
CAC Brétigny Crazy Toads

U+1F573-001
Trou

L’Essonne, marais 
de Boigneville

s.n.
Eau, 500 × 500 m

Boigneville
2022

🕳



Crazy Toads

Entretien—Carlotta Bailly-Borg, Cécile Bouffard et Céline Poulin
Biographies

Carlotta Bailly-Borg
Cécile Bouffard

L’Ǝcole
Plan de l’exposition
Notices
Rendez-vous
L’ABCC du CACB, par Charles Mazé & Coline Sunier
Læ collectiv·f·e, Bye Bye Binary, au Théâtre Brétigny
Remerciements
Informations pratiques

Entretien—Carlotta Bailly-Borg, Cécile Bouffard et Céline Poulin

Carlotta Bailly-Borg et Cécile Bouffard se donnent rendez-vous pour la première fois cet 
hiver dans l’espace du centre d’art. Les artistes invitées partagent un plaisir amusé de la 
matière picturale et le désir d’un usage de celle-ci, débordant du cadre pour devenir porte, 
arme ou encore organes. Appartenant à la même génération d’artistes françaises (nées dans 
les années 1980 et ayant étudié en France), elles ont aussi en commun une appétence pour 
l’échange, la collaboration et le frottement avec d’autres disciplines comme l’architecture, 
la danse ou l’écriture. On retrouve dans leurs travaux respectifs des incursions dans des 
formes de rationalités alternatives à celle de la pensée moderne (la pensée cartésienne qui 
domine les XXe et XXIe siècles), comme le mysticisme, le spiritisme, ou encore la médecine 
douce et des références récurrentes au corps des humain·es. Ainsi bézoards, grenouilles 
ermites, moines copistes ou nœuds intestinaux s'immiscent sur les murs du centre d’art. 
Leurs peintures, sculptures ou bas-reliefs agrippés à l’espace du CAC accueillent les pra-
tiques artistiques libres de l’Ǝcole.

Céline Poulin: Pourriez-vous nous parler de la façon dont vous 
produisez de nouvelles œuvres? Comment naissent vos 
réalisations—par l’idée, par le faire, par l’accumulation 
de références? Commencez-vous par le dessin ou l’as-
semblage par exemple? La méthode est-elle toujours 
la même ou les différentes techniques influencent-elles 
votre manière de penser l’œuvre?

Carlotta Bailly-Borg: À l’atelier, je suis entourée de références, 
surtout des images. Les processus varient un peu d’un 
médium à l’autre. Mes peintures sur toile et sur verre 
naissent souvent de dessins, mais cela reste assez spon-
tané. Je ne fais pas de croquis préparatoires précis, ce 
sont plutôt des esquisses rapides. Quant à ma pratique 
de céramique, surtout des bas-reliefs, c’est beaucoup 
plus intuitif: j’ai une idée de base et le croquis se fait à 
même la terre.

CP Cet empilement d’iconographies quelles formes prend-il? 
Ces images sont-elles accrochées autour de toi dans ton 
atelier ou stockées dans ton ordinateur?

CBB J’en ai en grande quantité dans mon ordinateur, mais elles 
sont également présentes physiquement: à la fois au mur, 
sur lequel des images s’accrochent et se décrochent, mais 



aussi dans les livres que j’ai à l’atelier, qui s’ouvrent et se 
ferment en permanence.

CP Cécile, tu utilises aussi des images comme sources pour 
commencer à créer.

Cécile Bouffard: Oui, j’ai une grosse banque iconographique, 
constituée d’images glanées un peu partout. J’ai une 
masse énorme de captures d’écran, de choses que j’ai 
regardées ou cherchées, et que je rassemble toutes au 
même endroit sur mon ordinateur: œuvres d’art de toutes 
les périodes—peintures, enluminures, objets issus du folk-
lore en général. À chaque fois que je commence à réfléchir 
à des nouvelles pièces, je vais voir cette banque. Je pars 
également de mots ou d’expressions récupérés ici ou là, 
c’est très important pour moi. J’associe ces éléments de 
langage à des petits dessins réalisés à partir de cette 
banque d’images. Je fais des liens entre les symboles 
que contiennent ces formes et/ou ces expressions. Puis, 
j’étire les formes en faisant des dessins sur papier que 
j’accroche ensuite au mur. Ces formes deviennent ensuite 
des sculptures.

CP Si pour les sculptures, la forme dessinée prend du volume 
avec tout le travail de découpage et de ponçage du bois 
qui va lui donner une matière, comment procèdes-tu 
quand tu fais du dessin directement sur le mur?

CB Quand je prépare une exposition, je fais souvent des cro-
quis de l’espace en perspective, puis j’y projette des des-
sins. La plupart du temps, mes réalisations ressemblent 
beaucoup à ce que j’ai projeté en dessin. Je pense rare-
ment mes pièces en dehors d’un contexte de monstration.

CP Carlotta, ce rapport à l’espace me semble différent sui-
vant les œuvres que tu produis. J’ai l’impression qu’il y a 

deux directions différentes dans ton travail: des œuvres 
qui semblent se suffirent à elles-mêmes et des œuvres 
qui ont un rapport très net à l’architecture, notamment les 
peintures sur verre ou ce que tu produis au mur, comme 
pour cette exposition au CAC. Est-ce qu’on peut dire que 
tu produis différemment, dans ces deux optiques?

CBB Je ne le pense pas vraiment comme ça, mais c’est vrai 
que c’est lié aux espaces. Lorsque je préparais l’exposition 
«Poésie prolétaire» à la Fondation Pernod Ricard (2019), 
les peintures sur verre sont devenues perpendiculaires au 
mur, c’était ma première tentative de décoller les œuvres 
des cimaises. Ensuite, pour «Futur, Ancien, Fugitif» au 
Palais de Tokyo (2019), je me suis dit que des peintures 
moyen format allaient être complètement perdues, donc 
j’ai fait des formes autoportantes, des paravents de verre. 
Je fonctionne un peu par périodes. Après avoir fait des 
séries de grandes peintures sur verre de deux mètres, 
j’ai plutôt envie de revenir à des formats plus petits, que 
je peux déplacer moi-même! Pour l’exposition du Prix 
Fondation Pernod Ricard [«Bonaventure (Trafiquer les 
mondes)», 2021], c’était encore un peu différent. J’avais 
envie de casser l’idée d’un mur par artiste donc j’ai voulu 
essayer de construire des éléments architecturaux pour 
modifier l’espace, alors qu’en général je m’adapte plutôt 
au lieu. Au CAC, c’est un peu les deux: je présente des 
formats assez classiques de dessins sous verre et une 
peinture murale.

CP Quand tu décides de faire la première série des moines 
copistes, la penses-tu déjà dans l’espace d’exposition ou 
as-tu cette idée parce que cela correspond à ton envie 
du moment, en dehors du dispositif d’exposition?

CBB J’ai pensé cette série hors dispositif d’exposition, j’aurais 
pu la montrer ailleurs. J’y réfléchissais depuis quelques 



mois mais je ne savais pas où cela aller mener. Depuis 
quelques années, je fonctionne plutôt par séries, alors 
que ce n’était pas du tout le cas avant. Pour les moines 
copistes, je savais que j’avais envie de réaliser une série et 
d’utiliser cette nouvelle technique de transfert de photo-
graphies. C’est donc devenu ces sortes de face-à-face sur 
toile entre des moines et des fleurs séchées, qui rejouent 
le format du livre ouvert.

CP Tu parles de séries, et il me semble que toi, Cécile, tu 
utiliserais plutôt le terme de «familles». J’ai vraiment 
cette impression d’intimité entre tes pièces, un côté très 
organique dans leur succession.

CB Quand je suis invitée à faire une exposition sola, j’imagine 
une sorte de scène. Les pièces entre elles sont témoins 
les unes des autres, elles créent un relief, à la fois vertical 
et horizontal, et un paysage se dessine. Cela s’adapte à 
chaque fois, et j’aime bien produire des nouvelles pièces 
pour chaque exposition. De la même manière, lorsque 
je suis invitée à participer à une exposition collective, 
j’essaye de me caler à un endroit (un coin, un côté…), en 
prenant en compte l’architecture. Dans tous les cas, les 
pièces se touchent, se répondent, elles entretiennent des 
liens entre elles. Il y a des éléments qui glissent de l’une à 
l’autre. C’est un langage en un sens. Par exemple, à l’ate-
lier, cela m’aide d’être en présence de plusieurs œuvres 
anciennes pour en créer une nouvelle.

CP Il me semble que cette relation d’intimité aux œuvres 
est quelque chose que vous partagez. Cécile, tu as une 
affection pour tes pièces et toi, Carlotta, j’ai l’impression 
qu’il y a quelque chose de similaire avec tes petits person-
nages. Quand je vois tes tableaux j’ai cette sensation de 
proximité entre toi et elleux, comme si tu les aimais aussi.

CBB Oui c’est vrai, c’est un peu la famille, et en même temps, j’ai 
l’impression qu’il y a aussi quelque chose qui ne m’appar-
tient pas tout à fait, comme si les œuvres avaient une cer-
taine autonomie. Étant donné que ces personnages sont 
devenus un motif, presque un langage, c’est comme s’iels 
étaient indépendant·es de moi. Je me décharge un peu du 
sujet, mais c’est sûr que passer quelques mois avec une 
communauté de moines à l’atelier, ça crée des liens (rires)! 
Je ne sais pas si c’est le cas de tou·tes les artistes…

CP Je ne pense pas. Ça dépend peut-être du sujet. Vos œuvres 
impliquent beaucoup le corps, de manière figurative 
pour Carlotta et de manière plus abstraite et séquencée 
pour Cécile, qui se focalise sur les organes. La présence 
du désir, du contact, de la relation entre les corps est 
très prégnante.

CB C’est une façon de s’amuser, de s’infiltrer…

CBB De se contaminer aussi.

CB Il y a aussi quelque chose d’un peu malin dans les associa-
tions de formes ou dans les attitudes de tes personnages 
Carlotta.

CBB C’est vrai que c’est un paramètre important: dans mes 
œuvres, je représente des formes qui me font rire.

CP Justement, parlons de la présence de l’humour dans vos 
travaux. Carlotta, il y a du grotesque dans tes person-
nages, qui font des choses bizarres (se reniflent les fesses 
par exemple). Chez toi Cécile, il y a des blagues cachées 
dans certaines formes, ou dans le positionnement des 
œuvres. J’ai l’impression que c’est en lien avec le fait que 
vos œuvres ont plusieurs niveaux de lecture. On y per-
çoit de l’humour, mais aussi des choses angoissantes 



parfois. Est-ce important pour vous qu’il n’y ait pas de 
message figé?

CBB Oui, c’est primordial qu’il y ait plusieurs strates de lecture.

CB Et cela laisse le temps. J’aime que les choses ne soient 
pas directes, pour les spectateur·rices, mais aussi pour 
moi. Cela me plaît de partir d’une idée, de la projeter, puis 
de la flouter au fur et à mesure en ajoutant des signes 
compréhensibles, mais qui s’auto-court-circuitent dans 
une forme finale que l’on peut tout de même appréhender.

CP Tu veux dire qu’il y a un effet d’aller-retour permanent 
entre une forme qu’on comprend et des éléments moins 
évidents qui vont se mêler dans la lecture de l’œuvre?

CB Oui, je suis attachée au fait qu’il ait toujours un léger 
court-circuit, un entre-deux. Si un élément est trop défini 
ou trop évident, j’essaye de le mettre de côté et de l’ame-
ner ailleurs.

CBB Moi aussi je crois. Tant sur la forme que sur le fond, cela me 
dérange si c’est trop clair. Je ne sais pas si «ambigu» est 
le bon terme, mais j’aime bien que ce ne soit pas évident, 
que ce soit trouble.

CP C’est une manière de laisser læ spectateur·rice se projeter 
aussi.

CB Oui, laisser le temps, ne pas se précipiter.

CP Il y a tout de même des histoires dans vos œuvres, qu’elles 
soient contenues dans la forme ou dans les représenta-
tions. Pourriez-vous chacune nous parler de ces récits 
qui habitent vos travaux ou vos expositions?

CB Je m’intéresse surtout à des figures ou des comporte-
ments, que j’injecte ensuite dans les pièces et dans ces 
scènes que sont les expositions. Les titres sont égale-
ment très importants, et participent de cette dimension 
narrative. Par exemple, l’exposition que je présente à 
La Salle de bains (Lyon) s’appelle «Basket Case», ce qui 
veut dire «cas désespéré». Cette expression est née aux 
États-Unis à la fin de la Première Guerre mondiale pour 
parler des soldats amputés qui devaient être rapatriés 
dans des paniers. Des corps considérés comme inutiles 
en somme. Aujourd’hui, elle est utilisée pour parler d’une 
personne que la société juge inutile, voire d’un «parasite». 
J’ai construit l’exposition autour de cette idée de transport 
de figures en marge (l’ermite, læ folle·fou, le parasite…), 
qui sont toujours liminaires, au seuil de quelque chose, en 
mouvement constant autour de la société, qu’iels aient 
été mis·es à l’écart ou qu’iels se soient isolé·es elleux-
mêmes. La première salle s’appelle «colporte», en réfé-
rence aux colporteur·euses toujours en mouvement et la 
deuxième «asile!», un endroit où on isole les folles·fous 
mais qui est aussi un refuge. À chaque fois, les pièces et 
les expo sitions comportent ce genre d’histoires.

CBB Je me reconnais un peu dans le rapport de Cécile à la 
narration dans le sens où elle est présente par ramifi-
cations, une histoire en amène une autre… Tu parlais de 
colporteur·euses, et à un moment je me suis intéressée 
à la littérature de colportage, notamment la collection 
intitulée «la bibliothèque bleue», apparue en France au 
XVIIe siècle. C’était le Do It Yourself de l’époque, les livres 
rassemblaient des conseils en tous genres: de beauté, 
de réparation… Cette littérature était anonyme, les 
imprimeur·euses réinjectaient et modifiaient les recettes, 
et les colporteur·euses amenaient ces livres dans les 
campagnes. Cela n’a pas nourri mon travail directement, 
mais plutôt mon fantasme de copier des histoires. J’aime 



manière manuscrite. Ce n’est pas tant le côté religieux qui 
m’intéresse mais surtout le fait de copier, d’user, de reco-
pier. Cela m’amuse de les mettre en scène: ils sont très 
concentrés mais ils se laissent aussi distraire, se lèchent 
l’orteil ou la page d’un manuscrit par exemple. Enfin, je 
vois aussi une mise en abyme un peu ironique dans cette 
pratique: je représente des moines recroquevillés sur des 
pages de livres en étant moi-même recroquevillée dans 
mon atelier.

CP Vous êtes reliées par un intérêt pour les personnalités 
marginales et pour une alternative à la pensée moderne, 
rationnelle, cartésienne. Cela peut s’exprimer par l’orga-
nique, faire référence au mysticisme ou à des formes 
de connaissance alternative, comme l’herboristerie, la 
sorcellerie ou même la folie. J’interprète cela comme une 
sensibilité à un savoir féministe, par les marges, qui s’op-
pose au savoir médical et scientifique, fortement relié au 
patriarcat. Qu’en pensez-vous?

CB C’est très bien dit. Par exemple, quand je parle de «folie», 
je fais référence aux personnes en marge, pas à la folie 
telle que définie par les normes, la bourgeoisie, l’État. 
Je m’intéresse à la folie en tant que somme de com-
portements bizarres du quotidien, qui sont transgres-
sifs et résistants, et non pas à son analyse médicale ou 
psychanalytique.

CP Au centre d’art, on travaille beaucoup sur la question 
du commun. On réfléchit à nos processus de travail en 
groupe, aux mécanismes de circulation entre nous et avec 
les autres usager·ères. Est-ce que la collaboration est 
importante dans vos pratiques?

CBB Je ne collabore pas dans ma pratique d’atelier, mais ça 
m’arrive ponctuellement pour des projets spécifiques 

aussi l’idée d’anonymat, le fait qu’on ne sache pas qui a 
rajouté quelle bribe d’histoire à quel moment. Cela a peut-
être mené à la série des moines copistes.

CP Est-ce que tu peux nous raconter ce qui t’a amenée à cette 
série des moines copistes justement, quelle(s) histoire(s) 
te racontes-tu quand tu crées ces œuvres, avec ces per-
sonnages qui sont en train d’écrire et font parfois d’autres 
choses, et les fleurs qui leur sont associées?

CBB J’ai un herbier depuis que je suis enfant, et presque tous 
mes livres contiennent des fleurs séchées que je glane 
quand je me promène. Cela ne m’intéressait pas de 
peindre ces fleurs, je voulais qu’elles soient plus grandes 
que nature donc j’ai exploré la technique de transfert: 
je photographie les fleurs, je les agrandis et je les repro-
duis. Ces fleurs séchées (ici, de la «monnaie du pape», 
ou «lunaire») racontent la reproduction, la propagation, 
une certaine fertilité de la nature qui se télescope avec les 
moines, qui ont fait vœu de chasteté. La représentation 
des moines est en lien avec mon intérêt pour les manus-
crits anciens, que je vais consulter sur des sites de biblio-
thèques. J’y découvre des iconographies qui m’inspirent, 
et que j’utilise parfois formellement dans mes peintures, 
comme des sortes de bribes de référence ou de narra-
tion. Jusqu’à présent, je représentais surtout des corps 
non-binaires. Ce qui est nouveau avec les moines c’est que 
ce sont des corps d’hommes vieux, bedonnants, lubriques, 
mais qui portent la tonsure, un signe de renonciation à la 
séduction. Je trouve qu’ils ont un côté androgyne, sur-
tout dans la dernière série. Ils sont devenus comme un 
motif, je les ai usés à force de les représenter. J’aime le 
parallèle qui se crée entre une certaine uniformité—par 
leurs habits et leurs tonsures notamment—et quelque 
chose d’unique en même temps, parce que ce sont des 
personnes qui copient des choses existantes, mais de 



et ça me plait. Par exemple, dans le cadre d’une carte 
blanche à laquelle j’étais invitée, j’ai fait une édition en 
collaboration avec mon amie Margaux Schwarz, qui est 
artiste et médium. Sa pratique médiumnique est une 
forme de déambulation avec des images, un peu comme 
l’hypnose. L’objet final, le livre, contenait la retranscription 
des séances réalisées pendant un an.

CB La collaboration ne se passe pas seulement dans le tra-
vail, c’est aussi la manière dont tu considères tes ami·es 
par exemple. Tout à l’heure, on a utilisé le mot «famille», 
et pour l’exposition au CAC, on a fait appel à Yamil Farah, 
un ami, pour faire les poufs.

CP Cécile, tu ne collabores pas pour tes sculptures, mais tu 
as des projets collectifs, comme La Gousse, un collectif 
de cuisine lesbienne, ou VNOUJE, une revue d’épopée 
lesbienne. Ce sont des itérations d’autres pratiques, qui 
sont collaboratives, et ton travail s’inscrit aussi dans cette 
carte de relations.

CB Oui, je gravite dans une communauté queer, LGBTQIA+, 
dont tu fais aussi partie Carlotta. Cela peut sembler un 
peu cliché, mais on partage une façon de voir les choses, 
une vision politique, et cela produit une émulation quand 
on est ensemble.

CP Je pense que c’est important de se dire qu’on ne crée 
pas tou·tes seul·es dans une bulle mais qu’il y a tout un 
réseau de relations—artistiques, amicales, dans des ate-
liers pédagogiques…—qui nourrit le travail. Vous avez 
déjà présenté vos œuvres dans une exposition commune 
(«Your Friends and Neighbors» à High Art à Paris en 2020) 
mais vous n’aviez jamais vraiment collaboré. Comment 
avez-vous vécu cette expérience commune? De quelle 

manière pensez-vous que la présence des œuvres de 
l’autre influence les vôtres?

CB C’est comme si on allait au camping ensemble!

CBB On fait partie de la même famille disons, mais on ne se 
connaissait pas vraiment dans le travail.

CP C’est vrai que quand je vous ai invitées, je ne savais pas 
que vous étiez dans un cercle d’ami·es commun·es, mais 
je voyais des liens très clairs entre vos pratiques, ça me 
paraissait sensé de les faire se rencontrer.

CB On a un langage commun aussi en dehors du travail 
même si nos travaux sont très différents. On se connait 
depuis un bout de temps, on s’entend bien mais là, on se 
rencontre vraiment par le travail, ce qui permet d’avoir 
d’autres discussions, et on se rend compte qu’on fait les 
mêmes blagues, qu’on a des références et des intérêts en 
commun… C’est plaisant, la communication et le partage 
d’idées se font naturellement. On a aussi des procédés 
de travail similaires donc on se comprend assez rapide-
ment. Dans l’espace, j’ai l’impression que nos œuvres vont 
s’accueillir, se projeter, nos travaux le permettent, ils sont 
déjà compatibles.

CP Est-ce que vous pouvez nous parler du titre de l’exposition, 
«Crazy Toads»?

CB La figure du crapaud, des batraciens en général, m’in-
téresse beaucoup. Ce sont des êtres moches mais fas-
cinants en même temps. Leur peau est dégueulasse, 
ils bavent, sont visqueux, ont des gros yeux… Ce sont 
des figures qui regardent, qui sont comme des témoins. 
Le crapaud est associé à énormément de symboles 
et de mythologies. Ce n’est pas pour rien qu’on l’a mis 



réalisées par Robin Nicolas. C’est peut-être le côté coup 
de fouet dans ce paysage mou.

CP L’exposition va accueillir des activités pédagogiques et 
artistiques amateurs, des pratiques libres qui reposent sur 
une expérimentation personnelle mais vont se baser sur 
vos techniques et sujets de travail. Est-ce que cela vous 
a semblé naturel d’intégrer ces questions de pédagogies 
alternatives et d’expérimentations communautaires?

CBB J’ai fait ma scolarité à l’école Decroly, une école à péda-
gogie active à Paris, donc j’ai grandi avec ces idées de 
partage, d’autonomie, d’échanges de savoir et d’inclu-
sion. Ce sont des notions qui me parlent et me semblent 
naturelles. L’invitation à intégrer cette dimension était 
ouverte. Si tu nous avais proposé quelque chose de plus 
autoritaire cela m’aurait peut-être dérangé, mais ça colle 
parfaitement à nos pratiques et nos manières de voir l’art!

Retranscription et édition: Anne-Charlotte Michaut

en rapport avec les sorcières et la magie: c’est un être 
étrange qu’on n’arrive pas à bien saisir, il peut être empoi-
sonné, dangereux, ou sauver des vies. Quant à «crazy», 
ça se rapporte à un comportement, qui peut correspondre 
aux actions des personnages de Carlotta, mais aussi à 
mes sculptures, qui sont des objets transformés jouant 
de l’anthropomorphisme.

CP Le crapaud, c’est aussi une figure de l’impuissance mas-
culine, c’est l’anti-prince. Il a été transformé par une sor-
cière, qui est l’inverse de la princesse.

CB Si on peut mettre à mal la vision stéréotypée de la virilité, 
profitons-en (rires)!

CP Dans l’invitation, il y avait aussi cette demande de penser 
un espace pour l’Ǝcole. C’est la première fois que vous 
pensez un mobilier spécifique. Comment avez-vous 
accueilli cette demande?

CB On s’est tout de suite dit qu’il fallait que ce soit douillet. 
On porte toutes les deux une attention particulière à l’es-
pace, au lieu. C’était important que la vision ne soit pas 
horizontale. Il y aura des poufs faits par Yamil Farah, des 
édredons et des coussins qui dessinent comme les reliefs 
d’un paysage douillet.

CBB Il y a quelque chose d’informe aussi dans ces éléments, 
qui sont liés à nos deux pratiques.

CP Vous avez choisi des tables un peu monacales aussi.

CB Oui, mais en même temps elles auront comme des chaus-
settes, c’est un peu comme un moine en chaussettes- 
claquettes. Il y a quelque chose de ridicule dans ces tables, 



L’Ǝcole

L’Ǝcole est un espace de discussion et d’expérimentation pour réfléchir ensemble les usages 
d’une école alternative des pratiques et savoirs en arts visuels. Initiée en octobre 2020 au 
CAC Brétigny, l’Ǝcole a jusqu’ici fédéré un ensemble de personnes d’horizons variés qui ont 
en commun un désir d’apprendre et de faire autrement.

Véritable recherche en acte(s), l’Ǝcole est co-construite par les participant·es au fil de leurs 
discussions. Comment construire une école dont les processus de transmission ne soient ni 
descendants ni autoritaires? Les réflexions sur les contenus pédagogiques et la structure 
de l’Ǝcole sont partagées: qui enseigne quoi et comment? Ces réflexions sont alimentées 
par l’histoire croisée de l’éducation populaire et des arts visuels. Elles rencontrent la question 
de l’art amateur et professionnel (pensés habituellement comme des pratiques opposées) 
et la notion de travail de manière plus générale.

Lors de «Nid» de Camille Bernard, l’Ǝcole a investi l’exposition pendant deux mois avec 
un espace de pratique libre où on maquillait fruits, bouts de bois et textes théoriques, des 
ateliers à la demande mêlant broderies, tricot ou fabrication de tampons et un ensemble de 
rendez-vous de lectures, traduction ou invitations. L’Ǝcole poursuit ses expérimentations en 
dialogue avec l’exposition de Carlotta Bailly-Borg et Cécile Bouffard. Un espace de pratique 
libre, conçu par les artistes, invite chacun·e à fabriquer une amulette avec de l’argile, du tissu 
et des plantes, ou à échanger ensemble autour de jeux conçus par des artistes comme autant 
d’outils de pédagogie ludique: L’Art et ma carrière d’Olivia Hernaïz, Chaud Bouillon de Line 
Hachem et Raphaël Serres, et «Eux» et «nous»: ce qui nous rassemble, ce qui nous sépare 
de Clémence de Montgolfier (The Big Conversation Space).

Ont participé à une ou plusieurs séances de l’Ǝcole: Hervé Ardisson, Mamadou Balde, Juliette Beau Denès, Camille Bernard, 
Laura Burucoa, Morgane Brien-Hamdane, Margaux Carvalho, Jérôme Colin, Mathis Collins, Mélissa Colombani, Thomas Conchou, 
Étienne de France, Camille Duval, Milène Denécheau, Domitille Guilé, Ariane Guyon, Celine Drouin Laroche, Victorine Grataloup, 
Loïc Hornecker, Elisa Klein, Daisy F. Lambert, Louise Ledour, Juliette Lefebvre, Elena Lespes Muñoz, Fanny Lallart, Thomas 
Maestro, Vinciane Mandrin, Camille Martin, Lou Masduraud, Gayta Mervil, Anne-Charlotte Michaut, Marie-Françoise Millon, 
Céline Millot, Mathilde Moreau, Anna Pericchi, Coraline Perrin, Zoé Philibert, Marie Plagnol, Mélanie Pobiedonoscew, Céline Poulin, 
Marie Preston, Dina Ravalitera, Sébastien Rémy, sophie rogg, Katia Schneller, Ana Tamayo, Rébecca Théagène, Emilie Tournellec, 
Valentina Ulisse, Juliette Valenti, Nathalie Valenti et Gaël Vince.

Biographies

Carlotta Bailly-Borg, née en 1984, vit et travaille à Bruxelles. Elle est diplômée de l’École 
nationale supérieure d’arts de Paris-Cergy en 2010 et a résidé au Pavillon du Palais de Tokyo 
entre 2012 et 2013.

L’artiste alterne entre différents médiums, sans les hiérarchiser. Dessin, peinture sur toile, 
céramique, fresque, peinture sous verre sont autant de supports où déployer un espace pic-
tural et fictionnel fait d’un ensemble de références réappropriées. Dans un rapport facétieux à 
l’histoire de l’art et à sa chronologie, Carlotta Bailly-Borg mêle sources mythologiques grecques, 
hindoues, manuscrits médiévaux et représentations érotiques japonaises. Elle dessine, peint, 
sculpte des corps «libres, fluides, flexibles» qui «s’adaptent, se plient, se courbent avec une 
légèreté quasi-déconcertante» aux contraintes de leurs différents contextes d’apparition.

Carlotta Bailly-Borg a été nominée au 22e Prix de la Fondation Pernod Ricard en 2021 et a 
entre autres exposé à la galerie Praz Delavallade à Paris et à la Vitrine Gallery de Bâle en 
2022; à Fondation Van Gogh à Arles, à la Friche la Belle de Mai et La Traverse à Marseille en 
2021; au Goldsmiths CCA de Londres, à la Efremidis Gallery à Berlin et au Palais de Tokyo à 
Paris en 2020; à la Fondation Ricard à Paris en 2019; dans le cadre de la Baltic Triennia, chez 
Attic à Bruxelles et au CNEAI à Chatou en 2018.

Cécile Bouffard, née en 1987, vit et travaille à Paris. Diplômée de l’École nationale supérieure 
des beaux-arts de Lyon en 2014, elle a depuis co-fondé l’artist-run-space Pauline Perplexe 
à Arcueil. En 2015 puis 2021, elle a été en résidence à la Cité internationale des arts, et en 
2020 à la Villa Belleville.

Dans sa pratique de sculpture, elle donne vie à un répertoire d’objets empruntés au verna-
culaire, au corps et à des gestes sensuels. Alternant entre le familier et l’étrange, la douceur 
et l’incision, la suggestion et la revendication, ses créations résistent à la définition et cultivent 
une ambiguïté qui empêche de leur assigner des catégories, des identités ou des usages: 
chez Cécile Bouffard «tout comme les mots peuvent faire fourcher la langue, les gestes et 
les formes sont à double sens et ces dernières se jouent des faux-semblants jusque dans 
leur facture».

L’artiste a bénéficié d’expositions personnelles au Centre d’art contemporain Les Capucins 
à Embrun en 2019, à la galerie guadalajara90210 à Mexico, à Rond-Point Projects à Marseille 
et à La Salle de bains à Lyon en 2022. Elle a participé à des expositions collectives, parmi 
lesquelles: «La fugitive» au Crédac en 2022, «Ricochette» au Berceau en 2021, «Your friends 
and neighbours» chez High Art et «Sâr Dubnotal» au CAC Brétigny en 2020.

Depuis 2021 elle collabore avec la danseuse et chorégraphe Ruth Childs dans le cadre du projet 
Delicate people, et mène depuis 2018 plusieurs projets collectifs lesbiens tels que VNOUJE 
avec Clara Pacotte et Roxanne Maillet et La Gousse avec Barberin Quintin et Roxanne Maillet.



Notices

Les notices ont été écrites à la suite d’entretiens avec les artistes. Les interprétations des 
œuvres sont donc ici guidées par leurs voix et par la subjectivité des autrices (Céline Poulin, 
Marie Plagnol et Coraline Perrin). Ces notices sont indicatives, les visiteur·euses restant 
celles et ceux qui terminent, par leurs regards et leur imagination, la création des artistes. 

🅐	 Carlotta Bailly-Borg, Honesty (lunar monks), Honesty (scribes), Honesty (self 
portrait as a monk), Honesty (musing monk) et Honesty (young monk), 2022

Série de dessins: crayon de couleur et fusain sur papier, lunaires annuelles, verre, 
acier, dimensions variables. Production CAC Brétigny.

Cette nouvelle série, dessinée fin 2022, fait suite à un ensemble de peintures intitulé Monk. 
Les personnages y sont moines et surtout copistes. Dans toutes les représentations du moine 
copiste observées par l’artiste, il y a toujours un sens de lecture: dos à gauche et regard à 
droite. Attirée par la figure du scribe, Carlotta Bailly-Borg rejouait dans la première série cette 
posture, dans une sorte de livre ouvert: sur une moitié du cadre apparaissait le personnage et 
de l’autre des fleurs séchées et scannées, rappelant les végétaux méticuleusement conser-
vés, puis oubliés, entre les pages d’un livre. Dans la seconde série présentée ici, les moines 
s’émancipent de leur représentation traditionnelle et adoptent des positions plus étranges. 
Le crayon rouge qui leur donne corps s’épanche sur des feuillets, entre le papier et le calque, 
laissant apparaître çà et là de véritables «monnaies du pape», appelées aussi «honesty» 
ou «lunaires annuelles». Au-delà du nom, ces fleurs ont une spécificité: en enlevant les couches 
des pétales, on découvre une surface nacrée et diaphane, un peu comme du calque justement. 
Ces fleurs lunaires sont plaquées entre le papier et le verre, comme un herbier. Comme si les 
végétaux étaient de minuscules porte-graines agrandis au microscope—cette idée d’obser-
vation scientifique se retrouve aussi dans la série de bas-reliefs In a Solid State. Ce faisant, 
les œuvres évoquent la fertilité et la reproduction, à des niveaux différents: des personnes 
qui n’auront pas de descendance mais qui copient des livres anciens à longueur de journée 
sont mises face à un système de reproduction floral, littéralement les ovaires de la plante.

Entourée d’iconographie médiévale depuis très longtemps, Carlotta Bailly-Borg réalise habi-
tuellement des personnages moins genrés, moins identifiables. Si la série Honesty reste 
cartoonesque, notamment dans les postures des moines, il y a plus de précisions, d’indica-
tions sur la tenue, l’âge, etc. Cela participe de l’histoire contenue par les tableaux et notam-
ment de notre lecture des relations entre les personnages. Leur uniformité les rapproche 
d’un motif, mais chacun a sa singularité, lovée dans les détails. «Ce sont des êtres un peu 
étranges. L’histoire de la tonsure est aussi une renonciation à la séduction qui me plaît 
assez. Cela m’amuse et me fascine cette autarcie et cette vie en retraite», raconte Carlotta 
Bailly-Borg. L’iconographie médiévale rencontre également l’estampe japonaise dans ces 
dessins au potentiel vaguement érotique. 

Plan de l'exposition
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🅒  Carlotta Bailly-Borg, In a Solid State et In a Solid State, with Frogs, 2020

Deux tryptiques en grès, 110 × 36 × 3 cm. Production Centre Wallonie Bruxelles.

Il s’agit des premières œuvres de Carlotta Bailly-Borg avec des personnages un peu amphi-
biens. Iels sont nu·es, non genré·es et interagissent dans un cadre qui semble les contraindre 
à un petit espace, comme si ces personnages avaient besoin d’être contenus. Le microcosme 
dans lequel évoluent les différentes figures est ici très saturé, très dense. Comme dans un 
aquarium, on observe ces êtres interagir les uns avec les autres, leurs jeux de regards, leurs 
corps contorsionnés…

Iels s’entremêlent et forment une communauté ambiguë: on ne sait pas trop ce qu’iels font et 
qui iels sont. Ces bas-reliefs ne sont pas sans rappeler ceux figurant les bacchanales dans 
l’Antiquité: ces cérémonies orgiaques, menées par des prêtresses, célébraient le Dieu Pan/
Dionysos. On pense également aux sabbats, assemblées nocturnes de sorcières, et leurs 
représentations au Moyen-Âge. D’ailleurs, les personnages sont en mutation, le second 
triptyque les fait évoluer entre la grenouille et la gargouille, renvoyant encore à l’univers des 
sorcières dont le crapaud est le familier. Le crapaud se voit, comme la sorcière, associé au 
diable, étant apposé sur son blason, et comme elle encore, un participant actif du sabbat. 
Les bas-reliefs que l’on trouve dans les églises ou les musées sont le plus souvent sculptés 
dans la pierre blanche. L'argile sombre utilisée ici est plutôt travaillée comme un dessin gravé, 
la forme semble émerger de la boue, accentuant encore cet imaginaire mou et visqueux. 

🅑  Carlotta Bailly-Borg, Neuroses, 2023

Peinture murale: pastel sec, crayon aquarelle. Production CAC Brétigny.

Cette peinture murale unique et éphémère, créée spécifiquement pour le CAC Brétigny vient 
d’une série de tableaux de nœuds intitulée Family Affair. La forme linéaire, un brin suintante, 
s'adapte à l’architecture du lieu et déambule d’un mur à l’autre. Chacun·e peut y observer 
les corps incrustés à l’intérieur de ce câble, corps coincés ou en chute libre. Le tube semble 
ainsi permettre de voyager peut-être dans plusieurs temps ou plusieurs dimensions, comme 
un portail temporel traversant l’espace du centre d’art. Là encore, l'œuvre rejoue un dispo-
sitif de vision scientifique: c’est un plan de coupe comme si on voyait au travers, comme 
quand on observe une fourmilière dans un vivarium par exemple. Encore une fois, nous voici 
observateur·rices d’êtres en train de faire des choses. À la différence près que ces cordons 
sont eux-mêmes comme des corps, habités, nous rappelant peut-être l’ombilic. L'œuvre a 
un potentiel caricatural et dramatique à la fois, le tunnel étant un ressort narratif très utilisé 
dans le cinéma, comique, d’aventure ou de science-fiction, comme dans la bande dessinée: 
on y trouve des bestioles étranges dans Alien ou Indiana Jones, on l’utilise pour se déplacer 
comme un toboggan chez Claude Ponti et on ne sait jamais ce qu’il y a au bout.

La première série de tableaux s’inspirait d’une photographie trouvée dans un livre d’un nœud 
existant, plutôt artistique que marin. «Mes nœuds ne sont pas fonctionnels. J’ai créé mes 
propres nœuds», précise Carlotta Bailly-Borg. À l'inverse des cadres accrochés à hauteur 
d'œil, ici les visiteur·euses doivent se contorsionner pour voir les détails et suivre les périples 
de ces personnages amphibiens. 



❷ Cécile Bouffard, Baume et Scrupule, 2023

Deux sculptures en bois, peinture, métal, 80 × 70 cm. Production CAC Brétigny.

L’artiste laisse libre cours à nos imaginations avec ces deux figures en conversation, qui res-
semblent aussi à des cailloux. Le mot scrupule désigne à l’origine les petites pierres qui, glis-
sées dans une chaussure, gênent la marche. Cécile Bouffard tisse un lien entre différentes 
symboliques, comme elle a l’habitude de le faire en rassemblant images et expressions 
glanées au fil de ses recherches. Ici, le caillou est ainsi présent dans la forme comme dans le 
renvoi fait à l’étymologie du mot scrupule. Les joues rouges, auxquelles la couleur des pièces 
fait penser, juxtaposées au titre de l’œuvre, expriment quant à elles l’expression d’une gêne 
ou d’une hésitation, d’un scrupule. 

Les deux sculptures en bois qui composent cette pièce se font face. Leurs crêtes métalliques 
leur donnent l’air de deux punks en pleine conversation répondant à de drôles de patronymes: 
Baume et Scrupule. Posées au sol et appuyées au mur, ces silhouettes respirent le flegme, 
la détente et la bonhommie. Elles évoquent un corps humain aux hanches lourdes, mais sont 
peut-être aussi deux joues gonflées d’air. La pointe de rose en leur centre ferait alors allusion 
aux maquillages de la bourgeoisie. Sous l’Ancien Régime, les privilégié·es cherchaient en effet à 
faire ressortir la pâleur de leur teint, marqueur social d'un corps préservé des travaux manuels, 
bien souvent exécutés en extérieur. Si l’on pense aux crapauds fous du titre de l’exposition, 
on peut aussi imaginer que ces formes sont les lointaines cousines du crapaud orgueilleux 
de la célèbre fable, qui tente en vain d’être plus gros que le bœuf. 

❶ Cécile Bouffard, babosa babosa, 2022

Quatre pièces en bois, peinture, textile, 80 × 30 cm. Production guadalajara90210.

Cette série de sculptures en bois prises dans du tissu a été réalisée par Cécile Bouffard pour 
une exposition éponyme, qui a eu lieu en 2022 à la galerie guadalajara90210, à Mexico DF. 
Leur titre signifie «limace» et «bave» en espagnol, et est utilisé de manière péjorative pour 
désigner une personne jugée trop lente. Cécile Bouffard se réapproprie l’insulte en assumant 
un amour de l’indolence et en revendiquant une cadence volontairement ralentie. Elle introduit 
pour cela du rythme dans ces sculptures apparemment nonchalantes, qui semblent se reposer 
dans le creux de morceaux de tissus. La répétition du titre provoque déjà un mouvement, qui 
se poursuit dans la manière dont sont accrochés les différents éléments de la composition. 
Cette allure est tranquillement martelée par des sabots mous. Ces formes, comme prêtes 
à s’envoler, renvoient à l’origine du mot sabotage. Le mot désigne d’abord le fait de taper du 
pied (chaussé·e de sabots) pour gêner la prise de parole de quelqu'un·e, avant d’être utilisé 
pour désigner les actes des ouvrier·ères en grève qui utilisaient leurs sabots pour casser 
les machines. Qui sait, l’artiste nous encourage peut-être à saboter nos rythmes de travail, 
en nous reposant à notre tour dans des hamacs accrochés deçà, delà, tout en étant prêt·es 
à décoller pour suivre nos désirs? 



❹ Cécile Bouffard, Fond de Sympathy, 2022

Trois sculptures en bois, peinture, silicone, textile, métal, 55 × 35 cm. Co-production 
CAC Brétigny et Rond-Point Projects. 

Les trois sculptures de Fond de Sympathy évoquent des bouches, les nuances de vert, de 
jaune et de rose du fond figurant des glaires. Ces têtes sont des antres, dans lesquels læ 
spectateur·rice attiré·e par l’aspect brillant est invité·e à plonger pour explorer ses humeurs. 
Le terme désigne à la fois les fluides corporels matérialisés par le fond de l’œuvre, et la 
sympathie nommée par le titre. Ces gosiers sont peut-être même des gueules béantes, qui 
pourraient évoquer les vers du film Dune de David Lynch (1984), ou certaines des créatures 
des films d’Hayao Miyazaki. L’artiste s’amuse par ailleurs à reprendre le design du Tamagotchi, 
objet iconique des années 2000 qui demandait aux enfants de nourrir un petit animal élec-
tronique. Ces formes peuvent aussi faire penser à des carpes, les chaines qui en pendent 
étant alors les moustaches de ces poissons.

Peu importe les créatures auxquelles ils appartiennent, ces trois orifices sont figés dans un 
mouvement dont il nous faut imaginer la suite. Cécile Bouffard construit ici une narration. 
Le nœud en latex pendu au bout d’un fil de métal est peut-être une mouche qu’un animal à 
la gueule ouverte s’apprêtait à gober quand son geste a été interrompu. Il est aussi possible 
que le mouvement ne soit pas tout à fait arrêté, mais qu’il évolue à un rythme invisible à 
l’œil nu. Les couleurs du fond, leur marbrure, renverraient alors à l’atmosphère des grottes 
souterraines en constante mutation. L’on pense au temps nécessaire à la formation des 
stalactites et stalagmites. Il s’agit ici d’un ralentissement, d’un étirement du mouvement qui 
en devient presque mou, et même doux malgré la violence qu’il peut évoquer de prime abord. 

❸ Cécile Bouffard, Still Wasted, 2022

Trois sculptures en bois, peinture acrylique, 35 × 45 × 25 cm. Production Rond-
Point Projects.

Les trois comparses répondant au nom de Still Wasted s'agrippent au mur. Galbé·es et muni·es 
de crochets, iels s'inspirent des «pesons» ces balances permettant de mesurer le poids ou 
la force. Le titre «wasted» signifie en anglais «gâché». On retrouve ici l'obsession de l'artiste 
pour la normalisation en marche dans notre société. Ce qu'on ne peut pas calibrer va être mis 
de côté, ce qui est considéré comme abîmé, «gâché», également. Cela vaut pour les objets 
comme pour les personnes, dans un souci permanent de comparaison et d'uniformisation. 
Mais nos trois acolytes s'en fichent bien et avancent gaiment, prêt·es à danser ou peut-être 
à en découdre?



❻ Cécile Bouffard, Golden bobinettes, 2022 

Trois sculptures en bois, peinture, métal, crayon, 65 × 30 cm. Production 
CAC Brétigny.

Que sont donc ces sculptures qui pendent depuis le plafond du centre d’art, venant parfois 
frôler les cimaises? Leur allure évoque des langues, qui lécheraient alors les murets. Tout cela 
participe de l’humidité propre à l’exposition, inspirée d’un jardin pour crapauds en folie. Si l’on 
considère le fait qu’elles sont en bois, on peut alors penser qu’elles sont aussi des cloches, 
issues du folklore d’un village perché dans la montagne. Le bruit de ces instruments, qui sont 
aussi des glottes, semble avoir été étouffé. Si ce son ou ce cri de gorge venait à résonner, 
il semble qu’il serait doux. 

Les cordes faites de morceaux de tissus disparates, récupérés, pourraient avoir été nouées 
pour permettre une fuite improvisée. Ces attaches font allusion aux «yoyo» construits par 
les prisonnier·ères pour se faire passer des mots ou des biens d’une fenêtre de cellule à une 
autre. L’élan un peu fou de ces liens tendus au travers de l’exposition ne les empêche pas 
d’être lâches et décontractés: les nœuds pourraient se défaire et laisser s’échapper ces 
drôles de porte-clés géants. 

❺ Cécile Bouffard, High by the phlegme, 2022

Sculptures en bois, peinture, silicone, textile, métal, 125 × 250 cm et 185 × 200 cm. 
Co-production CAC Brétigny et Rond-Point Projects.

Avec High by the phlegme, Cécile Bouffard joue dès le titre de l’œuvre à juxtaposer des élé-
ments a priori opposés. Elle compose ainsi un oxymore, le dynamisme du «high» (le terme 
désigne en anglais un pic d’énergie) se confrontant au relâchement du «phlegme» (les sono-
rités du mot renvoient à la flemme). L’artiste s’amuse également, comme elle aime le faire 
dans ses œuvres, des multiples significations du terme. En plus de désigner une personne 
patiente et détendue, le phlegme est un liquide organique, une muqueuse. Ce que l’on retrouve 
dans le silicone dont est recouvert le bois, qui paraît visqueux et ressemble à des fluides 
corporels, à de la glaire par exemple.

Les figures créées par Cécile Bouffard sont mouvantes, joyeuses et souples. Elles s’élancent 
et dansent avec le mur. La manière dont elles sont accrochées fait ainsi penser à une nota-
tion musicale, à l’élan d’une chanson folklorique ou d’une danse traditionnelle. Dans le même 
temps, leur forme rappelle celle d’un joug. Le joug est une pièce de bois qui sert à atteler les 
bœufs, à les contraindre physiquement. Le terme a la même étymologie que yoga, sorte de 
contrôle de soi qui permet de se libérer des contraintes corporelles. Cécile Bouffard nous 
propose de nous réapproprier joyeusement ce qui peut nous asservir. Ses sculptures rap-
pellent également des corps considérés comme hors norme, et l’on peut y voir la bosse de 
Quasimodo ou un pied déformé. Elles peuvent cependant aussi être des béquilles, ou même 
des échasses sur lesquelles se percherait un troubadour facétieux!



Rendez-vous

Jeudi 19 janvier, 17h-19h
Visite pédagogique

Découverte des activités proposées pour les groupes à travers une visite de l’exposition 
«Crazy Toads».

Pour les enseignant·es de maternelle, d’élémentaire et du secondaire, les animateur·rices, 
les éducateur·rices et les associations. Inscription: reservation@cacbretigny.com ou 
+33 (0)1 60 85 20 76.

Jeudi 2 février, 11h30-13h30
Visite ados
«CAC, tomates, oignons»

Spécialement adressée aux collégien·nes et lycéen·nes, «CAC, tomates, oignons» est une 
visite ayant lieu sur le temps de la pause déjeuner, entre deux cours. Après une visite de l’expo-
sition accompagnée de l’équipe de médiation, les participant·es sont convié·es à partager 
leurs impressions autour d’un casse-croûte. Entrée libre et gratuite.

Mercredis 25 janvier et 15 février, 16h30-18h
Atelier de pratique artistique
«Maxi Malaxe»

Durant cet atelier les enfants expérimentent le modelage à l’aide de matériaux simples que 
sont la corde et la pâte à modeler. En manipulant, assemblant, entremêlant, nouant, les 
enfants modèlent leur bas-relief coloré.

À partir de 3 ans. Inscription: reservation@cacbretigny.com ou +33 (0)1 60 85 20 76.

Samedi 4 février, 16h15-17h45
Atelier de pratique artistique en famille, 
avant la représentation «Promise me» au Théâtre Brétigny
«Sacagris Herbalis»

En s’inspirant des œuvres de l’exposition et de l’intérêt des artistes pour la botanique et les 
savoirs ancestraux, les familles créent un gri-gri. Elles personnalisent un sachet en tissu en uti-
lisant la technique de l’impression végétale. On y glisse ensuite des éléments naturels, choisis 
en fonction de leurs propriétés magiques, et des formules encourageantes. Les participant·es 
pourront ensuite garder ce porte-bonheur pour se protéger.

En famille, à partir de 3 ans. Inscription: reservation@cacbretigny.com ou +33 (0)1 60 85 20 76.

Samedi 11 février
Visite guidée
TaxiTram

Visite guidée de l’exposition à l’occasion d’un TaxiTram.

Renseignements sur le site de tram-idf.fr, ou par mail et téléphone à taxitram@tram-idf.fr, 
+33 (0)1 53 34 64 43.

○ Espace de pratique libre de l'Ǝcole

Tables et bancs réalisés par Carlotta Bailly-Borg et Cécile Bouffard en collabo-
ration avec Robin Nicolas. Six bancs en bois, pieds sculptés et trois tables en 
bois sur roulettes, 2022-2023. Production CAC Brétigny.

Poufs réalisés par Carlotta Bailly-Borg et Cécile Bouffard en collaboration avec 
Yamil Farah. Dix poufs en tissu jersey et rembourrage, 2022-2023. Production 
CAC Brétigny.

Jeux: L’Art et ma carrière d'Olivia Hernaïz, 2020. Chaud Bouillon de Line Hachem 
et Raphaël Serres, 2022. «Eux» et «nous»: ce qui nous rassemble, ce qui nous 
sépare de Clémence de Montgolfier (The Big Conversation Space), 2019. 

Normographes réalisés par Bye Bye Bynary: Iel est chevalièr*e, Léna Salabert, 
UnormativeFraktur de Léna Salabert & Laura Conant, Le Signe, 2022. Fag form 
test DINDong (Clara Sambot), Tif*Félixe Kazi-Tani, Le Signe, 2022 (premier tirage, 
Maison populaire, 2021). 

L’exposition «Crazy Toads» accueille les ateliers de pratique libre de l’Ǝcole. Ici, chacun·e 
peut expérimenter différents matériaux pour créer à l’envie des amulettes ou des gris-gris. 
Des pâtes peuvent être modelées, des végétaux peuvent être cachés dans des pochettes 
en tissus ou servir d’outils d’impression… chacun·e pourra ainsi produire son propre bijou ou 
autre accessoire. 

Également, des jeux sont à disposition pour expérimenter différentes manières d’apprendre et 
de transmettre. L’espace de l’Ǝcole a été designé par Cécile Bouffard et Carlotta Bailly-Borg en 
collaboration avec Robin Nicolas et Yamil Farah, et en discussion avec l’équipe du centre d’art. 



L’ABCC du CACB, Charles Mazé & Coline Sunier

Pour l’exposition «Crazy Toads» de Carlotta Bailly-Borg et Cécile Bouffard, nous avons 
parcouru les cartes de l’Essonne à la recherche d’étendues d’eau abritant grenouilles et 
crapauds. L’étang de la Carpe d’or, le bassin de Morsang, la Salmouille, l’étang Brûle-Doux, 
le ruisseau du Mauvais Temps, la mare aux Sangliers, le marais de Misery, etc.: des milieux 
de vie aux noms moyenâgeux pour ces batraciens, souvent associés à la magie et à toutes 
sortes de croyances.

Extraites du contexte cartographique dont elles proviennent, ces zones humides deviennent 
visqueuses, molles, intestines et utérines, et peuvent faire écho à certaines œuvres des 
artistes. Abstraites et étranges, ce sont des formes dans lesquelles on peut en projeter 
d’autres, à la manière d’un test de Rorschach. Cette collection de 16 signes intègre la typo-
graphie LARA dans l’emoji Trou , un trou rond et noir cartoonesque, évoquant tout autant 
le terrier, la bouche d’égout que le gouffre sans fond.

Coline Sunier & Charles Mazé

En résidence au CAC Brétigny, Charles Mazé & Coline Sunier sont en charge de l’identité graphique du centre d’art, conçue 
comme un espace de recherche au long cours. L’ABCC du CACB est un abécédaire composé de lettres et de signes collectés à 
Brétigny et dans le département de l’Essonne, ou choisis en relation avec le centre d’art, son programme et ses artistes invité·es. 
Ce corpus prend la forme d’une typographie intitulée LARA, dont certains signes sont activés, un par un, sur les supports de 
communication, considérés comme des espaces de publication et de diffusion de la recherche. En associant des voix multi-
ples dans une même typographie dont le nombre de glyphes est en perpétuelle augmentation, avec des écritures tour à tour 
vernaculaires, institutionnelles, personnelles ou publiques, L’ABCC du CACB tente d’éditer le contexte géographique, politique 
et artistique dans lequel se trouve le CAC Brétigny. L’abécédaire est consultable en ligne sur www.cacbretigny.com/fr/lara.

Samedi 18 février, 15h-16h30
Atelier de pratique artistique
«Creuse encre»

Après avoir observé les œuvres de l’exposition, chacun·e imagine plantes et animaux fantas-
tiques afin de produire une gravure. Nous expérimentons différents procédés et outils pour 
explorer ce processus d’impression ancestral et reproduire nos dessins à l’infini.

À partir de 8 ans. Inscription: reservation@cacbretigny.com ou +33 (0)1 60 85 20 76.

Samedi 11 mars, 14h-18h
Après-midi de rencontres et d’ateliers
Un samedi avec l’Ǝcole

L’Ǝcole, groupe d’expérimentation des pratiques et savoirs en arts visuels du CAC Brétigny, 
propose un après-midi d’apprentissages ludiques et artistiques pour petit·es et grand·es. 
Des jeux, des ateliers, des discussions et des performances permettront de se retrouver 
pour découvrir ensemble différentes manières de créer et d’apprendre.

Avec: Bye Bye Binary, Line Hachem et Raphaël Serres, Olivia Hernaïz, Tilhenn Klapper, Jul Maroh. 
Programme détaillé à venir sur cacbretigny.com.

Tout public.

Samedi 25 mars, 15h30-16h30
Visite sensorielle pour les tout-petit·es, 
dans le cadre de la Semaine Nationale de la Petite Enfance
«Nez, mains, yeux»

Les tout-petit·es découvrent l’univers de «Crazy Toads» à leur rythme, de façon active et 
ludique. Les enfants s’éveillent aux odeurs, aux textures et aux couleurs qui peuplent l’expo-
sition. De courts ateliers ponctuent la visite pour une découverte sensorielle et tout en dou-
ceur des œuvres.

De 6 à 36 mois. Inscription: reservation@cacbretigny.com ou +33 (0)1 60 85 20 76.

Mercredi 29 mars, 16h-17h30
Lecture et atelier jeunesse avec la médiathèque de l’espace Jules Verne

Vous êtes invité·es à la lecture du livre «Strongboy» d’Ilya Green par Véronique Guillaume, 
médiathéquaire. Elle sera suivie d’un atelier de pratique artistique proposé par l'équipe du 
CAC Brétigny.

À partir de 3 ans. Inscription: reservation@cacbretigny.fr ou +33 (0)1 60 85 20 76.



Læ collectiv·f·e, Bye Bye Binary
Exposition au Théâtre Brétigny, 07.01—01.04.23

Axelle Neveu
Camille°Circlude
Enza Le Garrec
Eugénie Bidaut
H•Alix Sanyas (Mourrier)
Léna Salabert Triby
Ludi Loiseau
Roxanne Maillet
Tif*Félixe Kazi-Tani

Commissaire: Céline Poulin

Bye Bye Binary est à la fois un espace pédagogique et une communauté. Iel regroupe un 
ensemble de personnes (29!), majoritairement graphistes, qui expérimentent et étudient le 
langage et l’écriture inclusive et non-binaire. Ainsi, BBB a créé la première typothèque pré-
sentant des typographies inclusives.

BBB est particulièrement intéressé·e par les ligatures (la fusion de deux ou trois graphèmes 
d’une écriture pour en former un nouveau), comme ici æ et v·f·e. Ces ligatures sont «fondées sur 
le lien et les transitions plus que sur la séparation», comme l’écrit læ collectiv·f·e. Une consta-
tation aux allures de statement, qui incarne un engagement artistique proche des pratiques 
d’éducation populaire et de co-création.

Car c’est bien de cela qu’il s’agit, dans leurs méthodes en général et pour cette exposition: 
créer à plusieurs. Pour l’exposition au Phare, le groupe a décidé de choisir ensemble des pièces 
à montrer et de produire collectivement un grand drapeau en s’appropriant les thématiques 
des pièces du cycle «Un pas de côté» au théâtre. Cette production commune suit des règles 
très précises établies dans le groupe. Comme l’écrit Marie Preston: «Pour s’inventer en tant 
que collectif, chaque groupe doit décider de gestes instituants spécifiques à son fonction-
nement. Cela suppose que des ‹artifices›, des ‹institutions› soient mis en œuvre. L’artifice 
‹tente de faire fuir les agencements qui, dans une situation donnée, bloquent, enferment les 
capacités d’agir›. Il consiste à inventer de nouvelles habitudes et à croire en leur potentiel 
effet transformateur. Il nous oblige à des ‹décalages› et à réfléchir à ce qui semble ‹naturel›.»¹

Chez BBB, les membres du groupe se voient attribuer de manière aléatoire un numéro de 1 à X, 
suivant le nombre de membres participant à la création ou au projet (9 pour Brétigny). Ensuite, 
chacun·e complète, modifie, transforme la proposition de læ précédent·e, à la manière d’un 
cadavre exquis. Enfin pas exactement… Le cadavre exquis est un jeu collectif «qui consiste 
à faire composer une phrase, ou un dessin, par plusieurs personnes sans qu’aucune d’elles 
ne puisse tenir compte de la collaboration ou des collaborations précédentes». Ici, chaque 
co-créateur·rice connaît ce qui a été réalisé et crée à partir des créations précédentes, læ 
dernier·ère ayant le dernier mot. Il y a donc quelque chose d’extrêmement hasardeux, mais 
lié à la rencontre entre des personnes et des univers, chacun·e ne crée pas seul sans tenir 
compte des autres, au contraire.

La commissaire Karin Schlageter écrit, en parlant des ligatures de BBB, que «leurs tracés 
enlacés produisent une esthétique de l’amour», tant il est vrai que l’entrelacement des 
lettres génère une image tendre et affectueuse. Le philosophe Alain Badiou définit l’amour 
comme la rencontre de différences qui vont ensemble «expérimenter le monde d’une façon 
neuve»². L’amour ne peut donc prendre qu’une «forme hasardeuse». «En réalité, c’est tout 

simplement une drôle d’aventure» rappelle l’autrice de bande dessinée Liv Strömquist, citant 
Lou Andréas-Salomé³. C’est bien tout le travail de BBB, comme typographes, graphistes, 
artistes, qui se construit ainsi. Iels nous emmènent avec elleux hors des sentiers battus et 
rebattus de la langue, pour donner corps à d’autres rapports à soi et aux autres. Comme le 
décrit Strömquist, à la suite de la philosophe Eva Illouz, l’engagement affectif est intuitif et 
«la prise de décision rationnelle entrave notre capacité à nous engager sur le plan affectif». 
bell hooks le dit autrement: «on ne peut s’éveiller à l’amour que si on se débarrasse de son 
obsession pour le pouvoir et la domination»⁴. Le travail collectif de BBB implique un lâcher-
prise de l’autorité car tout·e un·e chacun·e est auteur·rice collectivement, sans que la parti-
cipation individuelle puisse visuellement être identifiée. Avec BBB, le groupe fait corps dans 
une logique de partage du pouvoir et de mélange des identités.

Bye Bye Binary (BBB) est une collective franco-belge, une expérimentation pédagogique, une communauté, un atelier de création 
typo·graphique variable, un réseau, une alliance. La collective, formée en novembre 2018 lors d’un workshop conjoint des ateliers 
de typographie de l’école de recherche graphique (erg) et La Cambre (Bruxelles), propose d’explorer de nouvelles formes gra-
phiques et typographiques adaptées à la langue française, notamment la création de glyphes (lettres, ligatures, points médians, 
éléments de liaison ou de symbiose) prenant pour point de départ, terrain d’expérimentation et sujet de recherche le langage 
et l’écriture inclusive et non-binaire.

1 Céline Poulin et Marie Preston (dir.), Marie Preston, Inventer l’école, penser la co-création, Brétigny-sur-Orge—
Nevers, CAC Brétigny—Tombolo Presses, 2021.

2 Alain Badiou avec Nicolas Truong, Éloge de l’amour, Paris, Champs Essais, Flammarion, 2021.
3 Liv Strömquist, La Rose la plus rouge s’épanouit, Paris, Rackham, 2019.
4 bell hooks, À propos d’amour, Paris, Éditions Divergences, 2022.
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Informations pratiques

Entrée libre, du mardi au samedi, de 14h à 18h.
Ouverture les soirs et dimanches de représentation au Théâtre Brétigny.

L’Ǝcole s’inscrit dans le cadre du Contrat d’Éducation Artistique et Culturelle (CTEAC) de 
Cœur d’Essonne Agglomération avec la DRAC Île-de-France et l’Académie de Versailles. 
«Læ collectiv·f·e» s’inscrit dans le cycle «Un pas de côté» du Théâtre Brétigny qui co-produit 
l’exposition.

Le CAC Brétigny est un établissement culturel de Cœur d’Essonne Agglomération. Labellisé 
Centre d’art contemporain d’intérêt national, il bénéficie du soutien du Ministère de la Culture—
DRAC Île-de-France, de la Région Île-de-France et du Conseil départemental de l’Essonne, 
avec la complicité de la Ville de Brétigny-sur-Orge. Il est membre des réseaux TRAM et d.c.a.
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