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Contact 
média-
tion

 

Pour préparer votre visite, vous pouvez contacter :

Stéphane Marchais
chargé des publics et des partenariats éducatifs
stephane.marchais@fracpoitoucharentes.fr

Émilie Mautref
médiatrice
emilie.mautref@fracpoitoucharentes.fr

Julie Perez
médiatrice
julie.perez@fracpoitoucharentes.fr

Anne Amsallem
enseignante de philosophie
professeure en service éducatif, DAAC, rectorat de Poitiers
anne.amsallem@ac-poitiers.fr

05 45 92 87 01
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Présen-
tation
 

du magazine jeunesse… 
Pas Touche!, c’est le nom d’un numéro du magazine jeunesse Biscoto paru 
en 2019, qui abordait cette injonction si souvent faite aux enfants par les 
adultes. 

Souhaitant poursuivre de belles collaborations alliant art contemporain et 
graphisme jeunesse, le FRAC Poitou-Charentes et l’équipe de rédaction 
du journal Biscoto ont souhaité décliner cette thématique en regard d’une 
sélection d’œuvres dans la collection du FRAC Poitou-Charentes.

Chacun a souhaité impliquer le public cible de Biscoto, les 8-12ans, dans la 
réalisation de ce numéro très spécial Pas Touche!  

Ainsi un groupe d’enfants des centres de loisirs de Ruffec et de Villefagnan, 
en Charente, a été invité à participer à un atelier rédactionnel animé par 
Zelda Pressigout, illustratrice et Catherine Staebler, graphiste, illustratrice 
et éditrice chez Biscoto éditions, au FRAC Poitou-Charentes, site de Linazay. 
Au cours des vacances d’automne 2021 ces apprentis journalistes ont pu 
découvrir des œuvres choisies dans la collection du FRAC autour de la 
thématique Pas Touche ! , explorer les démarches des artistes et concevoir 
eux-mêmes l’ensemble du journal Biscoto, rubrique par rubrique. 

à l’exposition…
Ce numéro spécial du magazine Biscoto, qui relate leur aventure de 
reporter de l’art contemporain, fera office de guide de visite de l’exposition 
Pas Touche ! et l’accompagnera dans son itinérance sur le territoire de 
Nouvelle-Aquitaine à partir de mars 2022. Première étape : la Médiathèque 
de La Canopée, à Ruffec du 16 mars au 20 avril 2022 après une première 
présentation au FRAC Poitou-Charentes, site de Linazay (8 novembre 2021 - 
25 février 2022).

Pas Touche !
8 novembre 2021 - 25 février 2022

Jérémie Bennequin | Michel Blazy | Dector & Dupuy | Alex Hubbard  
Peter Klasen | Natacha Lesueur | Dalibor Martinis | Regina Möller  
Kirsten Mosher | Émilie Perotto | Alexandra Pouzet

œuvres de la collection du FRAC Poitou-Charentes

Clin d’œil aux interdits classiquement énoncés dans les lieux d’art, le thème 
de l’exposition permet d’aborder de nombreux sujets de société : fragilité et 
préciosité ; consentement, respect et intimité ; propriété privée et partage ; 
dégoût, saleté ; normes culturelles et tabous ; hygiénisme et santé publique ; 
craintes et a priori...

Exposition ouverte 
pour les groupes, sur rendez-vous
visite gratuite
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Pas Touche ! : une injonction liée au corps et à la sensibilité
 « Pas touche ! » est une expression qui pose d’emblée une limite. C’est un 
ordre face auquel l’éventualité d’une transgression laisse planer la menace 
d’une sanction. La formule se réfère d’abord à la sensibilité, qui passe par le 
toucher, et impose instantanément une distance nécessaire d’avec quelque 
chose de séparé de soi.  
Le sens du toucher est un des premiers acquis, bien avant l’apparition du 
langage. Le rapport au corps passe par la sensation immédiate d’un monde 
qui se donne d’abord à toucher avant d’être pensé. 
« Pas touche » renvoie à l’idée de maladresse face à des objets que l’on peut 
casser mais aussi à la notion de propriété : nul n’a le droit de toucher ce qui 
n’est pas à lui.

Pas Touche ! est aussi affaire de normes culturelles 
Le rapport au sens s’enracine dans le corps et renvoie à l’intimité. Pas 
Touche ! en ce sens peut exprimer la préservation nécessaire d’une zone 
d’intimité à respecter pour toute personne qui a décidé qui peut ou ne peut 
pas la toucher.  
Pour autant cette zone d’intimité n’est pas normative et peut fluctuer d’un 
individu à l’autre voire d’une culture à l’autre. Ainsi, alors que dans certains 
pays on s’enlace et on s’étreint sans réserve, d’autres mœurs à l’inverse 
peuvent défendre la pudeur d’une distance honorable. 
Le rapport à la propriété peut lui aussi varier en fonction des civilisations ou 
des régimes politiques et perdre toute notion de sacré si l’on fait primer la 
collectivité sur l’individu.

Pas Touche! pour protéger...
Au-delà des limites à poser il est aussi question de protection et d’éducation. 
Les parents qui veulent préserver leur enfant des dangers répéteront cette 
phrase à de multiples occasions face à maints périls potentiels (le feu, les 
produits ménagers toxiques, les prises électriques..) car l’injonction n’appelle 
aucune discussion mais seulement une obéissance absolue face à l’urgence 
du danger. 

... et rappeler le droit légitime
Pas besoin de verbe, l’impératif sous-tend un nécessaire respect des règles 
qui a des implications morales et politiques. 
Dans les années 80 l’association « Touche pas à mon pote » s’est évertuée à 
lutter contre toutes les formes de racisme et de discriminations. Aujourd’hui 
ce devoir de protection s’étend à toute forme d’abus, et tend à lutter contre 
les violences faites aux femmes ou aux enfants. De manière plus grave 
l’expression peut ainsi renvoyer au respect des personnes et à la protection 
de l’enfance contre la maltraitance, qu’elle soit disciplinaire ou simplement 
violente. Par extension « pas touche » peut aussi se dire pour des idées et 
valeurs (pas touche à la république, à la démocratie, à la laïcité, …) mais 
aussi pour tout combat que l’on juge essentiel, à l’instar de campagnes de 
préservation de l’environnement qui scandent le slogan « touche pas à ma 
planète ! »   

Une expression qui a aussi du sens dans le domaine de l’art
Majoritairement pour des raisons de conservation et de protection des 
œuvres, la mention « Ne pas toucher » est fréquente dans les musées et 
invite le spectateur à se tenir à distance et à regarder de manière purement 

Les 
théma-
tiques 
de l’ex-
position
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Les 
œuvres

contemplative les œuvres qui s’offrent à son regard. Cependant, l’art 
contemporain brouille parfois ces directives en incitant au contraire le 
visiteur à toucher et manipuler des œuvres pour en faire une expérience 
sensible.  « Pas touche » donc, mais avec des nuances, qui au-delà de la 
simple interdiction vise surtout à éduquer ce sens du toucher. 

Dalibor Martinis
Né en 1947 à Zagreb, Croatie, où il vit.

Art guard
1976

4 photographies noir et blanc 
18 x 25 cm chacune
collection FRAC Poitou-Charentes

En 1976, invité avec les jeunes artistes de sa génération, à confronter ses 
œuvres à celles de la collection du Musée de Zagreb, Dalibor Martinis 
propose une performance. Dans l’exposition Confrontations il officie comme 
gardien, montant la garde devant des œuvres d’art qu’il estime digne 
d’être surveillées. Mais ce faisant il obstrue partiellement leur visibilité, au 
détriment du spectateur. Cette série de quatre photos le montre en uniforme 
et en action. 

Dector & Dupuy

Courts privés (dédommagements)
2016

plaque d’aluminium gravée et 
photographie contrecollée sur aluminium
70 x 50 cm chaque
collection FRAC Poitou-Charentes

Michel Dector et Michel Dupuy sont deux artistes français nés en 1951 et 
1949. Ils ont travaillé ensemble durant de nombreuses années.

Dector & Dupuy aiment arpenter les villes à la recherche de traces 
d’interventions à priori insignifiantes de leurs habitants dans l’espace public : 
graffiti, plaque commémorative, oreiller abandonné, tas de pierres, rond-point …
Si les artistes ne semblent pas posséder de médium privilégié (peinture, 
photographie, installation, performance), ils pratiquent en revanche un seul 
territoire de recherche : l’espace public urbain, lieu des représentations 
sociales tant conventionnelles que marginales. Constatant l’impossibilité 
d’une approche globale de la société, ils se concentrent sur des 
épiphénomènes témoignant d’abandons, d’absences, de luttes… Des 
objets visibles de tous mais non considérés. Au travers de leurs visites et 
expositions, Dector & Dupuy visent à souligner leur valeur politique tout en 
se prémunissant du jugement moral par l’usage de l’humour et de la fiction

Pistes de réflexion :

• la performance
• le statut de l’œuvre
• l’institution «musée»

Interdiction de 
toucher à quelque 
chose : protection, 
mise à distance
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En 2016 le FRAC Poitou-Charentes les a invités pour réaliser une exposition 
de leur travail. Ils ont exploré la ville d’Angoulême et ses environs et ont créé 
des œuvres à partir de ce qu’ils y ont vu. Au cours de leurs déambulations, ils 
ont collecté des éléments qu’ils ont ensuite exposé tels quels (ready-made) 
ou qui sont devenus des peintures, vidéos, sculptures...
Certaines appropriations sont sans conséquence (hérisson écrasé, reste 
de voiture calcinée…) d’autres induisent parfois des actes clandestins. Les 
artistes s’attachent alors à rendre ce qu’ils ont subtilisé et pratiquent le 
dédommagement.

L’œuvre Courts privés (dédommagements), est composée d’un panneau 
d’affichage qui contient des inscriptions gravées dans le métal, raturées, 
échange supposé entre des habitants mécontents de ne pas avoir accès 
aux courts de tennis et des employés de la cimenterie à qui ils étaient 
réservés. Dector & Dupuy l’ont prélevé sur la porte des terrains de tennis de 
la cimenterie Lafarge à La Couronne et en guise de dédommagement, l’ont 
remplacé par une tôle neuve de même dimension et ont pris une photo, qui 
représente la deuxième partie de l’œuvre.

Michel Blazy 
né en 1966 à Monaco.

Sans titre (Derviches tourneurs)
1993

sacs plastiques blancs
dimensions variables
collection FRAC Poitou-Charentes
©Paris, ADAGP

Sans titre (Toile d’araignée)
1995

colle à chaud
dimensions variables 
collection FRAC Poitou-Charentes
©Paris, ADAGP

Plantation de lentilles, sculptures de purée de carotte ou de brocoli, 
massif de papier toilette rose, les œuvres de Michel Blazy sont fragiles et 
discrètes, éphémères et périssables. Comme « presque rien », issues d’un 
travail qu’il qualifie plus volontiers d’activité modeste et domestique, les 
oeuvres de Michel Blazy résultent pourtant d’un geste lent, méticuleux et 
particulièrement ingénieux qui consiste à faire des formes avec le minimum 
possible en choisissant les matériaux les moins aptes à construire et à 
s’imposer. 
Une fois qu’il en a déterminé le procédé de réalisation, ses œuvres sont à 
« bricoler » soi-même, en suivant une vidéo mode d’emploi ou une notice 
explicative. Vous pouvez ainsi prendre une éponge, y insérer des graines de 
lentilles, jeter le tout dans une fontaine publique, et attendre la germination 
qui la transformera en une île miniature : modeste et poétique coin de 
paradis offert aux oiseaux et aux passants. Ou alors, comme pour Sans titre 
(Derviches Tourneurs), prendre des sacs plastiques blanc, les nouer au 

Pistes de réflexion :

• archéologie du quoti-
dien : chercher, observer, 
repérer, capturer, filmer, 
photographier, recenser.
•art militant, engagé, 
politique.
• rôle de l’artiste dans la 
société.
• le jeu, l’ironie, la déri-
sion.
• espace public et espace 
d’exposition.
• l’écriture, le texte, la 
graphie, la relation entre 
les mots, le sens et la 
portée des mots.
• la ville comme maté-
riau artistique
• tags

Pistes de réflexion :

• notion d’éphémère, de 
précarité, de fragilité
• utilisation de matériaux 
« pauvres », humbles, 
domestiques : savons, 
papier-toilettes, essuie-
tout, bouteilles en plas-
tique...
• utilisation de végétaux 
et d’aliments ; matériaux 
vivants qui évoluent dans 
le temps (pourriture, 
moisissure).
• anti-spectaculaire, 
légèreté, invisibilité

Œuvres intangibles 
et protocolaires
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moyen d’un élastique, évaser la robe des « derviches tourneurs » qui comme 
par enchantement tiennent alors debout, et les disposer sur le sol : ils se 
mettront à danser dans l’espace, au moindre courant d’air.
Pour Sans titre (Toile d’araignée), tisser (voire tricoter) vous-même au 
pistolet à colle une toile d’araignée géante, piège aussi invisible qu’inefficace, 
dentelle de lumière aux ombres dansant sur les murs. À moins qu’elle ne soit 
un piège pour le visiteur ? 

Éprouver les limites d’un nouveau matériau, découvrir une technique inédite, 
révèle chez cet artiste, une attitude discrète qui procède d’une forme de 
résistance passive aux systèmes qui prônent la rapidité, l’efficacité, le 
spectaculaire. S’il préfère la fragilité à la pérennité en art, sa déliquescence 
plutôt que sa conservation, c’est sans aucun cynisme. Son expérimentation 
ingénieuse et poétique de la merveilleuse banalité du monde, traduit une 
attention toute particulière à l’ordinaire qui, aussi insignifiant soit-il, peut 
exister.

Alexandra Pouzet
Née en 1975

Nature humaine
2009 - 2011

photographie, tirage jet d’encre fine art sur 
papier Hahnemühle Pearl
50 x 50 cm
collection FRAC Poitou-Charentes

Ce portrait est tiré d’une série de 36 photographies qu’Alexandra Pouzet a 
réalisé entre 2009 et 2011. 

«Nature humaine pose un regard sur les contradictions d’une recherche 
identitaire dont le corps serait la valeur unique dans nos sociétés 
contemporaines, et l’image de ce dernier, sa finalité. Parfois célébré, parfois 
rejeté, le corps reste le fruit de toutes les attentions. Nous faisons de chaque 
signe que les corps exhibent, des symboles, et nous appréhendons nos corps 
comme les miroirs de nos âmes. Mais ils jouent le rôle d’écrans, de masques, 
de filtres déformant, à l’instar de la photographie dont on pense toujours 
qu’elle est ce mode de représentation qui offre la plus grande fidélité au 
réel. Il crée la confusion entre ce que nous avons et ce que nous sommes, à 
l’instar du portrait photographique dont on pense qu’il nous livre une part de 
la vérité du modèle, comme s’il en était l’alter ego. Sous le règne du regard, 
la surface devient donc le lieu de la profondeur. Le corps n’est aujourd’hui 
plus perçu comme une enveloppe ou comme le vêtement du social et 
du culturel mais bien comme le contenu de l’être, comme son identité. 
Certainement la raison pour laquelle chacun semble faire allégeance à 
l’image qu’il renvoie, parfois dans une forme de tyrannie, toujours dans 
l’affirmation d’une liberté, voire d’une libération. 
Ce travail photographique montre donc des corps et questionne cette sorte 
de bricolage permanent de l’homme avec sa nature, avec la nature. Le corps 
animal et le corps végétal, eux aussi, semblent avoir étés récupérés et 
transformés en des supports de ces revendications identitaires, en le sceau 
de l’humain sur la nature.»
Alexandra Pouzet

Pistes de réflexion :

• le portrait
• le corps
• le genre
• l’identité

Le rapport au 
corps, l’intimité, 
les normes 
culturelles
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Alex Hubbard
Né en 1975 à Toledo (Oregon, USA).
Vit et travaille à Los Angeles.

Dos nacionales
2008

vidéo couleur, son
3’30’’
collection FRAC Poitou-Charentes

Mêlant peinture, collage et trucages d’animation, Alex Hubbard réalise des 
performances filmées. Ses vidéos sont réalisées à la manière des shows 
télévisés que constituent les émissions de cuisine ou les tours de magie 
et se déroulent comme un dessin animé ménageant coups de théâtre et 
suspense.
La vidéo semble avoir sa propre logique et son propre rythme, chaque 
événement entraînant le suivant, qui à son tour pervertit ou annule le 
précédent et ainsi de suite. Le son, monté en post-production, vient 
surenchérir du côté du burlesque et dramatiser ce qui se passe à l’écran. 
Le personnage principal, c’est la peinture, qu’elle défile à l’image dans son 
histoire (collage, zip, drippings, recouvrements, pliages, trouées…) ou qu’elle 
montre la « cuisine » de l’atelier, le bricolage, l’accident, la trouvaille, le 
repentir et le ratage.
En constante évolution formelle, cette vidéo déroule un art en train de 
se faire, un processus créatif basé sur l’expérimentation sans crainte de 
bonnes surprises ou d’échecs dans la fugacité des formes qui apparaissent. 
En témoigne le cadrage de l’image qui, s’il dessine un cadre au tableau, 
permet également de se concentrer sur les mains de l’artiste : il s’agit de 
faire voir tout autant que de voir faire.

Jérémie Bennequin
Né en 1981. Vit et travaille à Paris.

éléments de la série Ommage
depuis 2008

collection FRAC Poitou-Charentes

Depuis 2008, Jérémie Bennequin pratique le gommage quotidien de pages 
de livres, s’attelant plus particulièrement à effacer l’œuvre de Marcel 
Proust À la recherche du temps perdu. Pratique discrète, il se consacre 
consciencieusement à cette «désécriture», manipulant assidûment le 
côté bleu de sa gomme. L’effacement varie. Tantôt partiel - graduellement 
qualifié «d’estompage», «ruine» ou «palimpseste», tantôt intégral - nommé 
«radical». Un acte autant destructeur que créateur, situé au croisement de 
l’hommage et du gommage, d’où le titre générique : Ommage. Une question 
se pose : comment rendre visible cette pratique solitaire et recluse qui 
consiste justement à dérober, voire rendre invisible ? L’ensemble constitué 
(des livres d’artiste - recueils en fac-similé des pages effacées, une diffusion 
du son produit par l’activité du gommage, des photographies, une méthode 
rédigée par l’artiste pour nous prodiguer les conseils d’un bon gommage) 
démontre l’ambiguité d’une entreprise visant l’immatériel et produisant de 
nombreux artefacts.

Pistes de réflexion :

• l’objet du quotidien 
dans l’art
• les gestes de l’artiste
• dévoilement du proces-
sus de fabrication
• performance artistique, 
l’art en train de se faire
• l’atelier
• art vidéo

Pistes de réflexion :

• la mémoire, le souvenir
• l’effacement, la dispari-
tion, la perte
• le visible et l’illisible
• la destruction créatrice
• l’hommage, la célébra-
tion
• le geste de l’artiste, la 
démarche artistique
• l’exercice quotidien, le 
rituel
• la performance, ses 
traces, le témoignage
• la répétition du geste, 
l’obsession, l’absurde.

Le rapport au 
toucher, au tactile
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Peter Klasen
Né en 1935 à Lübeck (Allemagne). 

Camion bâché
1977

acrylique sur toile
81 x 100 cm
collection FRAC Poitou-Charentes

Pionnier de la Figuration Narrative, Peter Klasen développe de façon 
obsessionnelle et critique un travail pictural caractérisé par une 
réappropriation de la photographie. Klasen peint en gros plan, frontalement, 
sans arrière-fond, grilles, barrières, portes cadenassées, wagons et bâches 
de camions. « Visionneur de la maladie urbaine » (Alain Jouffroy), Klasen 
dénonce les ambiguïtés du progrès et de la technologie. « Mon rapport à la 
ville est conflictuel, donc productif : il débouche sur des réponses créatrices. 
En repérant les objets de notre environnement, en les arrachant à leur utilité 
fonctionnelle et en les traduisant avec les moyens spécifiques à la peinture, 
j’ai développé un langage anti-corps qui résiste à l’agression permanente 
qu’exerce sur moi le monde extérieur. » (Klasen)
Il développe ainsi un langage pictural, aux couleurs vives et aux toiles comme 
« lessivées » par la technique de l’aérographe, qui lui donne une précision 
quasi photographique, presque chirurgicale. Hanté par le développement 
du gigantisme technicien et par la réalité de l’éclatement urbain, dont il 
souligne la froideur, la dureté, le caractère traumatisant, en même temps que 
l’irrépressible efficacité, Peter Klasen témoigne des effets pervers de notre 
société, questionnant l’inscription de l’individu dans celle-ci.

Émilie Perotto
Née en 1980 à Nice. Vit et travaille à Paris.

Kurt
2015

fonderie d’aluminium
collection FRAC Poitou-Charentes

Émilie Perotto est une artiste dont les œuvres sont présentes dans la 
collection du FRAC Poitou-Charentes depuis 2009.
Elle pratique une sculpture qui intègre les multiples étapes de sa création, 
exposant de manière ostensible les éléments qui la composent et qui, enfin, 
offre des perspectives d’évolution et des capacités d’adaptation aux divers 
contextes d’exposition.
Ces dernières années, elle oriente plus particulièrement ses recherches 
autour de la définition de la pratique sculpturale. Pour l’artiste, la sculpture 
ne se résume pas à un objet de contemplation ni de collection ; son auteur.e 
ne se réduit pas la plupart du temps à un seul individu ; les compétences 
d’un.e sculpteur.trice ne se bornent pas à son savoir-faire technique ; la 
sculpture est génératrice de situations.

Ainsi, certaines de ses œuvres récentes entrent dans le registre des 
« sculptures d’usage », c’est-à-dire qu’elles sont manipulables. Les utiliser 
permet aux personnes d’accéder à l’expérience esthétique. La sculpture 
d’usage est une sculpture à pratiquer, non pas dans un but fonctionnel, mais 

Œuvre à toucher et 
à manipuler

Pistes de réflexion :

• composition : couleur(s), 
rythme(s), forme(s), 
ligne(s)
• hyperréalisme, simula-
tion, objectivité. Trompe-
l’œil. 
• absence d’humain / 
sujets industriels
• cadrage : gros plan 
(proximité), le fragment – 
le tout, planéité
• mouvement - immo-
bilité
• délégation du geste 
(travail à l’aérographe)

Pistes de réflexion :

• sculptures que l’on 
peut toucher : ici une 
assise
• «sculpture d’usage»
• délégation de la réa-
lisation de la sculpture 
«réseau de soin».
• artiste / artisan
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perceptif : elle engage davantage le corps dans la lecture de l’œuvre qu’une 
sculpture classique et s’appréhende pleinement par le contact physique. 
Ainsi la communion entre la sculpture et celle ou celui à qui elle s’adresse 
est optimum une fois qu’il y a contact.

La sculpture d’usage est donc praticable. La personne qui visite l’exposition 
est invitée à établir un contact avec elle : à la prendre en mains, à bras le 
corps, ou, pour Kurt, à l’instar de Kurt Wallander, le héros d’une série de 
romans policiers de l’écrivain suédois Henning Mankell, à s’assoir sur la 
souche d’un arbre pour méditer… et observer l’exposition d’un autre point de 
vue.

Emilie Perotto invite ainsi les visiteurs à satisfaire leur curiosité souvent 
réprimée dans les lieux d’art : toucher, manipuler, pratiquer des sculptures.

Natacha Lesueur
Née en 1971, vit et travaille à Nice et Paris.

Sans titre
2002

photographie couleur contrecollée sur aluminium,
plastification ultrabrillante
124 x 100 cm
collection FRAC Poitou-Charentes
©Paris, ADAGP

Les préoccupations artistiques de Natacha Lesueur s’articulent autour du 
corps et de l’apparence.
Dans ses premières photographies, l’artiste utilisait des produits périssables 
comme ornement, le corps apparaissant maquillé et accessoirisé.
Sortes de vanités baroques, ses photographies résultent d’un temps de 
préparation et de mise en scène où tout est soigneusement composé et 
arrangé. Dans un étrange mélange de séduction et de répulsion, la beauté de 
ses modèles bouscule et subjugue. À l’heure des manipulations biologiques, 
des procédés de clonage, de la fascination des corps standardisés sous un 
label de beauté, les images de Natacha Lesueur nous rappellent que le corps 
est codifié par les valeurs sociales et que, démaquillé de ces signes, il reste 
démuni, énigmatique et paradoxal.
Pour Sans titre, (2002), des écailles de poisson accessoirisent les paupières 
d’une jeune femme. L’esthétique rappelle celle de la photographie 
publicitaire et permet à l’artiste d’interroger les critères de représentation 
du corps féminin. Qu’il s’agisse d’une Daphné contemporaine aux allures de 
Madone ou d’une sirène, les femmes doivent, ici aussi, résister aux dogmes 
des représentations idéalisées.

Kirsten Mosher
Née en 1963 à La Jolla (Californie, USA).

Antartica Surveillance Miror
1992

miroir de surveillance avec dessin dépoli
diam. 63 cm
collection FRAC Poitou-Charentes

Œuvre entre 
attraction et 
répulsion

Protection de 
l’environnement

Pistes de réflexion :

• la représentation du 
corps féminin
• le maquillage : artifice, 
marqueur de l’identité, 
instrument de séduction
• le corps, l’apparence
• l’image publicitaire
• le portrait
• la vanité
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« Furtivement, innocemment, la terre voyage sous les semelles de 
chaussures, les pneus des voitures et dans le revers des pantalons. Ainsi elle 
passe pour de la poussière, ignorant les frontières. » K.M.

Kirsten Mosher développe dans ses installations une conception élargie de 
l’activité artistique comme moyen de communication entre les individus de 
la planète. Elle questionne les grands thèmes de civilisation qui obsèdent le 
monde aujourd’hui : l’écologie (l’environnement, le partage des ressources 
naturelles), l’économie (la mondialisation et la globalisation), la géopolitique 
(les questions de frontières, d’identités, de nationalismes). 

Antarctica Surveillance Mirror (1992) est une installation qui associe de façon 
significative l’objet « miroir de surveillance » (comme moyen de défense de la 
propriété privée) à la représentation cartographiée du continent Antarctique. 
Installé dans l’exposition, le miroir de surveillance fonctionne de manière 
dissuasive par le simple fait de pouvoir s’y voir et par là même se contrôler. 
La représentation géographique qui y est gravée - une mappemonde vue 
du Pôle Sud - apparaît dans un second temps. Territoire emblématique, 
l’Antarctique est une zone partagée entre les grandes puissances qui y 
effectuent leurs recherches scientifiques et mesurent de la couche d’ozone, 
ainsi que le sanctuaire proposé des baleines. Soulevant l’urgence d’une prise 
de conscience de notre responsabilité quant au devenir de l’environnement, 
l’artiste choisit de montrer ce territoire à travers la représentation abstraite 
qu’est la carte, comme forme d’appropriation du réel, amenant à réfléchir 
sur sa signification politique.

Regina Möller
Née en 1962 à Münich (Allemagne). Vit et travaille à 
New York.

Das war für eine Putz-Reklame. Der Heinz hat diese 
Aufnahme auf der Terrasse von der Oma geschossen. 
Das muß etwas für den Heye Verlag gewesen sein, 
aber ich weiss nicht mehr für welchen Kunden. (Photo 
Heinz Rauner)*
1994

photographie cibachrome
112,5 x 84,5 cm
collection FRAC Poitou-Charentes

Entre fiction et autobiographie, Regina Möller exploite les images issues 
de son enfance. Portraits de famille et photographies publicitaires pour 
lesquelles elle posait enfant, sont mis au même rang. Ici, la légende de 
la photographie ne renvoie qu’indirectement au travail publicitaire de 
valorisation d’un produit commercial ; la seule chose dont se souvient 
l’enfant qu’était alors Regina Möller, est le contexte domestique et 
familial. Le recyclage de ces images qui sont à la fois autobiographiques et 
médiatiques dans le champ de l’art, est un moyen pour l’artiste de contester 
l’instrumentalisation du corps féminin et la surmédiatisation de l’enfance. 
Elle donne ainsi à voir comment la société représente et conditionne par 
l’image et à travers les médias, le rôle et la place que doit y tenir la femme 
(de la petite fille modèle à la bonne ménagère : un cliché ?).

* C’était pour une publicité pour des produits ménagers. Heinz avait pris la 
photo sur la terrasse de ma grand-mère. Cela devait être pour l’agence Heye, 
mais je ne sais plus pour quels clients. (Photo Heinz Rauner)

Pas touche à 
l’enfance

Pistes de réflexion :

• l’installation artistique
• le détournement
• l’artiste engagé, 
reflexion sur le monde ; 
écologie, géopolitique.

Pistes de réflexion :

• l’identité
• la condition féminine, le 
féminisme
• les rôles sociaux 
• les stéréotypes
• la société de consom-
mation
• la liberté, l’émancipa-
tion, l’autonomie 
• l’enfance
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Le 
Fonds
Régio-
nal
d’Art
Con-
tem-
porain
Poitou-
Cha-
rentes

Les Fonds Régionaux d’Art Contemporain sont des collections publiques d’art 
contemporain initiées il y a 35 ans dans le cadre de la politique de décentralisation 
pour permettre une proximité de l’art contemporain dans chaque région de France. 
Chacun des 23 FRAC possède une histoire et une collection qui lui confèrent une 
identité singulière.

Le FRAC Poitou-Charentes s’organise en 2 sites : administration, centre de 
documentation et espace d’exposition à Angoulême ; réserves et espace 
d’expérimentation à Linazay.

Ses missions premières sont :
• de constituer une collection d’art contemporain international par des acquisitions 
régulières d’œuvres ;
• de diffuser cette collection par des expositions, des prêts, des dépôts et des éditions 

• de rendre accessible à tous l’art contemporain par des activités de médiation 
développées à partir de la collection et des expositions.

Tout au long de l’année, le FRAC Poitou-Charentes propose des expositions dans son 
site d’Angoulême. Celles-ci se constituent d’œuvres de la collection (régulièrement 
complétées d’emprunts à d’autres structures et/ou à des artistes) ou d’œuvres 
produites spécifiquement pour le projet.

Les expositions sont ponctuées de rendez-vous gratuits destinés au plus grand 
nombre : conférence, performance, visite accompagnée, atelier pour le jeune public, 
rencontre… 
Le FRAC est fermé pendant les périodes de montage d’expositions, se reporter au site 
internet pour connaître les dates d’ouverture.

Contrairement aux musées ou aux centres d’art, les FRAC ne peuvent être identifiés 
à un lieu unique d’exposition. Leurs collections voyagent en région, en France et à 
l’international. Multipliant les actions en région, ils ont su créer un réseau de partenaires: 
musées, centres d’art ou espaces municipaux, écoles d’art, établissements scolaires… 
Par leur mobilité, les FRAC se définissent comme des acteurs de l’aménagement 
culturel du territoire réduisant les disparités géographiques et culturelles.

63 bd Besson Bey | 16 000 Angoulême
05 45 92 87 01 | info@frac-poitou-charente.org
www.frac-poitou-charentes.org

Facebook : FRAC Poitou-Charentes
Instagram : fracpoitoucharentes
Twitter : @Frac_PC

FRAC Poitou-Charentes | Site d’Angoulême
Horaires : du mardi au samedi et chaque premier dimanche du mois, de 14h à 18h
Jours fériés : se reporter au site internet | entrée gratuite
Pour les groupes : du lundi au vendredi de 9h à 18h sur rendez-vous. 
Merci d’annoncer votre visite au 05 45 92 87 01

FRAC Poitou-Charentes | Site de Linazay
Ouvert en période d’exposition sur rendez-vous uniquement pour les groupes. 
05 45 92 87 01


