prix de la

Biennale de sculpture de Budapest (1981). Diverses commandes publiques dont le  monument à  

Saint-John Perse (Muséum d’histoire naturelle de Paris), le monument  aux victimes de la Gestapo, 

Reims ; le barrage réservoir de l’Aube ; la médiathèque  Louis Aragon, Le Mans ; l’Hommage à  

Jacques Louis David, Saint Herblain ; la  médiathèque de Cayenne.

En 2001-2011, il effectue un travail de réflexion et d’interprétation sur les monuments

à la Grande Guerre, amplifié par des recherches universitaires à  l’EHESS.  Nombreuses expositions 

à  ce sujet, notamment au Musée royal de l’armée et  d’histoire militaire de Bruxelles (novembre 2012- 

mai 2013).

En 2008-2010, il étudie l’œuvre du graveur/architecte Piranèse (expositions avec le

photographe Ferrante Ferranti) à  la base sous-marine de Bordeaux ; au musée de  Gajac, 

Villeneuve-sur-Lot ; à  l’espace Méjanes, Arles.

En 2008, il conçoit la mise en scène de la correspondance de guerre de Fernand  Léger avec 

Jacques Gamblin (acteur) et David Chaillou (compositeur) : Théâtre de  la Comète, Châlons-en-

Champagne ; Théâtre de la Comédie, Reims.

Expositions personnelles  1974/1975 Galerie 

Shandar, Paris  1976 Musée de Tessé, Le Mans  

1977 Galerie l’œil de beuf, Paris

1978 Ecole des beaux-arts, Angoulême  1980/1981 Fiac 

galerie Noella  Gest

1981 Foire de Bâle, galerie Noella Gest, Saint-Rémy en Provence 1982 Centre actions  culturelles, 

Mâcon

1983 Académie de France à  Rome (pensionnaire à  la villa Médicis pendant deux  ans)
1984 Galerie Perre Lescot, Paris

1986 Maison des arts Créteil, centres actions culturelles de Châlons sur Saône et de  Montbéliard

1988 Centre culturel français de Rome

1989 Celliers des champagnes de Castellane  1990 Fnac, 
Strasbourg
1993 Chapelle des Jésuites, Chaumont. Fondation Saint John 
Perse, Aix en Provence

http://www.patricealexandre.fr/cv/
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1994 Musée d’Epernay

1995 Musée d’Epernay (recherches autour des collections d’art Celtique du musée)

1996 Hôpital Paul Brousse, Paris

1997 Drac Guyane Cayenne (en collaboration avec Wani Amoedang) 1998 Institut  français de 

Meknès, Maroc. Centre d’art de Tinqueux, Marne. Centre d’art  contemporain Passages, Troyes (dans 

le cadre du cent cinquantième anniversaire  de l’abolition de l’esclavage), espace Camille Claudel, 

Saint-Didier.

2006 Sculptures de mémoire, Musée de Villeneuve-sur-Lot 2007 Sculptures de  mémoire, Base sous-

marine, Bordeaux

Sélection expositions collectives depuis 1980

1980 Biennale de Paris. Galerie des Ponchettes, Nice

1981 Sara Hildenin Taidemuseo Tampere, Finlande. Galerie d’art moderne, Lisbonne.

Biennale de Budapest, Hongrie (prix de la Biennale). Musée des arts décoratifs,  Lausanne. Centre 

Georges Pompidou (architectures de terre)

1982 Musée des arts décoratifs, Paris. Foire de Bari, ridotto Venier, Venise (Biennale).  Galerie d’art 

moderne Rome. Marché de Trajan, Rome. Musée de Gent et Knokkheist,  Belgique.

1983 Centre Georges Pompidou (terre), Paris. Fondation Elf Aquitaine, Paris 1984

Salon de Montrouge, le temps du regard hôpitaux de l’Est 1985 L’architecture en  représentation Hôtel 

de Vigny, Paris. Foire de Stockholm. Centre d’art contemporain  Passages (hommage à  Gaston 

Bachelard) Troyes. Musée des arts décoratifs, Paris.  Musée château fort de Sedan

1986 Salon de la  jeune sculpture  1990 Tour Eiffel, 

Paris

1995 Musée Hôtel le Vergeur, Reims

1997 Muséum d’histoire naturelle, Paris  1998 Château d’If, 

Marseille

1999 Château de Châlus-Chabrol, Limousin  2000 Cestar, Arras

2004 Centre mondial pour la paix, Verdun

2008 Champs de Mémoire, regards d’artistes, Musée d’art 
moderne de Troyes

Léger au front, lecture-spectacle, création transdisciplinaire inspirée de la  correspondance de guerre 

de Fernand Léger, en collaboration avec Jacques  Gamblin (lecture) et David Chaillou (musique).

2010 Le front invisible, artistes et camoufleurs dans la Marne, 1914-1918, Conseil  Générale de la Marne

Réalisations monumentales - Commandes diverses  1974 

Manufactures de Sèvres

1984-1989 Monument à  Saint-John Perse (commande du ministère de 
la Culture).

Muséum d’histoire naturelle, Paris
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1987 Monument aux victimes de la Gestapo, Reims. Fontaine à  Dante, Le Mans  (médiathèque)

1989 Bicentenaire de la Révolution française, hommage à  Jacques-Louis David, mis  en relief du 
serment du jeu de paume, Saint-Herblain 1991 Œuvre d’art monumentale
barrage réservoir, Aube (lauréat concours international)

1995 Sculpture monumentale médiathèque de Cayenne 2001 Abbaye de Vinetz  (Châlon-en-

Champagne), commande du Conseil Général de la Marne

Collections publiques

Frac Champagne-Ardenne, Limousin, Haute Normandie, Drac Guyane, Musée art  moderne ville de 

Paris, ville d’Angers, ville d’Assises, Fond national d’art  contemporain Paris, Musée de l’assistance 

publique Paris, Musée des arts décoratifs  de Paris, Musée d’Epernay, Fondation Forbes New-York, 

Instituts française de  Mecknès et Tanger.

Films réalisés autour de l’œuvre

1996 Patrice Alexandre, dessins, Musée d’Epernay, réalisation Philippe Manceau

Une maison, réalisation Colette Ouanounou pour la Cinq 1997 Patrice Alexandre,

mimétisme, Musée d’Epernay, réalisation Philippe Manceau  2000 WAPA, 
réalisation Guillaume Cornier
2001 Deux films autour des études de la guerre 1914-1918, FR3 2004 Les 
veilleurs,

réalisation Jean-Philippe Lanfranchi, FR3 2012 Léger au front, coscénariste,  réalisation Jean-

Philippe Lanfranchi



Autres œuvres de l’artiste

Patrice Alexandre, Hommage à  Saint-John Perse, 1989, fonte, Paris, Jardin des  
Plantes, Ve arrondissement.

Patrice Alexandre, Transposition  

interprétation du monument à  l'Armée 

 noire de Reims, présenté en 2013 
pour  l’exposition Monumentum de  
Bruxelles.
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Né en 1951, formé à l’École Nationale Supérieure des Beaux-Arts de Paris, 
Patrice  Alexandre se spécialise rapidement dans la sculpture. Lauréat du prix 
de la Biennale  internationale de Budapest en 1981, il est également 
pensionnaire de l’Académie de  France à Rome de 1981 à 1983. Titulaire d’un 
Master de EHESS (École des Hautes  Études en Sciences Sociales) sur le 
rôle du sculpteur face à la mémoire et sa  représentation, il est également 
professeur à ENSBA de Paris à partir de 2008.

Auteur du Monument à Saint-John Perse des jardins du Museum national 
d’Histoire  Naturelle de Paris, Patrice Alexandre travaille souvent pour des 
sculptures  commémoratives, en particulier pour des monuments aux morts 
de la Première  Guerre Mondiale. Mais son œuvre est aussi empreinte de 
références à d’autres  artistes. Ainsi, il réalise un ensemble d’œuvres inspirées 
par l’étude des gravures de  Piranèse (2008-2010) et conçoit la mise en scène 
de la correspondance de guerre  de Fernand Léger (2008).
Ses sculptures utilisent diverses techniques, du modelage à l’assemblage en  
passant par la fonte. On distingue deux orientations majeures dans son œuvre 
: les  sculptures d’atelier et les sculptures monumentales.

L’œuvre de Saint-Herblain, correspond à ce deuxième volet. Commandée à  
l’occasion des célébrations du bicentenaire de la Révolution française, la 
sculpture  devait refléter les valeurs de la République. Constituée d’une grande 
lame en fonte  de fer de 3,5 m par 2,7 m, cette sculpture présente deux 
visages. Un côté brut et  minimaliste et un côté narratif en relief discret. 
L’aspect brut a été volontairement  amplifié par la rouille et par le choix d’une 
surface chaotique réalisée par l’ajout de  différents éléments issus de l’atelier 
(poutres) au moment de la fonte. 
Ces reliefs  profonds qui viennent perturber la surface créent des lignes de 
forces soulignant la  composition de l’image en convergeant vers le centre.
Le dessin en filigrane qui apparaît sur la face principale est en effet inspirée 
par le  dessin préparatoire de Jacques-Louis David pour le Serment du Jeu 
de Paume,  œuvre emblématique de l’histoire de l’art et de l’histoire de 
France. Copié par  l’artiste, il a été photogravé et ces plaques ont été utilisées 
pour la fonte, donnant  un aspect délicat et pointillé au motif qui se rapproche 
de la dentelle.

L’œuvre exprime ainsi à la fois la brutalité de la scène révolutionnaire et le 
souvenir évanescent de ses détails.

Patrice Alexandre, Hommage à 
Jacques-Louis David, 1989
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(état 2021)



23



24



25



26



27





Royal de Luxe
Réverbère à nœud 
2019

Commande publique

1
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SITUATION DE  L’ŒUVRE



L’œuvre est installée à  l’angle de la Place Mendès France, Boulevard Winston  Churchill 44800 SAINT 
HERBLAIN.

googlemaps
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DESCRIPTION

DE L’ŒUVRE INITIALE



Description de l’œuvre dans les documents, dessins, maquettes

Le Réverbère à noeud est une situation imaginaire qui marque le 
premier  acte du projet "Grand Bellevue". Celui-ci s'étendra sur plusieurs 
années  dans les quartiers correspondants de Nantes et de Saint-
Herblain.

Note 
d’intention :
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DOCUMENTS OFFICIELS



carte postale annonçant la suite du projet
7



modèle du réverbère
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ARTICLES DE PRESSE



Ouest-France [en ligne] –  22 janvier 2019

Magali GRANDET
Nantes. Qui a  bien pu tordre le cou au lampadaire  ?

Mardi matin, les riverains de la place Mendès-France, à Bellevue, ont  
découvert le réverbère à  la tige nouée. Il se murmure que Royal de luxe 
serait  dans le coup…

10 h, ce mardi 22 janvier, place Pierre-Mendès-France, à  Bellevue, quartier  
situé à la limite de Nantes et Saint-Herblain. Au pied des petits immeubles 
et  des commerces, la vie suit son cours. À la boulangerie, la baguette sort 
du  four ; au bistrot, le noir se sert au comptoir. Devant le bureau de tabac, 
on  papote.
Le long de la ligne de tram 1, les réverbères, longues silhouettes d’acier,  
montent la garde comme d’habitude. Rien n’a changé depuis la veille. Ou  
presque. Côté boulevard Winston-Churchill, l’un d’eux possède un énorme  
nœud ! « J’ai vu ça, ce matin dans le bus, il n’était pas là hier, c’est sûr » ,  
témoigne cet habitant, accompagné de sa femme qui découvre le mât  
fantaisiste. La plupart des riverains croisés hier matin n’avaient pas perçu 
ce

10
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détail incongru avant qu’on le leur montre.
« Je passe tous les jours ici… Ce n’est pas assez voyant ! J e  vais faire 
attention  maintenant, je vais lever les yeux ! »,  lâche cette habitante 
en souriant.
« Comment ils ont fait ça  ? Si vous ne me l’aviez pas dit, je n’aurais rien vu. 
Je   regarde surtout où je mets les pieds », confie cette femme qui se 
déplace  avec une canne.
« Ce n’est pas grand-chose mais ça change tout »
« C’est sûr, ce sont des artistes », suggère un passant. Bien vu. Des artistes  
dont on reconnaît désormais la signature. Royal de luxe. Une troupe de  
théâtre de rue nantaise qui a  conquis le monde avec la saga des Géants. 
La  compagnie aime aussi intervenir dans le paysage urbain, en toute 
discrétion.
Pour surprendre chacun dans son quotidien. On se souvient par exemple 
de  son intervention appelée  Les embouteillages , en 1993, avec 
notamment  cette fourchette géante plantée dans une voiture !
L’apparition de ce candélabre à nœud marque le premier épisode d’une  
aventure culturelle d’au moins deux ans engagée à Bellevue, ce quartier en 
 pleine rénovation urbaine. Un projet financé par la Métropole et les Villes 
de  Nantes et Saint-Herblain (1).
On n’en saura pas plus, préservation du mystère oblige. On sait seulement  
qu’il s’agira d’une « succession d’astéroïdes, quatre ou cinq fois par an »,  
comme le disait Jean-Luc Courcoult, directeur artistique, en novembre  
dernier. Il avait toutefois annoncé l’arrivée d’un curieux personnage, « un  
vieux campeur nommé Bourgogne, sur une des façades d’immeubles de  
Bellevue ».
Sous le frais soleil matinal, un jeune homme prend des photos. Il travaille 
au  service éclairage public de la Métropole : « Je viens voir ce que ça 
donne… Le  service a prêté un lampadaire identique pour qu’il puisse servir 
de modèle  aux inventeurs. Ce genre de création, ce doit être une 
première ! »
Deux amis, qui ne vivent pas dans le quartier mais le fréquentent  
régulièrement, restent ébahis devant cette curiosité : « Voir ça, ça remonte 
le  moral. C’est comme quand on se rase la barbe, ce n’est pas grand-
chose  mais ça change tout ! »

(1) Budget consacré à  la venue de Royal de luxe, 568 660 € pour 2019, 
financé
à 90 % par Nantes métropole et à  10 % par les deux municipalités.



Ouest-France [en ligne] –  24 janvier 2019

Olivier Lanrivain
Nantes. Insolite. Mais qui a  fait un nœud dans le 
lampadaire ?

A Bellevue, le mobilier urbain fait des siennes ce matin ! Mais qui a donc 
fait  un nœud dans le lampadaire ? "Ah, je n'avais pas vu, c'est incroyable, 
ils ont  du faire ça cette nuit", témoigne une habitante du quartier. "C'est 
vraiment  étonnant". Plus loin, un homme se demande "s'il n'y en a  pas 
d'autres sur la  place Mandès France". Près du tramway, une femme 
assure que ce  lampadaire, pourtant anachronique, "est là depuis 
longtemps. C'est Nantes  Métropole, c'est l'un de leur modèle"... Tiens donc, 
ce ne serait pas un coup de  Royal de Luxe.....
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Extrait du site de la compagnie : royal-de-luxe.com

Compagnie d’inventeurs, cascadeurs, ferrailleurs et poètes tout à  la fois, menée par Jean-  
Luc Courcoult, Royal de Luxe est aujourd’hui considérée –  à l’égale du Théâtre du Soleil 
pour  le théâtre de salle –  comme l’une des compagnies françaises les plus 
emblématiques, voir  mythiques du théâtre de rue.

Tout a  commencé en 1979, à  Aix-en-Provence, lorsque Jean-Luc Courcoult, Véronique 
Loève  et Didier Gallot-Lavallée mettent en scène, avec l’aide d’amis comédiens et 
musiciens, leur  première création « Le Cap Horn ». Convaincus qu’il est plus facile de 
toucher le public en  allant dehors plutôt qu’en le trainant dans une salle, le spectacle est 
joué à la manche dans  la rue et les espaces publics. Le trio ne s’arrête pas là, bien au 
contraire, il multiplie les  représentations avec une nouvelle création en 1980, « Les 
mystères du grand congélateur »  et prend le nom de Royal de Luxe, clin d’œil au modèle 
de magnétophone multipiste à bande  qu’ils utilisent pour l’écriture de leurs spectacles.
Puis, la compagnie déménage et s’installe à Saint-Jean-du-Gard dans les Cévennes, où 
elle  crée en 1981 « La mallette infernale » ainsi que « Croquenitule et Crolenotte », un 
spectacle  destiné aux enfants. Les années qui suivent donnent lieu à  une série de 
nouvelles créations :
« La Bénédiction du cours Mirabeau par le Pape », « Terreur dans l’ascenseur », « Le parking 
à  chaussures », en 1981-1982, et « Publicité Urbaine », « La demi-finale du Waterclash », « 
Le bidet  cardiaque » en 1983.

On remarque déjà dans les titres choisis par la compagnie l’importance de la culture
urbaine, des objets de la vie moderne, quotidienne, et le goût du loufoque.
Ces spectacles sont joués en France et à l’étranger, notamment en Allemagne et en Italie, 
et
attirent de plus en plus l’attention, que ce soit celle du public ou des tourneurs.

En 1984, la compagnie s’étoffe et s’installe à Lavaur, dans la région de Toulouse. Là, elle  
développe une image de marque collective et travaille en variant les formes de 
spectacles.  Le spectacle sur trois jours. Il s’agit là de raconter une histoire à une ville 
entière en adaptant  les scénarios à celle-ci. Ce concept a donné lieu à plusieurs 
spectacles, notamment « Le Lac  de Bracciano » en 1984, puis en 1985 « Les grands 
mammifères ou l’incroyable histoire  d’amour entre un cheval et une péniche » à Toulouse, 
« Le retour de Roland (de Roncevaux )
», et « Remington District Corporation » pour la féria de Nîmes.

Autre forme théâtrale, le théâtre de place, avec « Parfum d’Amnesium » en 1985, plus 
connu  sous le titre « Roman Photo ». La compagnie se voit décerner le Rail d’Or suite au 
concours «  Le théâtre entre en gare », organisé par la SNCF et le Ministère de la Culture et 
se produit  jusqu’en 1986 dans les gares de France.
Deux parades, premières pièces d’une longue série, voient également le jour dans deux 
villes
différentes avec en 1985 « Le retour de Roland (de Roncevaux) » et « La Cage de 
Hambourg».

Mais la troupe explore également d’autres concepts, le spectacle sans communication  
préalable, appelé également « accident théâtral », et monte en 1986 à  Toulouse et au  
Danemark « L'autobus à la broche » puis « Desgarones », un rituel sur la mise à mort de  
voitures avec leur mise en broche publique dans un bus ou un tramway, à Valladolid et 
à   Amsterdam en 1987.
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Enfin, la troupe explore les richesses du spectacle en quinze minutes en reprenant « La 
Demi-  finale du Waterclash » ; puis l’habitation d’un lieu avec « La maison dans les arbres 
» à  Toulouse et « Les voitures dans les arbres » à  Lisbonne en 1988. Cette forme est fondée 
sur  l’idée d’un rendez-vous avec le public tous les jours au même endroit et à  la même 
heure, à   partir d’un évènement insolite tel que l’emménagement d’un couple dans un 
arbre.

1987 va être une véritable année tremplin pour la compagnie qui met au point une 
deuxième  version de « Roman photo tournage », et commence une nouvelle tournée. Ce 
spectacle de  théâtre de place renoue avec les formes burlesques du début et, par ses 
accents populaires  et son humour ravageur, rencontre un grand succès national et 
international. Il sera  d’ailleurs joué deux-cent-quarante fois dans vingt-deux pays 
d’Europe et d’Amérique latine  mais également en Afrique et en URSS. Puis il sera repris 
pendant l’hiver 1991 pour une tournée  au Japon, en Corée, aux Philippines, en Australie et 
en Nouvelle Zélande.

En 1988, Royal de Luxe fait ses valises et part pour le Maghreb. La compagnie s’installe  
pendant dix semaines dans le Sud marocain afin d’y mener un travail de recherche et de  
création dans les souks et marchés. Le but de ce long séjour à l’étranger est de trouver de  
nouvelles inspirations, de développer de nouvelles formes théâtrales différentes de celles  
auxquelles le public occidental est habitué. Ce concept amènera la compagnie à faire  
plusieurs autres voyages à l’étranger au fil des années.

En octobre 1989, de retour à  Toulouse, la compagnie est appelée par le maire de la ville 
de  Nantes qui lui propose de la subventionner et de mettre à sa disposition un hangar  
désaffecté sur les bords de la Loire. L’offre ne se refuse pas, Royal de Luxe quitte la ville 
rose  et s’installe à Nantes. C’est dans ces nouveaux locaux que démarre la création de « 
La  véritable histoire de France », théâtre de place qui sera présenté cinq fois dans le 
cadre du  Festival d’Avignon en 1990 sur la place du Palais des Papes. Cette première 
programmation  officielle représente pour la troupe le premier signe d’une reconnaissance 
au niveau de  l’institution théâtrale française. Le festival est le coup d’envoi d’une série de 
vingt-trois  représentions dans dix villes françaises coproductrices du spectacle. Bien que 
la compagnie  soit non seulement reconnue mais demandée et subventionnée, elle 
s’accroche à ses  principes de départ, notamment la gratuité de ses représentations pour 
le public.

En 1991, « La Véritable histoire de France » est jouée seize fois en Europe et dix-neuf fois en  
France, dont deux fois à la Défense devant plus de 10 000 spectateurs à chaque  
représentation.

1992 voit la mise en place de la tournée Cargo 92, initiée et montée par Royal de Luxe. Elle  
s’inscrit dans le cadre de la commémoration du cinquième centenaire de la découverte de 
 l’Amérique et trouve un soutien financier auprès de la Ville de Nantes, du Ministère des  
Affaires Etrangères ainsi que du Ministère de la Culture. Mais Cargo 92 n’est pas une 
tournée  comme les autres, elle rassemble quatre compagnies : la compagnie de danse 
Philippe  Découflé, le groupe de musique Mano Negra, la compagnie de marionnettes 
Philippe Genty  et Royal de Luxe ; à  bord d’un même bateau, un cargo acheté 
spécialement pour l’occasion  et baptisé Le Melquiadès.
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Dans la cale du cargo, l’équipe de Royal de Luxe a construit une rue de ville française
accueillant à  chaque escale le public sud-américain. Ainsi, « La véritable histoire de France
» est présentée dans sept ports et six pays de la façade atlantique de l’Amérique latine :  
Caracas (Venezuela), Bogota et Cartagena (Colombie), St Domingue (République  
Dominicaine), Rio et Sao Paulo (Brésil), Montévidéo (Uruguay), Buenos Aires (Argentine), 
soit  au centre des villes, soit au port avec le Cargo en fond de scène. La Mano Negra et 
la  compagnie Philippe Decouflé se joignent à Royal de Luxe pour la réalisation de « La 
grande  parade de la véritable histoire de France » qui défilera à Caracas, Rio, Buenos 
Aires, puis, au  retour, à  Nantes.

Début 1993, de retour d’Amérique latine, la compagnie s’enferme pendant quatre mois à   
Nantes pour une toute nouvelle création dans un style bien particulier, le théâtre 
d’accident  ou spectacle sans communication préalable. Le spectacle « Les 
Embouteillages » voit le jour
: une vingtaine de véhicules portant sur leur toit des scènes insolites, sillonnent la ville de 
six  à  neuf heures du matin ou le soir, à  l’heure des embouteillages. La compagnie souhaite 
par
cette création interpeller le public dans son trajet quotidien à partir de scènes théâtrales  
accidentelles. Le hasard et la surprise sont des éléments essentiels, le public doit être 
étonné  et non averti. Ainsi, les automobilistes et passants de Dijon, Anvers et Saint Brieuc 
ont été  témoins de ces rencontres imaginaires et ont vu leur trajet journalier enrichi le 
temps de ce  spectacle.

En 1992, le Royal de Luxe reçoit une aide contractualisée de l’Etat et devient alors une  
compagnie indépendante hors commission.

En septembre 1993, au Havre, invité par la scène nationale Le Volcan, le Royal crée « Le 
Géant  tombé du ciel ». Ce spectacle incarne la volonté de la compagnie de raconter une 
histoire à  une ville entière en trois journées : « Il était une fois un géant qui vivait dans les 
nuages. Un  jour, il tomba du ciel sur un boulevard. Quand il se réveilla, les hommes 
l’avaient attaché. Les  jours suivants, ils le promenèrent dans une grande cage pour 
amuser la ville. Mais toutes les  nuits le géant rêvait, et ses rêves faisaient très peur aux 
hommes. Alors, ils construisirent un  grand mur de lumière pour l’empêcher de dormir. 
Cette nuit-là le géant rêva si fort qu’il brisa  sa cage et disparut dans la lumière… ». Bien 
que l’histoire soit ainsi annoncée, le public ne  connait pas le déroulement de chaque 
journée et doit partir à  la recherche du géant dans  l’attente de ce qui va se produire. Le 
géant est manipulé à vue par une équipe d’acteurs,  tous vêtus de rouge, les cheveux en 
bataille, l’œil noir et les mollets nus. Face à  ce géant, ces  sympathiques personnages 
rappellent les lilliputiens dans l'ouvrage « Les Voyages de  Gulliver » écrit par Jonathan 
Swift et rajoutent au côté imaginaire fantastique. Ce sont eux  qui, à  l’aide de poulies et de 
fils, provoquent les mouvements et insufflent la respiration et la  vie aux autres 
personnages géants qui naitront par la suite.

L’année qui suit est consacrée au Géant, invité par les villes, il est aperçu dans les rues de  
Calais, Nîmes, Nantes et Bayonne. Du 1er au 4 Octobre, il revient au Havre dans une 
nouvelle  production, « Le géant tombé du ciel : Dernier voyage ». Depuis son échappade 
du Havre, le  Géant n’avait cessé de voyager, rencontrant villes et montagnes. Epuisé, il 
entra dans le  ventre d’un volcan (référence au nom de la scène nationale du Havre, Le 
Volcan) pour sortir  de la terre et revenir dans cette ville. Alors les hommes lui 
construisirent un grand radeau et  le géant disparut, emporté par les flots. Ainsi, après 
un passage dans d’autres villes, la
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légende se poursuit et ce pour le plus grand plaisir du public.

De fin 1994 à  mai 1995, le Royal crée un spectacle de place devant des gradins, « Le 
Péplum
», qui puise à nouveau son sujet et sa forme dans le cinéma populaire et dont l’action se  
déroule il y a  plus de deux mille ans, en Egypte. Ce spectacle rencontre un incroyable 
succès,  dès sa première année de tournée en 1995 il est donné quarante-six fois dans 
onze villes  françaises, à  Vienne, en Autriche, et à  Anvers, en Belgique. En 1996, il est joué 
trente-neuf fois  dans onze villes d’Europe et en 1997, dix représentations ont lieu en 
Australie, et encore douze  en Europe. Au total, on estime à 350 000 personnes le nombre 
de spectateurs entre 1995 et  1997.

Outre Le Péplum, trois autres spectacles tournent en 1997. Le Géant est repris à  Barcelone  
durant quatre jours, le synopsis est adapté à la ville catalane, avec notamment une assise  
du géant sur la Pedrera de Gaudi. Le spectacle est un succès, le public est au rendez-vous, 
 on l’estime à 200 - 300 000 personnes.

Un spectacle est également crée cette année, « Le Rhinocéros », et avec lui une nouvelle  
machine. Il est donné en avant-première à Arles pendant Les Rencontres Internationales 
de  la Photo et sera présenté tous les jours à  l’Exposition Universelle de Lisbonne en 1998. 
Enfin, «  La Maison dans les arbres » est reprise à Nantes, cette fois, du 22 au 26 août.

D’octobre 1997 à mars 1998, le Royal s’engage dans une aventure théâtrale de six mois au  
Cameroun et s’installe à Foulou, dans le Nord. Les interventions théâtrales se déroulent sur  
les marchés des villages camerounais. La troupe s’inspire de contes africains pour créer  
toutes sortes d’objets actionnés et de marionnettes qui seront manipulés à vue par 
plusieurs  acteurs lors de ces petites représentations. Parmi les spectacles montés durant 
cette  aventure, « Le tour du Cameroun en vélo » a marqué les esprits puisque celui-ci 
impliquait  le public dans une parodie d’une compétition cycliste devant une carte du 
Cameroun. C’est  durant ce voyage que le Petit Géant noir, personnage clé du spectacle 
suivant, fait ses  premiers pas.

En 1998, le Royal signe son retour sur le sol européen par une série de spectacles basés sur 
 l’Afrique et destinés aux grandes villes. Un nouveau synopsis avec le Géant, respectant le  
schéma des spectacles précédents (une arrivée, un départ et deux jours entre les deux), 
est  présenté au public dans un spectacle intitulé « Retour d’Afrique ». Le Géant, sur son 
radeau,  est porté jusqu’aux côtes d’Afrique où il découvre un village de géants noirs qui 
l’accueillent  et lui donnent un fils à  qui il conte ses histoires sur les petits hommes blancs. 
Un jour,  s’apercevant que le garçon est parti, le Géant se lance à sa recherche juché sur le 
toit d’un  autobus. Ainsi, le Géant et son fils apparaissent en 1998 dans trois villes de France 
(Le Havre,  Calais et Nantes) et à  Anvers, en Belgique. Tous deux défilent dans une parade 
au rythme  de quatre grandes machines à musique animées par cinquante-cinq 
musiciens du Burkina  Faso.

En 1999, Royal de Luxe revient à  une forme plus légère de théâtre de place et crée le 5 juin 
à  Nantes « Petits contes nègres titre provisoire », un spectacle constitué de neufs contes  
africano-européens inspirés de son aventure au Cameroun. Le public, installé sur un 
gradin  spécialement dessiné pour la compagnie, tire au sort l’ordre de présentation des 
contes et
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participe ainsi au déroulement du spectacle. Coproduit par la Mission 2000 en France, il 
est  présenté dans une douzaine de villes au cours de l’été et fait l’ouverture du festival 
d’Avignon.  Soixante-douze représentations ont lieu de juin à octobre pour environ 70 000 
spectateurs.  En 2000, la compagnie reprend les contes, en langue espagnole cette fois, et 
s’envole pour  l’Amérique du Sud. Le spectacle renommé « Pequeños cuentos negros titulo 
provisorio » est  joué à Valparaiso, Santiago du Chili, puis à Buenos Aires. De mai à  juillet de 
la même année,  une nouvelle tournée européenne permet de présenter le spectacle dans 
une dizaine de  villes.

A partir d’août 2000, la compagnie poursuit son travail sur les parades avec la création 
de  deux nouvelles marionnettes. Une nouvelle histoire dans la lignée des Géants voit le 
jour, «  Les Chasseurs de Girafes », mettant en scène la rencontre du Petit Géant avec une 
girafe et  son girafeau. Créée à Nantes, cette histoire est ensuite racontée au Havre et à 
Calais devant  plusieurs dizaines de milliers de spectateurs. Depuis 1993, ces trois villes 
sont devenues les  étapes-clés des histoires de Géants et suivent avec attention les 
aventures de la saga.

Au printemps 2001, le Royal part en Chine pour un long séjour à  Guan Cun, un village 
reculé  de la province du Shaanxi, et emmène avec lui les Petits contes nègres. Six artistes 
chinois  intègrent l’équipe et après trois mois de répétitions, la compagnie revient à  Nantes 
avec un  nouveau spectacle, « Petits contes chinois revus et corrigés par les nègres ». Le 
spectacle est  joué trente fois à  Paris et à  Nantes jusqu’en octobre. En avril 2002, Royal de 
luxe est invité au  festival de Hué, au Vietnam pour présenter les nouveaux contes et met 
en scène les dîners  impériaux dans la Cité interdite. En mai, le spectacle est proposé en 
Corée, à Séoul. De la mi-  juillet à  la mi-novembre, les « Petits contes chinois revus et 
corrigés par les nègres » sont  joués dans plusieurs villes françaises lors de soixante 
représentations.

En 2003, sous l’appellation d’une troupe amateur « Le tréteau des Ménestrels », Royal de 
Luxe  présente « Soldes ! Deux spectacles pour le prix d’un ». Cette création met 
simultanément en  scène sur un plateau tournant qui se bloque et se dérègle, deux grands 
classiques du théâtre
: « Hamlet » de Shakespeare et « Le malade imaginaire » de Molière. Dans un premier 
temps,  avec la complicité du festival d’Aurillac, la compagnie présente sa création dans 
plusieurs  villes d’Auvergne. En Janvier 2004, invité par le Festival International Teatro a Mil, 
le spectacle  adapté en espagnol est présenté lors d’une tournée au Chili qui conduit la 
troupe de  Valparaiso et Santiago jusqu’à la région Nord du désert d’Atacama. Quatorze  
représentations sont données avec au total plus de 20 000 spectateurs.

De la mi-avril à  la fin octobre 2004, le spectacle est joué quatre-vingt fois dans vingt-neuf 
 villes différentes dont vingt-et-une accueillent Royal de Luxe pour la première fois. La 
troupe  passe d’une tournée régionale dans de petites villes à une tournée internationale 
passant  par Madrid et Pampelune. Pour cette tournée printemps-automne 2004, on 
estime le  nombre de spectateurs à 72 000.

En 2005, « Roman Photo / Perfume Amnesico » est repris par la compagnie chilienne Gran  
Reyneta dans une mise en scène de Jean-Luc Courcoult, en coproduction avec Royal de  
Luxe. Le spectacle est présenté dans le cadre du Festival International de théâtre à  
Santiago  du Chili avant d’entamer une tournée dans plusieurs festivals latino-américains 
et  européens.
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Au mois de mai de la même année, la compagnie crée « La visite du Sultan des Indes sur  
son éléphant à voyager dans le temps », l’histoire d’un sultan qui voyage sur un éléphant à  
 travers le temps et l’espace, autour de la planète. Les premières ont lieu à Nantes, puis à  
Amiens dans le cadre de la célébration du centenaire de Jules Verne. Des centaines de  
milliers de personnes sont au rendez-vous pour assister à  cette nouvelle histoire : A 
Nantes,  les retrouvailles avec la saga des géants passionnent la ville et animent toutes 
les  conversations pendant plusieurs jours, tandis que le public d’Amiens découvre avec 
surprise  la rencontre entre une petite fille géante et un éléphant royal.

En juillet, puis en Octobre 2005, la compagnie reprend les représentations de « Soldes ! 
Deux  spectacles pour le prix d’un » dans une tournée internationale avant de commencer 
en fin  d’année, un travail théâtral avec des patients de l’hôpital psychiatrique de Nantes. « 
Les fous
» est le premier projet de la compagnie autour du monde de la folie.

De mai à octobre 2006, le sultan juché sur son éléphant, est aperçu dans les rues de 
Londres,  Anvers, Calais et Le Havre. Le public londonien accueille avec surprise et 
émerveillement la  visite du sultan des Indes tandis que les spectateurs français 
applaudissent ces nouveaux  personnages géants.

En août, Royal de Luxe intervient au pont du Gard, en jouant « Soldes ! Deux spectacles 
pour
le prix d’un » et en y créant une installation : « Le grand géant : visite du pont du Gard ».

Le Tréteau des Ménestrels boucle sa 4ème saison avec vingt-six représentations dans les  
Pays de la Loire, en Rhône-Alpes… soit plus de 160 représentations pour ce spectacle.

En 2007, à la demande du Festival International Teatro a Mil, Royal de Luxe imagine une  
nouvelle histoire de Géants mettant en scène la rencontre de la Petite Géante, non pas 
avec  un éléphant venu des Indes mais avec un rhinocéros, que les fidèles du Royal 
avaient déjà  aperçu il y a  une dizaine d’années. « La Pequeña Gigante y el Rinoceronte 
escondido » (la  Petite Géante et le rhinocéros caché) est présenté du 25 au 28 Janvier à 
Santiago du Chili et  remporte un succès populaire qui dépasse tout ce que l’on avait 
imaginé. Plus de deux  millions de chiliens font un triomphe à  la compagnie pour cette 
première des géants hors  de l’Europe.

En mai, la Petite Géante poursuit son périple en Islande cette fois, dans une nouvelle 
histoire
: « Le Geyser de Reykjavik ». Crée spécialement pour la clôture de la saison artistique  
française lors du festival de Reykjavik, le synopsis fait référence aux légendes nordiques.

Automne 2007, Royal de Luxe développe une nouvelle forme de théâtre de rue, le spectacle 
 de vitrine, et propose une nouvelle création « La révolte des mannequins ». Sous forme de  
bande dessinée urbaine dans les vitrines des magasins, les mannequins se rebellent  
pendant neuf jours à  Charleville-Mézières pour le vingtième anniversaire de l’Ecole  
supérieure nationale des arts de la marionnette.

En février 2008, « La révolte des mannequins » est présentée à Nantes. Depuis la première
présentation le projet s’est enrichi de nouvelles histoires et comprend cette fois une
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quinzaine de vitrines. Après Nantes, les mannequins de Royal de Luxe ont envahis les 
vitrines  de magasins de plusieurs villes d’Europe et sont apparus en mars à  Maastricht, 
puis à  Amiens et à Anvers dans les mois qui ont suivi.

En mai 2008, le festival de théâtre de rue Imaginarius de Santa Maria da Feira au Portugal,  
qui avait déjà invité deux productions de la compagnie « Soldes ! Deux spectacles pour le  
prix d’un » en 2004 et « Roman Photo » par la Gran Reyneta en 2006, a  passé commande 
au  Royal de Luxe afin de créer à Santa Maria da Feira une histoire de géant « La 
fabuleuse  histoire du Géant enterré vivant » en lien avec l’histoire du château médiéval.

En Novembre, le Berliner Festspiele met à disposition de la compagnie onze vitrines du 
grand  magasin KaDeWe de Berlin pour accueillir le spectacle « La révolte des mannequins 
», suite  à  quoi les décors partent pour l’Australie en février 2009 dans le cadre de 
l’International Arts  Festival de Perth et en mars 2010 à Wellington, Nouvelle-Zélande, à  
l’invitation du festival  international des Arts.

Parallèlement à l’activité de Royal de Luxe, Jean Luc Courcoult se lance dans un nouveau  
projet avec la Gran Reyneta et crée un nouveau spectacle dans un genre encore inexploré 
 par la compagnie chilienne ou même l’équipe du Royal de Luxe : une comédie musicale 
de  rue intitulée « Les cauchemars de Toni Travolta ». Après plus de sept mois passés en 
France  pour sa création, la première du spectacle s’est déroulée en mai 2008 au Festival 
Art Rock  de Saint Brieuc, avant de commencer une grande tournée en Europe (soixante-
dix-sept  dates) puis en Amérique du Sud début 2009, au Chili à  l’occasion d’une autre 
édition du  Festival Teatro a Mil à  Santiago.

Une nouvelle histoire issue de la saga des Géants est née au printemps 2009 dans les 
ateliers  de Royal de Luxe à Nantes avec pour personnages principaux un Scaphandrier et 
une Petite  Géante, dotée d’un bateau à  l’étrange vague, manipulés par des lilliputiens 
telles des  marionnettes… Ces contes contemporains offerts à  l’échelle d’une ville durant 
trois jours et  dont les scenarii épousent l’histoire d’un pays s’adresse à un large public, 
sensible à   l’émotion et à  la poésie procurées pars les Géants.

La Petite Géante et le Scaphandrier ont parcouru le monde avec les spectacles suivants :

« La Géante du Titanic et le scaphandrier » les 5, 6 et 7 juin pour le lancement de la 
biennale
d'art contemporain « l’Estuaire 2009 » à Nantes - Saint-Nazaire.
« Le rendez-vous de Berlin » du 1er au 4 octobre 2009 a ouvert les festivités commémorant 
 les 20 ans de la chute du Mur de Berlin.
« L’Invitation » les 29, 30 et 31 janvier 2010 à Santiago du Chili dans le cadre du 
bicentenaire  de l’Indépendance et des 100 ans du théâtre chilien (3 millions de 
spectateurs).
« Le Scaphandrier, sa main et la Petite Géante » les 20, 21 et 22 août dernier à Anvers (plus 
de  800 000 spectateurs).
2010 a vu naître un nouveau géant dans les ateliers de la compagnie, un xolo, un chien-
dieu  mexicain spécialement crée pour le spectacle « Le Géant de Guadalajara ». Ce 
nouvel  épisode de la saga des Géants a  été présenté du 23 au 28 novembre 2010 à  
Guadalajara au  Mexique pour fêter le bicentenaire de l’Indépendance et les 100 ans de la 
Révolution  mexicaine (3,5 millions de spectateurs). Du 27 au 29 mai 2011, les nantais ont à  
leur tour fait
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la connaissance du dernier-né de la compagnie à l’occasion du spectacle « El Xolo » (600
000 spectateurs) .

Royal de Luxe a, à  nouveau, rayonné en 2012 tant en France qu’à l’international par ses
créations :

Immense succès pour « Sea Odyssey », la dernière histoire issue de la saga des Géants qui 
 a  célébré le Centenaire du naufrage du Titanic, les 20, 21 et 22 avril à  Liverpool. Plus de 
800  000 spectateurs. Pour garder en mémoire ce conte qui a  fait chavirer le cœur des 
habitants  de Liverpool, la mairie a  publié un beau livre, paru aux éditions Liverpool 
University Press.
« Rue de la Chute », spectacle de place. Cette traduction de la conquête de l’Ouest a  
littéralement conquis le public lors de sa tournée au printemps / été 2012 –  Nantes, Anvers, 
 Paris, Aurillac, Saint-Gaudens, Ramonville… plus de 50 000 spectateurs.

Lors du spectacle « Le mur de Planck » en 2014 à Nantes, le public a  découvert un nouveau 
 Géant : la Grand-mère Géante. Ce nouveau Géant, témoin de la grande Histoire et des  
petites histoires, déversera son flot de légendes devant plus de 500 000 personnes. Un  
ouvrage intitulé "la Grand-mère de Nantes" retrace en images ce spectacle.

Pour « Memories of August 1914 », Royal de Luxe est à  nouveau invitée par la ville de 
Liverpool  en 2014. Ce spectacle labellisé par la mission 14-18 NOW inaugure les 
commémorations de  la Première Guerre mondiale. La Petite Géante, le Xolo et la Grand-
mère réuniront plus d'un  million de spectateurs dans la ville anglosaxonne.
En 2014, Limerick accueille « The Grandmother fallen from the galaxy into a field in Munster 
».  Dans le cadre de Limerick Capitale Nationale de la Culture 2014.
« Dakar-Dakar » est l’histoire d’un rescapé du dernier Paris-Dakar qui, après une épopée  
extraordinaire, arrive dans la capitale sénégalaise pour lancer la première course du  
Sénégal à vélo statique. Au cours d’une semaine de fête incroyable à  Dakar au Sénégal, le
spectacle traverse la ville et une grande compétition sportive est organisée entre les  
quartiers de Pikine, Ouakam et Fass.
En février 2015, Royal de Luxe fait l’ouverture du Festival International des Arts 2015 à Perth 
en  Australie avec son nouveau spectacle « The Incredible and Phenomenal Journey of 
The  Giants to the Streets of Perth ».
A l’invitation du Festival Zomer et de son directeur artistique Patrick De Groote, Royal de 
Luxe
présente à Anvers en 21 juin 2015 un spectacle issu de la saga unique des Géants et 
intitulé
« De Reuzen » (« Les Géants » en flamand) .

En 2017, la compagnie a  présenté trois spectacles issus de la saga des Géants. Le
Scaphandrier, la Petite Géante et le Xolo se sont rendus à Montréal à  l’occasion du 
spectacle
« Les Géants, la grande invitation » pour célébrer le 375ème anniversaire de la ville de  
Montréal. Un événement artistique majeur au Canada, car c’était la première fois que les  
Géants de Royal de Luxe foulaient le macadam de l’Amérique du Nord.
En juillet, Royal de Luxe a présenté « Franciscopolis », un spectacle qui met en scène le  
Scaphandrier et le Petit Géant noir dans une histoire inédite qui célèbre les 500 ans de la  
Ville du Havre et de son port, dans le cadre de la manifestation « Un été au Havre ». La  
compagnie est ensuite partie à la rencontre du public suisse, à  Genève, pour conter une  
nouvelle histoire mettant en scène la Petite Géante et la Grand-mère Géante. Le spectacle
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« La saga des Géants, le chevalier du temps perdu » a été présenté à l’invitation du Théâtre
de Carouge - Atelier de Genève et de la  Ville de Genève.

En parallèle, une nouvelle création voit le jour en 2017, une petite forme théâtrale intitulée «  
Miniatures ». Ce spectacle retrace les rêves d’un pilote de ligne qui parcourt l’actualité du  
monde au-dessus des nuages. On retrouve le langage, la veine de Royal de Luxe qui a   
largement contribué à sa renommée : humour, poésie, effets spéciaux. Il est joué en 
première  à  Malines, en Belgique, à l’occasion du « Festival Op Recht Mechelen » en mars 
2017. Puis,  pendant l’été, Royal de Luxe présente le spectacle à Nantes, son port d’attache. 
En janvier  2018, la compagnie s’envole pour Santiago du Chili, avec « Miniatures ». Elle y 
est invitée pour  célébrer les 25 ans du « Festival Santiago a Mil ».
En 2018, La ville de Leeuwarden, aux Pays-Bas, a  été nommée Capitale Européenne de la  
Culture 2018. A cette occasion, la Compagnie a été invitée à présenter le spectacle "Grand  
patin dans la glace" avec la Petite Géante, le Xolo et le Scaphandrier. Un bloc de glace 
géant
contenant un patin préhistorique, signe annonciateur du spectacle, apparait dans la ville 
un
jour avant l’arrivée des Géants.

La même année, la compagnie a  joué « Le rêve de Liverpool », la troisième invitation des  
Géants de Royal de Luxe à Liverpool et l’acte final de la trilogie « Giant Spectaculars ». La 
Ville  de Liverpool et la péninsule du Wirral ont accueilli les Géants dans le pour célébrer les 
10 ans  de Liverpool comme Capitale Européenne de la Culture. Pour la première fois dans 
l’histoire  de la saga des Géants, 4 personnages étaient présents lors de ce spectacle : Le 
Géant, le  Petit Géant, le Xolo et la Petite Géante, apparue par surprise le dernier jour.

Royal de Luxe n’a pas fini de nous faire rêver…



Autres « situations imaginaires » de la 
compagnie

Royal de Luxe, Monsieur  
Bourgogne, 2019, Saint-
Herblain

Royal de Luxe, La Maison dans la 
Loire,  2007, Lavau

Royal de Luxe, La Révolte 
des  mannequins, 2008, 
Nantes
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Royal de Luxe, Réverbère à nœud, 2019

Royal de Luxe est une compagnie de théâtre de rue fondée en 1979 et installée à  
Nantes depuis 1989. Explorant des formes populaires de théâtre (parades,  
spectacles sur plusieurs jours à l'échelle d'une ville, interventions surprises...) et  
privilégiant la gratuité pour le public, la compagnie s'ancre dans le quotidien des  
spectateurs. Programmée en 1990 au Festival d'Avignon avec son spectacle La  
véritable histoire de France, elle devient reconnue institutionnellement et  
internationalement grâce à des tournées spectaculaires.

Les effets de surprise et de hasard ainsi que l'incongru et le loufoque sont des  
éléments récurrents et fondamentaux du travail de la compagnie. Inspirés  
également par différentes cultures (sud-américaines, africaines, asiatiques...), leurs  
spectacles puisent dans la littérature, les contes, les légendes mais également 
dans  les rencontres artistiques et culturelles de la troupe.

L'intervention à Saint-Herblain correspond à la série des situations imaginaires et  
s'inscrit dans un projet plus vaste intitulé « Grand Bellevue ». Dans le quartier de  
Bellevue, à cheval sur les communes de Nantes et Saint-Herblain, plusieurs  
spectacles et situations sont proposés au public durant plusieurs mois. Le 
Réverbère  à nœud est une installation pérenne qui marque le début du projet et 
donne le ton.  En effet, la poétique de l'incongru et l'intrication des évènements dans 
le quotidien  des habitants sont au cœur de ce projet. 

En utilisant l'un des lampadaires de la ligne  de tramway pour sa création, la 
compagnie détourne subtilement un objet  ordinaire. Conçus par l'agence AUP 
dans un souci de fluidité et d'intemporalité, ces  lampadaires passent effectivement 
assez inaperçus. Pour surprendre le public  Royal de Luxe a travaillé en 
collaboration avec les concepteurs des réverbères. Leur  matière de base est 
donc un véritable lampadaire, légèrement modifié pour que le  mât puise être 
noué. Ce travail, réalisé en atelier puis installé pendant la nuit, permet  à l’œuvre 
de se fondre dans l'environnement tout en offrant une révélation  surprenante à 
celui qui sait observer.

Royal de Luxe, Réverbère à nœud, 2019
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Georges Ganuchaud
Monument au Maquis de Saffré
1946

Commande publique
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SITUATION DE  L’ŒUVRE



Ce monument a  été installée sur la place du Maquis de Saffré 44800,  Saint-Herblain.

googlemaps
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DESCRIPTION

DE L’ŒUVRE INITIALE



Description de l’œuvre dans les documents, dessins, maquettes

AM 1006 W  311 -  Croquis qui accompagne la lettre envoyée au Président du Conseil Général de  Loire Inférieure par 
Georges Ganuchaud -  Demande en 1973, d’y apposer sa signature (en rouge  sur le croquis).



AM 1006 W  311 -  Croquis qui accompagne la lettre envoyée au Président du Conseil Général de
Loire Inférieure par Georges Ganuchaud -  Demande en 1973, d’y apposer sa signature (en rouge  sur le croquis).



AM 1006 W  311 -  Croquis qui accompagne la lettre envoyée au Président du Conseil Général de
Loire Inférieure par Georges Ganuchaud -  Demande en 1973, d’y apposer sa signature (en rouge  sur  le croquis).



Carte postale envoyée par Joachim Ganuchaud, le petit-fils de Georges  Ganuchaud. Archives 
personnelles de la famille.
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DOCUMENTS OFFICIELS
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ARTICLES DE PRESSE



Ouest-France, juin 
2019  [en ligne]





Presse Océan,  juin 
2020  [en ligne]





DOCUMENTATION  SUR L’ARTISTE



Biographie de l’architecte

Biographie envoyée par J oachim Ganuchaud, le petit-fils de
Georges  Ganuchaud. Archives personnelles de la famille.









Document envoyé par Joachim Ganuchaud, le petit-fils de Georges Ganuchaud,  qui recense tous 
les sièges de l’architecte, notamment celui de Saint-Herblain.  Archives personnelles de la famille.





Autres œuvres  de l’architecte

Clocher de l'Église St 
Sauveur  Bouvron, de 1952 
à  1955

Église Saint Gohard, avec André 
Guillou  Saint-Nazaire, de 
1953-1957

Église St Louis-de-Montfort 
 Saint-Herblain, 1957

Immeuble d’angle au 5 place René 
Bouhier

Nantes, 1957

Sillon de Bretagne, avec  
Jean Boquien, Jean 
Maëder  et Jean Parois
Sa int-Herbla in, 1971

Maison de l'Administration Nouvelle - 
M.A.N.

Beaulieu, Ile de Nantes, 1973



Bibliographie

● BOUCHER Christophe et KEROUANTON Jean-Louis, Architectures et  

patrimoines du XXe siècle en Loire-Atlantique, Nantes : Coiffard, 2006

Georges Ganuchaud, auteur :

● GANUCHAUD Georges, Un geste de foi au milieu de la cité : la 

basilique  St-Nicolas de Nantes et Lassus son architecte , La Chaize-
le-Vicomte :  impr. Marcel Delhommeau, 1974-1975

● GANUCHAUD Georges, L'Architecture nantaise, Pierre Gauthier Éditeur , 
DL  1989

● GANUCHAUD Georges, Un quartier à  Nantes : Monselet, Les annales de 

 Nantes  et du pays  nanta is  254, 1995 - pp. 32-34

● GANUCHAUD Georges, Le pont de l'Ecluse et sa  place à  Nantes périodique, 

 Les annales de Nantes et du pays nantais 262, 1996 - pp. 32-34

● GANUCHAUD Georges, Le Sillon de Bretagne périodique, Les annales de 

 Nantes et du pays nantais 270, 1998 - pp. 25-30

● GANUCHAUD Georges, Petite histoire du château de Suscinio, Nantes : 
impr.  Chantreau et fils , s.d

● GANUCHAUD Georges, Château de Suscinio : images de son passé, Nantes
: impr. Chantreau et fils , s.d

Contacts

Échanges mails en mars/ avril 2021, avec Joachim Ganuchaud, le petit-fils 
de  Georges Ganuchaud.

mail : ganuchaudjoachim@hotmail.com

mailto:ganuchaudjoachim@hotmail.com
mailto:ganuchaudjoachim@hotmail.com
mailto:ganuchaudjoachim@hotmail.com
mailto:ganuchaudjoachim@hotmail.com
mailto:ganuchaudjoachim@hotmail.com
mailto:ganuchaudjoachim@hotmail.com
mailto:ganuchaudjoachim@hotmail.com
mailto:ganuchaudjoachim@hotmail.com
mailto:ganuchaudjoachim@hotmail.com
mailto:ganuchaudjoachim@hotmail.com
mailto:ganuchaudjoachim@hotmail.com
mailto:ganuchaudjoachim@hotmail.com
mailto:ganuchaudjoachim@hotmail.com
mailto:ganuchaudjoachim@hotmail.com
mailto:ganuchaudjoachim@hotmail.com
mailto:ganuchaudjoachim@hotmail.com
mailto:ganuchaudjoachim@hotmail.com
mailto:ganuchaudjoachim@hotmail.com
mailto:ganuchaudjoachim@hotmail.com
mailto:ganuchaudjoachim@hotmail.com
mailto:ganuchaudjoachim@hotmail.com
mailto:ganuchaudjoachim@hotmail.com
mailto:ganuchaudjoachim@hotmail.com
mailto:ganuchaudjoachim@hotmail.com
mailto:ganuchaudjoachim@hotmail.com
mailto:ganuchaudjoachim@hotmail.com


19

NOTICE DE L’ŒUVRE
(rédigée en 2021)



L’architecte nantais Georges Ganuchaud (1915-1998), membre de la 
Société  historique et archéologique de Nantes, a été 
professionnellement associé à Jean  Boquien (1915-2010). Élève de 
Charles Lemaresquier, il a exercé à titre libéral de  nombreuses années, 
avec de multiples commandes du Diocèse et de la Ville de  Nantes 
après la Seconde Guerre mondiale.

Il a mené de nombreux travaux pour  la reconstruction d’édifices nantais : 
Notre-Dame de Toutes Aides, Sainte-Anne,  Saint-Clément, Saint-Nicolas, 
Saint-Similien ou encore à Guenrouët. À Bouvron,  outre la reconstruction 
du clocher de l’église, il est aussi l’auteur, avec Jean  Boquien et Jean 
Bougouin, de l’actuel l’Hôtel de Ville.

 Il est également l’auteur  d’immeubles d’habitations, dont le Sillon de 
Bretagne construit en 1974 à Saint-Herblain avec Jean Boquien, Jean 
Parois et Jean Maëder. En 1973, il installe  son siège et bureaux 10 rue de 
La Johardière à Saint-Herblain, jusqu’en 1980.

Au début de l’année 1946, Georges Ganuchaud reçoit une commande de 
la part  du Colonel Felix et du Capitaine Guimbal, membres de l’Amicale 
des Maquisards  de la Loire Inférieure. Il dresse alors les plans, puis 
construit un monument dans le  parc de la Bouvardière, à la mémoire des 
camarades de Maquis de Saffré. 

Après  avoir vérifié que les années n’avaient pas altéré le monument, et 
qu’il n’était pas  passé de mode, Georges Ganuchaud fait ajouter sa 
signature en 1973 au pied de ce monument en pierre décoré d’une épée 
en bas-relief.

Georges Ganuchaud, Monument au 
maquis de Saffré, 1946
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PHOTOS DE L’ŒUVRE

(état 2020)











Jorj Morin
Écluse colorée
1968-71

1% artistique



2

SITUATION DE  L’ŒUVRE



Ce monument a  été installé au Lycée Albert Camus, 11, rue Etienne Coutan, 44800  Saint-Herblain.

googlemaps



4

DESCRIPTION

DE L’ŒUVRE INITIALE



Description de l’œuvre dans les documents, dessins, maquettes

Jorj Morin est intervenu sur un  
ensemble décoratif placé dans un  
espace dominant les cours de  
récréation du lycée et formé de 
seize  éléments réalisés par 
l’assemblage  de deux panneaux en 
ciment à   angle droit.
Jorj Morin a  recouvert partiellement
ces panneaux de mosaïques qui 
composent des motifs abstraits 
colorés.
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DOCUMENTS OFFICIELS



AD 1093 W9 -  Arrêté m inistériel



AD 1093 W9 -  Note de la Préfecture au Conseiller artistique



AD 1093 W9 -  Lettre au proviseur d’établissement



AD 1093 W9 -  Lettre à  l’Inspecteur général de la Création artistique
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ARTICLES DE PRESSE
              (néant)



DOCUMENTATION SUR L’ARTISTE



Catalogue de l’exposition Jorj Morin
Musée des Arts Décoratifs / Château des Ducs 
de  Bretagne, Nantes - J uin/septembre 1975



Monographie Jorj Morin 1909-1995, Itinéraires et ateliers

Nantes : Coiffard, 2009 - pages 149-151







Biographie de l’artiste

Biographie tirée du site internet consacré à  Jorj 
Morin







Autres œuvres de l’artiste

Liste des oeuvres du 1% artistique
tirée du site internet consacré à  Jorj 
Morin



Bibliographie

● Jorj Morin 1909-1995, Itinéraires et ateliers, Nantes : Coiffard, 2009

● BOUILLÉ Anne, BURKI Réjane, ECHAPPÉ, Jorj Morin : l'œuvre publicitaire,  
Exposition. Nantes. Château des Ducs de Bretagne, Paris : Herscher, 
2010

● CHAIGNEAU Pierre, DUMOULIN Claudie, MUSÉE DES ARTS DÉCORATIFS, Jorj  

Morin : Musée des arts décoratifs, château des ducs de Bretagne, Nantes, 

 du 19 juin au 22 septembre 1975, Nantes : Musée des arts décoratifs, 
1975  44-Nantes : Nanta ise de presse

Sitographie

http://www.jorj-morin.net/biographie/

Contacts

Échanges mails en mars/ avril 2021, avec François Morin, le fils de Jorj 
Morin.

m ail : francois.morin-22300@wanadoo.fr
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NOTICE DE L’ŒUVRE
(rédigée en 2021)



Né à Cholet en 1909, Jorj Morin s’établit en 1931 à Nantes en tant que 
graphiste  indépendant puis exerce comme dessinateur publicitaire 
jusqu’au milieu des  années 1960. Doté d’un style clair, épuré et teinté 
d’humour, il travaille pour la  Biscuiterie Nantaise, Cassegrain, Cinzano, 
Petit Navire, Decré… Dès les années 1930,  il poursuit son œuvre artistique 
de manière plus accomplie, grâce au dessin, la  peinture et à partir de 
1947, la gravure. 
Morin devient un membre actif du groupe d’artistes nantais Archipel. Sa 
proximité avec Louis Ferrand, ami et peintre nantais  du groupe Archipel 
se concrétise par une exposition commune en 1991, au  Château des 
ducs de Bretagne. En 1980, l’artiste s’installe à la Poissonnière  (Angers) 
où il poursuit son œuvre de peintre et de graveur, jusqu’à son décès le 13  
Mai 1995. 
En 2018, la famille Morin effectue une donation de gravures au Musée  
d’arts de Nantes.

À partir des années 1950, Jorj Morin expérimente la tapisserie et la 
mosaïque qui,  à la fin des années 1960, donnent place au monumental 
avec une trentaine  d’installations dans des écoles et lycées.

Réalisée dans le cadre du 1% artistique du Lycée Albert Camus à St-
Herblain, entre  1968-71, l'œuvre Écluse colorée conjugue décoration 
murale en mosaïque et  conception d’espaces structurés. Cette œuvre 
est représentative du style de  l’artiste dont l’intention était de créer des 
espaces ludiques à disposition des  élèves.
Elle se présente sous la forme d’un ensemble décoratif composé de 
seize  éléments réalisés par l’assemblage de deux panneaux en ciment 
verticaux à  angle droit. Conçu par l'architecte du lycée comme un 
espace de vie pour les  élèves, Jorj Morin a recouvert ce passage de 
mosaïques créant ainsi un  déambulatoire aux multiples facettes colorées 
et aux motifs abstraits.

Aujourd’hui, le Lycée Albert Camus se trouve sur la commune de 
Nantes. Et à  priori, l'œuvre serait dans un état passablement 
dégradé.

Jorj Morin, Écluse colorée, 1968-71
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PHOTOS DE L’ŒUVRE

(néant)
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