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J’élabore des environnements à l’intérieur desquels j’expérimente la 
présence du vivant et plus précisément du corps dans l’espace et le 
temps de l’exposition. Je m’intéresse à la jonction et à la transition 
entre le rituel, la performance et le processus artistique. 

Mes installations sont composées de dispositifs spatiaux permettant 
d’explorer la dialectique entre intérieur et extérieur. J’utilise 
principalement des textiles, de l’acier, du verre et de la cire pour 
créer des objets à lafrontière entre sculptures et objets performatifs. 
Dans ce potentiel de transformation, l’œuvre existe en deux temps, 
permettant d’explorer la relation entre l’animé et l’inanimé, ainsi que 
l’espace-temps pendant et après l’action.Mes projets sculpturaux 
portent en eux un scénario d’activation, voir d’habitation tout en 
conservant leur autonomie plastique. 

À travers la lenteur et l’immobilité, mes performances invitent au 
ralentissement et à la contemplation jusqu’à créer des images proches 
du tableau vivant, produisant une atmosphère particulière, poétique, 
tendue, parfois abstraite et incertaine. En travaillant avec le temps et 
l’espace comme une matière que les corps viennent sculpter, j’essaye 
de créer une nouvelle syntaxe qui interrogent nos modes de relation, 
de communication et notre promiscuité contemporaine.

Différentes modalités d’apparitions me permettent de créer des 
situations qui interrogent et révèlent une porosité,une ambiguïté 
entre l’intime et l’impersonnel, l’intériorité et l’extériorité, la réalité et 
le rêve, la douceur et la violence, la retenue et la libération. Le geste 
pensé comme un prolongement sculptural est un moyen d’échapper 
à une forme définitive de monstration des œuvres. «Les gestes, les 
mimiques, les postures, les déplacements expriment des émotions, 
accomplissent des actes, soulignent un propos ou le nuance, ils 
manifestent en permanence du sens pour soi et pour les autres.»1.  
C’est à travers ces mots que j’entrevois une pratique chorégraphique, 
comme une tentative de résonance qui se déploie par des moyens de 
communications non-verbaux et des systèmes d’interactions entre 
le corps et l’objet. Les formes performatives développées prennent 
l’aspect de miniatures-chorégraphique et d’activation d’objets 
précises tandis que leur intrication les unes par rapports aux autres 
se veut fluide, souvent improvisée et en constante négociation avec 
l’espace. Écriture chorégraphique et improvisation s’interpénètrent 
constamment et constituent une énergie centrale de mon travail.

Fanny Gicquel

1 David Le Breton, les passions ordinaires.
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A score for performing 
objects

A score for performing object, 2021, exposition-performance, 30 mn
Frieze London 2021 (solo booth)

Section «Unworlding» Commissariat: Cédric Fauq
Performeur.se.s: Davi Vinicius et Fanny Gicquel

Images: © Vivian Yao © Sarah Lee

Réalisé spécialement pour la section Unworlding curaté par Cédric 
Fauq à la foire Frieze London 2021, «  A score for performing objects » 
présente un ensemble d’œuvres réalisé précédemment (2021-2020) 
et deux nouvelles œuvres papiers. Mes œuvres sont généralement 
présenté en étroite relation avec l’espace d’exposition et cette 
installation m’a permis d’explorer à la fois un nouveau contexte de 
monstration, mais aussi un nouveau dialogue entre mes pièces.

« L’anéantissement du monde tel que nous le connaissons - est 
potentiellement devenu notre seul moyen d’exercer l’espoir 
aujourd’hui, tout en déplaçant la perspective sur ce que signifient 
l’espoir et le progrès. Par le biais d’architectures fictives, d’apocalypses 
lentes et de pénuries fictives, les artistes réunis pour Unworlding nous 
montrent comment le pessimisme peut stimuler l’imagination plutôt 
que de conduire à l’immobilisme ou à la (re)production du monde 
dans lequel nous vivons. » Cédric Fauq

« Fanny Gicquel s’intéresse depuis plusieurs années aux thématiques 
de l’espace personnelle, de la fragilité humaine et de la distance 
sociales ; qui ont pris une nouvelle pertinence à l’heure actuelle. 
Les œuvres de l’artiste explorent ces thèmes en transformant 
les frontières entre installation, sculpture et performances. Les 
médiums s’entremêlent pour composer une partition chorégraphique 
minimaliste et sensorielle. The score for performing objects » vise 
à réfléchir sur la corrélation entre le corps et l’objet, entre soi et 
l’autre dans une période de transformation de l’expérience esthétique 
et vécue. Le travail de Fanny Gicquel converge vers la beauté de 
l’humain objectivé et la subjectivité d’une œuvre d’art. » Justin Polera

page de gauche: les doigts sont comme des yeux, 2021, acier, poudre 
sable,pigment 16mm diametre



haut page de gauche: Le tissus de mes nerfs , 2019-2020, métal, coton, encre ; Je veux partir 
avec vous, partout ou vous êtes allés , 2019-2020, acier, peinture ; l’appel confus des eaux, 
2019-2020, installation, acier, peinture, Plexiglas, miroir, papier, plâtre, résine, eau
bas page de gauche: Ornement depuis ton corps :épaule, 2020-2021, verre, corde, tissus, 
paraffine, cheveux, mégot de cigarette, dimensions variables
ci-dessus: Ornement depuis ton corps :tête, 2020-2021, verre, corde, tissus, paraffine, 
cheveux, mégot de cigarette, dimensions variables



page de gauche: Le tissus de mes nerfs , 2019-2020, métal, coton, encre 
ci-dessus: l’appel confus des eaux, 2019-2020, installation, acier, peinture, Plexiglas, miroir, 
papier, plâtre, résine, eau



haut page de droite:  Je veux partir avec vous, partout ou vous êtes allés , 2019-2020, acier, 
peinture
bas page de droite: ces lignes noir qui nous cachent la vérité n°1-2, 2018-2021, acier, papier 
thermique, dimensions variables



do you feel the same
do you feel the same, 2021, exposition-performance, 45 mn

Exposition personnelle à la galerie  Hua International, Berlin
En collaboration avec la chorégraphe Alice Heyward

Performeur.se.s: Thanos Frydas,Mickey Mahar, Luísa Saraiva,Leah Marojević 
and Leah Katz.

Musique: Delawhere
Images: © Timo Ohler © Robert Trieger-Video:Agustin Farias

Fanny Gicquel imagine le monde moins comme un espace d’entités 
discrètes et cloisonnées que comme une constellation dynamique 
d’entremêlements, de croisements et d’interférences. 

Conçue en étroite conversation avec la chorégraphe Alice Heyward, 
l’exposition-performance Do you feel the same articule une série de 
constellations sculpturales-performatives qui prennent la forme de 
trois «corporalités» - salle du corps de la machine / salle du corps 
des rêves / salle du corps de la mémoire - toutes mettent en avant 
différemment la primauté de l’isolement et de la connexion, et les 
glissements entre ces états.

Le philosophe Jean-Luc Nancy décrit le corps comme une limite, un 
déroulement, un lieu où les choses se passent. «Les corps ne sont 
pas une sorte de plénitude ou d’espace rempli», écrit-il, «ils sont 
un espace ouvert, impliquant, en un certain sens, un espace plus 
proprement spacieux que spatial, ce que l’on pourrait aussi appeler 
un lieu. Les corps sont des lieux d’existence, et rien n’existe sans un 
lieu, un là, un «ici», un «ici est», pour un «ceci». »
Cette frontière, la limite où le corps prend place, comme le soutient 
Nancy, apparaît dans l’œuvre de Fanny Gicquel comme une zone 
malléable qui négocie perpétuellement ses bords ou ses limites. 
Quelle est la relation entre votre intérieur et votre extérieur? Avez-
vous déjà rêvé de vivre dans une maison aussi grande que votre 
corps? Pensez-vous que la mémoire devient du sang dans notre corps? 
De telles questions émergent à travers un dialogue ouvert entre les 
interprètes alors qu’ils sculptent des marques abstraites dans de 
grandes plaques de paraffine ou les décomposent en fragments plus 
petits dans la salle du corps de la mémoire. Dans l’espace de cette 
pièce fraîche et monochrome, ces réflexions générées en collaboration 
puisent dans un bassin de mémoire qui brouille les distinctions 
entre individuel et collectif, intime et générique. Des formes textiles 

abstraites entrelacées pendent de deux ensembles d’armatures en 
laiton incurvées dans la salle de rêve / corps de rêve. Il y a quelque 
chose de vaguement corporel dans ce délicat enchevêtrement de 
formes, comme des écheveaux de vêtements de détente déconstruits 
qui conservent encore une trace de la chaleur de leur porteur. Dans 
la salle des machines / corps de la machine, des œuvres en verre 
et en tissu suspendus entourent quatre sculptures en acier à cadre 
ouvert qui proposent des contours squelettiques d’un espace de vie 
domestique. Les interprètes jouent des séries de gestes familiers et 
automatiques parmi ces objets qui semblent pourtant avoir perdu 
leur référent: s’accroupir, se tordre, presser, tourner. Cette salle du 
corps, comme l’ensemble du projet, est un organisme vivant, un 
espace à habiter, sans cesse reconfiguré par le mouvement et le 
toucher. Comme l’écrit Nancy, «le corps fait place à l’existence». Les 
situations sculpturales et gestuelles éphémères qui se déroulent ici 
interrogent et révèlent une porosité, une ambiguïté entre l’intime et 
l’impersonnel, l’intériorité et l’extériorité, la vie éveillée et le rêve 
pour venir habiter dans l’espace entre ce qui est caché, ce qui est 
partagé, ce qui est la sienne, et ce qui est commun.

Jesi Khadivi

Teaser 1 https://vimeo.com/538072221
Documentation https://youtu.be/oGtb2DOT52s

https://youtu.be/oGtb2DOT52s 




En entrant dans l’espace appelé «Salle du corps des machines», le spectateur 
tourne le dos à une peinture murale qui se dévoile progressivement et renforce 
la sensation d’immersion dans l’œuvre. Comme les lignes d’un dessin, les 
structures en acier blanc dessinent des espaces trompeurs par leur échelle. 
Entre le modèle et l’architecture, ils incarnent l’abstraction d’un espace 
ordinaire. Ils sont manipulés par les interprètes afin d’aménager de nouveaux 
espaces scéniques, permettant l’isolement ou le rassemblement.

Une série de sculptures en verre pendent du plafond. Leurs formes s’inspirent 
d’une certaine corporalité: penser pour le corps, ou s’inspirer des formes 
du corps. Les interprètes injectent de la fumée (e-cigarette) dans certaines 
sculptures, et la fumée sort discrètement par de petits orifices. Dans d’autres 
formes de verre, c’est un liquide beige, étrange et inconnu qui semble s’y être 
définitivement installé. Le cordon de tissu conduit à des boules de paraffine 
qui sont teintes avec des pigments et contiennent des cheveux, des mégots 
de cigarettes et des ongles.

Dans cette pièce, la performance s’articule entre l’activation et la 
chorégraphie. La partie la plus chorégraphiée consiste en la réalisation d’une 
phrase personnelle aux interprètes et inspirée par des gestes de leur vie 
quotidienne. En utilisant différents rythmes, les interprètes se synchronisent 
pour les interpréter de la position debout au sol. Par la répétition, le corps 
des interprètes devient plus mécanique, tandis que d’autres interprètes 
exécutent d’autres actions simultanément dans la même pièce ou dans une 
pièce adjacente. 

page de gauche: Ornement depuis ton corps :épaule, 2020-2021, verre, corde, tissus, paraffine, 
cheveux, mégot de cigarette, dimensions variables

Machine body room 





page de droite: ornement depuis ton corps : tête, 2020-2021, verre, corde, tissus, paraffine, 
cheveux, mégot de cigarette, dimensions variables
page suivante:  abstraction d’un espace ordinaire n°1 -4, 2020-2021, , acier, peinture 
aluminium, 202x140cm

Cette sculpture invite a placé sa tête à l’intérieur. Semblable à une cloche, 
elle évoque des présentations scientifiques d’un spécimen biologique. Il peut 
être porté par le spectateur afin de déformer et de façonner une nouvelle 
vision de l’espace environnant. 





page de droite: ces lignes noir qui nous cachent la vérité n°1-2, 2018-2021, acier, papier 
thermique, dimensions variables

Les rouleaux de papier thermique des caisses enregistreuses sont lissés avec 
un fer à cheveux. La chaleur fait apparaître sur le papier des «dessins» qui 
sont toujours différents selon la performance de l’interprète. On peut voir 
des ondes, une écriture codée, un scanner. 



page de gauche: les sangles n°1-4, 2021,cotton, paraffine, cheveux, mégot de cigarette, talc 
poudre, 6m

Ces sculptures textiles ont un potentiel d’action qui ne sera pas activé 
directement dans la performance. Leur présence mystérieuse peut rappeler 
des outils, des sangles, des moyens d’accrochages. À l’intérieur, sont cachés 
un ensemble d’objets en cire, des boules que j’ai roulé dans ma main et qui 
ont gardé l’empreinte de mes doigts. Des mégots de cigarette, des ongles et 
des cheveux récoltés dans mon entourage sont dissimulés à l’intérieur. 



Au-dessus: les doigts sont comme des yeux, 2021, acier, poudre talc, 16mm diametre
Page de gauche:  ornement depuis ton corps : tête, 2020-2021, verre, corde, tissus, 
paraffine, cheveux, mégot de cigarette, dimensions variables

À de multiples endroits, apparaissent des trous cerclés d’un anneau en 
acier et contenant du talc. Rappelant les orifices humains, les performeurs 
y glissent leurs doigts et laissent des traces temporaires sur les surfaces 
(murs, textiles). Leurs présences, discrètes et fragiles, confèrent à ces 
cavités une certaine étrangeté.





À partir d’une collecte d’image de corps, seul ou en groupe, en 
mouvement ou immobile, dans la vie quotidienne, en pratique sportive 
ou en célébration, j’ai réalisé des collages en papier. J’ai ensuite prélevé 
le contour de ces formes que j’ai reporté dans le tissu. Entrelacées, elles 
deviennent abstraites, mais l’on peut y reconnaître un fragment de corps. 
Ces nouvelles silhouettes sont suspendues sur un système d’accroche 
en laiton. Il y a un jeu d’équilibre entre l’apesanteur du tissu, le poids 
près du sol et cette structure plus aérienne. Les couleurs pastel, comme 
ternies, sont plus proches de celle des rêves, imprécise et nébuleuses.  
 
La chorégraphie de la pièce ‘ machine body room’ se prolonge dans cet espace. 
À la fois par le regard des performeurs entre eux d’une pièce à l’autre, mais 
aussi par la phrase chorégraphique qui se poursuit sur un rythme ralentie. 
Les performeurs s’arrêtent parfois, s’allongent et sont libres de recommencer 
ou de changer de pièce.

page de droite: attraper nos ombres colorées, 2020-2021, coton, laiton, dimension 
variable

Dream body room 





Extrait: https://vimeo.com/538566364

Memory room explore et questionne la relation entre le corps et la mémoire 
ainsi que la porosité entre la mémoire individuelle et la mémoire collective. 
« Quelle est la relation entre votre intérieur et votre extérieur ? » « Avez-
vous déjà rêvé de vivre dans une maison aussi grande que votre corps ? » 
«  Combien de souvenirs sont fait de mensonges  ?  » De telles questions 
émergent à travers un dialogue ouvert entre les interprètes pendant qu’ils 
gravent des marques abstraites dans de grandes plaques de paraffine ou les 
décomposent en fragments plus petits. Dans cet espace monochrome blanc, 
ces réflexions générées en collaboration puisent dans un réserve de questions 
sur la mémoire qui brouille les distinctions entre individuel et collectif, intime 
et général. Les interprètes parlent avec une inflexion ascendante à la fin de 
leurs question. Il s’agit d’une technique, nommée le « upspeak » ou la prosodie 
a une inflexion vers le haut à la fin d’une phrase, courante chez les femmes 
en tant que stratégie de survie pour la communication en transformant les 
déclarations en suggestions Suspendu et flottant sans fin, les questions se 
connectent avec un mouvement réalisé simultanément, créant un paysage 
ou se rencontre la pensée, le mouvement, la parole. 
Le sol de l’espace partagé à parts égales entre les interprètes et les 
spectateurs, est recouvert de plaques de paraffine. Avec sa fragilité et sa 
texture collante, la paraffine incarne la matière de la mémoire. Sans cesse 
recomposé et manipulé, il vit et change de forme durant la performance. 
Progressivement, de l’esthétique minimaliste (dalles épurées), il devient un 
sol fait de milliers de pièces. Les interprètes disposent d’un ensemble de petits 
outils pour creuser, marquer, casser le sol et allumer des mèches de petites 
bougies. Cette installation-performance est comme une peinture qui ne sèche 
pas et qui évolue perpétuellement. Le corps utilise la voix et le mouvement 
pour créer un flux continu. Le flot incessant de questions, transforme la voix 
en un mouvement passant du signe à l’abstrait. Les interprètes alternent 
entre position et mouvement « allongé ». L’allongé est un mouvement de 
bras appartenant à la base de la danse classique, mais ici, il va au-delà de 
cette forme, s’étendant dans l’abstrait. La qualité de « l’allongé » s’étend à 
travers les corps et la conversation, alors que nous réfléchissons ensemble 
à la manière dont nous accédons et affectons notre propre mémoire et la 
mémoire de chacun.e . Les situations sculpturales et gestuelles éphémères 
articulent une constellation alimentée par l’imaginaire collectif, invitant les 
visiteurs à se connecter et à flotter à travers de multiples lignes et courbes. 
L’extension physique et relationnelle est utilisée pour trouver une connexion 
au-delà de nos modes de perception dominants.
Page précédente: Est-ce que tu te souviens quand tu as commencé as oublié?, 2021, 
parafine, dimension variable 
Page de gauche: les larmes de ce que nous avons perdu, 2020-2021, acier, peinture 
blanche, éponge konjac, pigment, bouteille d’eau, dimension variable

Memory body room 

https://vimeo.com/538566364 






Des éclats
Des éclats, installation-sculpture-performance, 2020, 45 mn

Exposition personnelle au Centre d’Art Contemporain Passerelle
Performeur.se.s: Sarah Bellaiche, Tiphaine Dambrin, Naomie Daviaud, Juliette 

Fanget, Charlotte Gourdin, Nina Krawczyk, Anna Larvor, Martin Routhe, 
Robin Sarty, Tabea Von-Vivis

Photo : © Aurélien Mole

«L’exposition « Des éclats » se déploie dans deux salles à l’étage 
du centre d’art et mêle installations, sculptures et vidéo, envisagées 
comme un tout. Fanny Gicquel a souhaité répondre au contexte 
océanique de Brest en s’inspirant de l’ouvrage poétique Ode Maritime 
(1915) de Fernando Pessoa, écrivain portugais engagé du début du 
XXe siècle. De cette poésie en prose, elle a tiré une série de vers 
sondant le rapport de l’humain à la mer et projetant les notions de 
départ et de déplacement, tel que « Je veux partir avec vous, partout 
où vous êtes allés.». Cependant, les messages se retrouvent codés 
grâce à une technique particulière bien connue des marins : l’alphabet 
sémaphore, un moyen de communication qui, employant des drapeaux 
tenus à bout de bras, crypte l’alphabet latin. Les extraits de la poésie 
deviennent ainsi des « vers sémaphoriques » qui prennent la forme de 
sculptures, d’un film et de performances activées à des temps définis 
durant toute la durée de l’exposition. Fanny Gicquel conçoit les salles 
de Passerelle comme une scène, déroulant des filets semblables à 
des rideaux de théâtre, colorisant des murs devenant décors, et des 
sculptures de métal utilisées comme des accessoires par les acteurs. 
Avec « Des éclats », elle questionne la durabilité de l’événement de la 
performance et sa subsistance dans une exposition, tout autant que 
la dimension d’un langage codé qui perd de son sens.»

Loïc Le Gall

Documentation https://vimeo.com/389780291

https://vimeo.com/389780291


L’âme de fond		
					         

« Sous sa forme simple, naturelle, primitive, loin de toute ambition 
esthétique et de toute métaphysique, la poésie est une joie du souffle, 
l’évident bonheur de respirer. Le souffle poétique, avant d’être une 
métaphore, est une réalité qu’on pourrait trouver dans la vie du 
poème si l’on voulait suivre les leçons de l’imagination matérielle 
aérienne. » (1)

Du paysage-état d’âme, le romantisme a fait un lieu commun, soumis 
respectivement à la variabilité des éléments et des sentiments. 
(É)mus par la force des vagues, paysage marin et âme humaine 
partagent sans doute une certaine intranquillité (2) et un même sens, 
in(dé)fini. Plus concrètement, la mer et le corps apparaissent tels des 
organismes vivants traversés, animés par l’air, élément dont il faut 
souligner l’essence et la puissance poétiques et cinématiques.

Ces trois entités que sont le corps, la mer et le souffle constituent 
les piliers de l’exposition de Fanny Gicquel présentée à Passerelle 
sous la forme d’une installation-vidéo-performance entièrement 
baignée de poésie. Et pour cause, son principal point d’ancrage n’est 
autre que le poème Ode maritime signé Álvaro de Campos (1890-
1935). Cet ingénieur naval formé à Glasgow est en quelque sorte le 
dépositaire des impressions maritimes de celui qui a su manier l’art de 
l’hétéronymie comme personne : l’auteur portugais Fernando Pessoa 
(3). Jetant un pont entre Lisbonne et Brest, deux villes portuaires 
tournées vers le grand large, l’artiste s’est en particulier attachée à 
la première des trois parties de ce long poème en prose dans laquelle 
l’auteur, observant le Tage qui ouvre vers l’horizon océanique, bercé 
par le va-et-vient des embarcations et l’imaginaire fertile des départs 
et des arrivées, livre une approche sensorielle de l’élément marin. 
En ont été extraits dix vers dont la présence ambiante dans l’exposition 
se révèle n’être ni audible ni lisible (4), mais visible et sensible à 
travers différents médiums — vidéo, sculpture et performance (5) — 
qui en distillent la version sémaphorique. Quoi de plus naturel en effet 
qu’un langage marin pour « traduire » ces vers aux reflets bleutés 
? Tombé dans la même désuétude que les sémaphores, ces postes 
d’observation de la marine nationale surplombant mers et océans, 
ce langage codé consistait en des signaux émis au moyen des bras 
munis de drapeaux, chaque lettre de l’alphabet latin correspondant à 
une position spécifique.

À partir de ce langage corporel — et partant, non verbal — à la 
fois chthonien et aérien (6), Fanny Gicquel a ainsi composé (7) 
une chorégraphie élémentaire consistant en une série de gestes 
minimalistes essentiellement articulés autour du souffle, interprétés 
par plusieurs étudiant.e.s de l’EESAB de Brest (8). Par son mouvement 
et son rythme binaires — inspiration / expiration —, la respiration 
rappelle le caractère dual de tant de rituels naturels (ressac et marées, 
lever et coucher du soleil, jour et nuit, etc.) en même temps qu’elle 
convoque, tout en l’incorporant, la dialectique du dedans et du dehors 
(9), tels deux vases communicants.

Tourné en extérieur-jour sur la presqu’île de Crozon, le film L’immensité 
avec vous consiste en une succession de plans fixes comme autant 
de tableaux vivants donnant à voir, immergée en pleine nature, la 
communauté d’interprètes déclamer secrètement les vers choisis 
d’Ode maritime, manipuler et porter certains objets-accessoires — 
que l’on (re)trouve dans l’exposition — qui opèrent moins comme 
signes que comme traits d’union et points de contact entre les corps 
et le paysage. On oublie le réflexe du sens pour se laisser porter 
par la sensualité des images, des visages et des gestes, l’énergie 
communicative des corps et de la nature qui respirent à l’unisson 
(10). C’est le souffle qui parle, qui s’écoute, s’écoule et s’épanche 
au-delà de l’espace-temps du film lui-même. La respiration lente et 
profonde qui en constitue la bande-son apaisante et hypnotique donne 
son pouls à l’exposition (11) composée sur un mode fragmentaire, 
voire indiciaire. Lentement, se déploie, pièce par pièce, plan par plan, 
séquence par séquence, le décor au sein duquel est rejoué — et relu 
— le paysage poétique, peuplé d’objets et de corps « interactifs ».

Les lignes agencées dans l’espace scénique dessinent un parcours 
libre, un scénario à voies multiples, un récit visuel diffracté. Face à 
nous s’étire un horizon trouble : la sculpture en acier Je veux partir 
avec vous, partout ou vous êtes allés reprend et matérialise le tracé 
en langage sémaphorique de ce même vers d’Ode maritime. À mesure 
que l’on s’en approche, on perçoit sur la surface blanche du mur 
d’infimes larmes bleutées qui viennent « trahir » la présence d’une 
ligne de pigment bleu dissimulée derrière le trait de métal qui nous 
rappelle qu’à l’horizon, ciel et mer s’épousent par inframince. Aussi 
ténues soient-elles, les coulures témoignent d’un geste, d’une action 
dont on peut remonter le fil : au sol gît une éponge encore humide de 



l’eau dont elle s’est gonflée, recueillie dans l’empreinte d’une main 
ayant creusé la matière poreuse d’un bloc de plâtre. Évoquant un 
élément végétal autant qu’un soleil levant / couchant, un frêle éventail 
taillé dans un Plexiglas cuivré utilisé dans la fabrication de hublots 
de bateaux pour protéger de l’éblouissement se dresse à hauteur 
d’œil, formant un filtre potentiel sur l’exposition-paysage. Arrimé au 
sol (terre) et au plafond (ciel/air), un miroir noir reflète en l’aplatissant 
l’espace et ce(ux) qui s’y (re)trouve(nt) : il opère ici tel un liant entre 
les différentes strates spatio-temporelles de l’exposition, tant du point 
de vue de sa construction que de son déroulement (12), en même 
temps qu’il apparaît comme l’interface-clé d’une réflexion sur les 
notions de présence et de représentation (13). Reprenant librement la 
technique des nœuds utilisée pour les filets de pêche, Le tissu de mes 
nerfs consiste en deux rideaux-écrans dont les mailles ondulantes et 
vibratoires, loin de nous enserrer, font office de seuil flottant. Passé 
de l’autre côté, devant un mur couleur sable / chair se détache une 
grille blanche comme dessinée dans l’espace sur laquelle viennent se 
suspendre quatre manches-drapeaux en feutrine aux couleurs de la 
presqu’île de Crozon, portées ponctuellement par les interprètes dans 
le film et lors des différentes activations de la performance au cours 
de l’exposition (14). 

Multipliant les points de vue et les lignes de fuite comme les sens et 
strates de lecture, traversée de long en large par un souffle commun, 
« Des éclats » fonctionne par « rebond », associant à la matérialité des 
objets-œuvres-corps en présence leurs « impressions fugitives » (15) 
comme pour mieux en amplifier le degré d’ancrage dans le présent et 
le réel, mais aussi, et surtout, la puissance de (rétro)projection — et de 
motion — imaginaire et poétique. Offerts à de multiples déplacements, 
transformations et autres translations spatiales et temporelles, corps, 
éléments, images, mots, matières, objets, flux et phénomènes (im)
perceptibles communiquent silencieusement entre eux et s’animent 
indéfiniment au gré de leurs multiples correspondances. 

Anne-Lou Vicente

(1) Gaston Bachelard, L’air et les songes, Essai sur l’imagination du mouvement, chap. XII « La 
déclamation muette », Paris, Librairie José Corti, p. 271.
    (2) En référence à l’œuvre posthume de Fernando Pessoa (sous l’hétéronyme de Bernardo Soares), 
Le Livre de l’intranquillité. Les premiers mots de Jean-Christophe Bailly dans L’Élargissement du 
poème (Paris, Christian Bourgois, 2015) y font référence, ainsi qu’au paysage-état d’âme. Voir p. 
13 : « Très tôt la leçon du romantisme allemand, tout entière nourrie de la Naturphilosophie de 
Schelling, a été oubliée, et à la mise en réseau de l’ensemble des existences, qu’elle illustrait par 
des ricochets et des échos, s’est substituée une version bourgeoise de l’épanchement, dont la 
célèbre question de Lamartine sur les objets ‘inanimés’ constitue sans doute le point culminant. »
    (3) En portugais, « pessoa » signifie « personne ». Lire Iooss Filomena, « L’hétéronymie de 
Fernando Pessoa. Personne et tant d’êtres à la fois », Psychanalyse, 2009/1 (n° 14), p. 113-
128 https://www.cairn.info/revue-psychanalyse-2009-1-page-113.htm Voir aussi Jean-Christophe 
Bailly, op. cit., p. 163 : « La scène pronominale ne met pas en face les unes des autres des 
‘pronominalités’ fixes, elle se dispose comme l’espace d’une sorte de fondu enchaîné permanent 
où chaque position, tenue un instant par tel être, ne serait qu’une encoche, à la fois sur le 
chemin de ce qui le compose comme singularité, et sur celui de ce qui l’expose à croiser d’autres 
singularités, elles-mêmes pareillement engagées dans leur propre composition ».
    (4) À noter toutefois que les dix vers en question sont renseignés sur l’un des cartels de 
l’exposition, chaque vers étant associé à l’interprète qui l’a sélectionné. Rappelons-les ici : 
Délavée par tant d’immensité déversée en ses yeux ; Avec la douceur douloureuse qui monte en 
moi comme une nausée ; Mes désirs enfiévrés crèvent en écume ; Le mystère de chaque départ 
et de chaque arrivée ; Et le tissu de mes nerfs un filet qui sèche sur la plage ; Ah n’importe 
comment n’importe où partir ; Vivre en tremblant l’instant des eaux éternelles ; De la peur 
ancestrale de s’éloigner et de partir ; Toute cette fine séduction s’insinue dans mon sang ; Et au 
fond de moi commence à tourner un volant lentement.
    (5) Si la vidéo est une voie nouvelle empruntée par l’artiste à l’occasion de cette résidence-
exposition à Passerelle, sculpture, installation et performance constituent les médiums de 
prédilection de sa pratique où entrent en jeu la mise en espace et en contact par l’intermédiaire 
du corps qui (s’)active et (se) déplace, mettant ainsi en relief des notions comme le mouvement, 
la circulation et l’échange.
    (6) Les pieds sont au sol et les jambes restent immobiles. Seuls les bras bougent et brassent 
l’air. La position verticale souligne la « colonne d’air » qui traverse la partie supérieure du corps.
    (7) Précisons que traduction et composition vont ici de pair avec une certaine marge 
d’interprétation et d’improvisation, tant sur le plan de l’écriture que de la performance.
    (8) Au sujet de cette collaboration avec les étudiant.e.s et plus largement, le déroulement de 
la résidence, lire l’entretien http://www.leschantiers-residence.com/fanny-gicquel/
    (9) Une dialectique déjà à l’œuvre dans la notion de paysage-état d’âme. Lire Gaston Bachelard, 
La poétique de l’espace, 1957, Paris, Quadrige PUF (6e édition, 1994), chap. IX, p. 191-207. 
« L’en-deçà et l’au-delà répètent sourdement la dialectique du dedans et du dehors : tout se 
dessine, même l’infini », p. 192.
    (10)  Notons ici l’importance du toucher. L’analogie entre corps et paysage/nature confine ici 
à leur « fusion » qu’illustre symboliquement le collage visible au verso du miroir présent dans 
l’espace d’exposition, qui combine les contours d’une masse de corps solidaires (visible dans la 
vidéo et répétée lors de la performance) à la matière des roches de la pointe de Pen-Hir, dans la 
presqu’île de Crozon. 
    (11)  Il convient de préciser que le film, s’il est partiellement visible et audible par le visiteur 
dès son arrivée — de manière directe bien que lointaine, mais aussi par « ricochet » via son reflet 
dans le miroir présent dans la première salle —, est présenté au fond de la deuxième salle.
    (12)  Ces strates, poreuses voire entremêlées, pourraient être celles que forment, sans ordre 
arrêté, le film, l’exposition et la performance. Activée tous les mardi à 19h et le troisième samedi 
du mois à 15h30, la performance réintroduit physiquement dans l’espace d’exposition les corps 
(re)présent(é)s en continu via/dans le film. En les reflétant, le miroir les embrasse en une même 
image-temps dans laquelle notre propre corps peut se faire une place.
    (13)  Les différents sens connus de représentation incluent ici celui, littéral, de remettre au 
présent.
    (14)  On pense immanquablement à l’œuvre conçu par l’artiste allemand Franz Erhard Walther 
dès les années 1960, entre soft sculpture post-minimaliste, vêtement et rituel performatif. http://i-
ac.eu/fr/artistes/1241_franz-erhard-walther
    (15)  Voir Clément Rosset, Impressions fugitives. L’ombre, le reflet, l’écho, Paris, Minuit, 2004.





Je veux partir avec vous, partout ou vous êtes allés est à la fois une sculpture 
et une partition qui transpose de manière graphique le langage sémaphorique. 
Ce langage est connu des marins qui codaient l’alphabet avec des drapeaux. 
Ligne d’horizon dans l’espace, cette sculpture est un appel à la projection 
et au lointain. Derrière elle, une ligne de pigment bleu humidifié lors de 
performances s’écoule au rythme de ces dernières. 

Je veux partir avec vous, partout ou vous êtes allés , 2019-2020, acier, peinture 



l’appel confus des eaux est une installation composé de plusieurs éléments 
inspirés par des phénomènes naturels : levé du soleil, réverbération de 
l’eau et traces de main dans le sable. Semblant en lévitation, les deux 
sculptures principales produisent des effets de lumières et de reflets. Le 
Plexiglas cuivré, utilisé dans la fabrication de hublot de navire, permet de 
voir l’exposition par ce prisme coloré. Par la réflexion de la vidéo dans le 
recto du miroir noir, les corps et les paysages s’étendent d’un espace à 
l’autre. Au verso, un collage combine un élément chorégraphique de la 
vidéo, une agrégation de corps, à des masses rocheuses de Pen-Hir. 

l’appel confus des eaux, 2019-2020, installation, acier, peinture, Plexiglas, miroir, papier, 
plâtre, résine, eau







Le tissus de mes nerfs utilise la technique de nœuds propre à la réalisation 
de filet de pêche. En s’émancipant de la rigidité du procédé, ces deux objets 
deviennent des écrans brodés, fragiles et aériens. 

Le tissus de mes nerfs , 2019-2020, métal, coton, encre 





Embrassant subitement tout l’horizon maritime est une installation composée 
de deux structures géométriques en acier sur lesquelles reposent « peintures 
textiles» inspirées des paysages Crozonnais. Ces peintures sont portées 
comme des costumes lors des performances. L’ensemble est réagencé à 
chaque activation. La peinture murale tisse un lien entre la couleur de la 
peau et celle du sable.

Embrassant subitement tout l’horizon maritime , 2019-2020, acier, peinture, feutrine





Living on the border
2020, sculptures-performance, 20 mn 

Présenté à la gallerie Hua International, Berlin
Commissaire: Justin Polera 

Performeur.se.s : Maria Ladopoulos, Mickey Mahar, Omagbitse Omagbemi 
Photo : © Robert Trieger © Roman März

«La performance intitulée Living on the Border, d’après un texte de 
Leonora Miano  explore les enchevêtrements délicats et dynamiques 
entre soi et l’autre. L’artiste a été inspiré par la manière dont l’auteur 
concoit la frontière comme un lieu d’habitation et d’hospitalité où 
l’un peut être soit fidèle, soit déloyal envers l’autre. «La frontière, 
telle que je la définit et l’habite, est le lieu où le monde se touche, 
inlassablement. Le lieu de l’oscillation constante: d’un espace à un 
autre, d’une sensibilité à une autre, d’une vision du monde à l’autre. 
La frontière évoque une relation. »1 Transposé plus précisement 
aux relation humaine, la frontière devient un espace flou, malléable, 
en hybridation ou se joue et se négocie la distance et l’intimité. 
Fanny Gicquel s’intéresse depuis longtemps aux notions  «d’espace 
personnel» et de distanciation sociale, qui semble désormais 
omniprésent.Les sculptures agissent comme des instruments de 
mesure pour marquer la distance entre les corps en mouvement.
Chaque objet crée une relation entre l’objet sculptural et le corps en 
tant qu’objet, questionnant la relation sujet-objet. Ici l’objet a une 
double fonction: d’une part il marque la frontière entre les corps mais 
d’autre part c’est une extension du corps qui permet d’atteindre 
et de toucher l’autre. Une fois accrochée, la sculpture rappelle des 
contours des corps extérieurs mais aussi une ligne de texte écrite et 
une partition pour la chorégraphie du mouvement ou du son.»

					             Justin Polera

Extrait: https://youtu.be/Jo-1UvolVZg

https://youtu.be/Jo-1UvolVZg 




Ici l’objet a une double fonction: d’une part il marque la frontière entre les 
corps mais d’autre part c’est une extension du corps qui permet d’atteindre 
et de toucher l’autre. Une fois accrochée, la sculpture rappelle les contours 
des corps extérieurs mais aussi une partition pour la chorégraphie du 
mouvement ou du son. 

Living on the border, 2019 verre, acier, bandages, dimensions variables





crossroad 3p x 2p
crossroad 3p x 2p, installation-performance, 2019, 20 mn

Présenté au Musée des Beaux-Arts de Rennes
Commissaire: Jean-Roch Bouillé

Performeuses: Léa Balvay et Fanny Gicquel.
Photo : © Camille Kerzerho

« Dans un espace duquel on entre et on sort, deux personnes se 
croisent inlassablement. Progressivement, une relation énigmatique 
et interdépendante se révèle entre elles. » 

Les performeuse évolue dans une architetcure suggéré. Les seuils 
sont le prétexte à la rencontre ou le rejet et dans une certaine 
recherche d’effet scénique, de renforcement du double. crossroad 3p 
x 2p interroge la notion de dualité et de complémentarité. Les effets 
de symétrie et de simultanéité font apparaître ce face-à-face comme 
une seule personne, dédoublée ou divisée. Le double questionne ici 
la condition d’une dualité intérieure, une forme d’identité instable 
comme perpétuelle invention  de soi. De manière très précise, une 
chorégraphie des mains et du visage énumère les possibles adresses 
a l’autre et interroge la portée sémiotique de ces gestes en nivelant 
les différences de rapport entre tendresse et violence dans une forme 
de neutralité. Étendu aux sculptures qui se présentent elles aussi 
doublés, divisés, mais toujours complémentaires, elles semblent être 
la version réifiée et symbolique des performeuses.

Extrait: https://www.youtube.com/watch?v=J0YFlDGxaOk

https://www.youtube.com/watch?v=J0YFlDGxaOk
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L’installation inclus:
structure: acier,peinture, 2019, 280 cm x 180 cm
dessin: plaque en acier, verres, aquarelle, crayon de couleur, 2019, chaque: 29,7x42 cm
sculpture dans le centre: bois, béton, acier, peinture, plâtre, pastel sèche, bille en verre, 
2019, 110x80 cm





Les films de Fanny Gicquel s’intéressent à la jonction et à la transition 
entre le rituel, la performance et le processus artistique. Ils sont 
une prolongation de son travail sculptural et performatif dans des 
paysages naturels. Les objets et les gestes apparaissent comme des 
traits d’union entre le corps et le paysage. L’attention rigoureuse à 
la composition, l’utilisation du plan fixe, la lenteur des actions et la 
succession des séquences, nous invite a considérer ces films comme 
un ensemble de tableaux filmique. Ces images poétiques, plastique 
et symbolique s’ouvre à une pluralité de signification qui refuse un 
système narratif établi. Certains aspects théâtraux rajoutent une 
dimension mystérieuse à son travail.
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L’immensité avec vous
L’immensité avec vous, 2020, film, 9’06’’ 

Production: Centre d’Art Contemporain Passerelle

https://youtu.be/z-m5Gi9CW1s

«Ces trois entités que sont le corps, la mer et le souffle constituent 
les piliers de la vidéo de Fanny Gicquel  entièrement baignée de 
poésie. Et pour cause, son principal point d’ancrage n’est autre 
que le poème Ode maritime signé Álvaro de Campos, hétéronyme 
de  l’auteur portugais Fernando Pessoa. En ont été extraits dix vers 
dont la présence ambiante se révèle n’être ni audible ni lisible, mais 
visible et sensible. Quoi de plus naturel en effet qu’un langage marin 
pour « traduire » ces vers aux reflets bleutés ? Tombé dans la même 
désuétude que les sémaphores, ces postes d’observation de la marine 
nationale surplombant mers et océans, ce langage codé consistait en 
des signaux émis au moyen des bras munis de drapeaux, chaque 
lettre de l’alphabet latin correspondant à une position spécifique.
À partir de ce langage corporel — et partant, non verbal — à la fois 
chthonien et aérien, Fanny Gicquel a ainsi composé une chorégraphie 
élémentaire consistant en une série de gestes minimalistes 
essentiellement articulés autour du souffle. Par son mouvement et son 
rythme binaires — inspiration / expiration —, la respiration rappelle le 
caractère dual de tant de rituels naturels (ressac et marées, lever et 
coucher du soleil, jour et nuit, etc.) en même temps qu’elle convoque, 
tout en l’incorporant, la dialectique du dedans et du dehors (9), tels 
deux vases communicants.
Tourné en extérieur-jour sur la presqu’île de Crozon, ( L’extrémité de 
la France à l’Ouest ) le film L’immensité avec vous consiste en une 
succession de plans fixes comme autant de tableaux vivants donnant 
à voir, immergée en pleine nature, la communauté d’interprètes 
déclamer secrètement les vers choisis d’Ode maritime, manipuler 
et porter certains objets-accessoires, qui opèrent moins comme 
signes que comme traits d’union et points de contact entre les corps 
et le paysage. On oublie le réflexe du sens pour se laisser porter 
par la sensualité des images, des visages et des gestes, l’énergie 
communicative des corps et de la nature qui respirent à l’unisson. 
C’est le souffle qui parle, qui s’écoute, s’écoule et s’épanche au-delà 
de l’espace-temps du film lui-même. La respiration lente et profonde 
qui en constitue la bande-son apaisante et hypnotique donne son pouls 
à l’exposition composée sur un mode fragmentaire, voire indiciaire.»

Anne-Lou Vicente (extrait)

https://youtu.be/z-m5Gi9CW1s




Rêverie de refuge
Rêverie de refuge , 2021, film, 2’27’’ 

Musique : Delawhere 

https://youtu.be/lBIFlwNiZUI

Cette vidéo interroge les être et les formes qui advienne physiquement 
et métaphoriquement dans des rêverie de refuge, de replis, 
d’intériorité.  Certaines dialectiques propres aux coquilles, analysé 
par Gaston Bachelard1  tel que l’habité et le vide, le petit et le grand, 
le caché et le manifeste, le lisse et le rugueux deviennent des motifs 
plastique visuelles. La rencontre entre les images et leur superposition 
donne à l’ensemble un aspect onirique. Dans l’espace d’exposition, 
la vidéo apparaît et disparaît toutes les dix minutes tel une image 
émergeant avec la mystériosité propre aux rêves et ses associations.
1 The poetics of space, Paris: Les Presses Universitaires de France, p. 105.

https://youtu.be/lBIFlwNiZUI




As-tu deja vu battre 
le coeur d’un rocher? 

As-tu deja vu battre le coeur d’un rocher? , 2021, vidéo, 2’30mn
Une collaboration avec Alice Delanghe

Production: Dispositif « Culture solidaire » du Conseil départemental du 
Finistère, avec le soutien du Conseil régional de Bretagne et de la DRAC 

Bretagne dans le cadre de la résidence Tempête sur une invitation de 
l’association Finis terrae

Réalisé lors de notre résidence sur l’ile de Stagadon sur une invitation de 
Finis Terrae, cette vidéo en triptyque est principalement réalisée dans 
le paysage extérieur. L’œuvre questionne le concept de transmission 
à travers le geste, le mouvement et le dialogue avec les éléments 
naturels. Les images, présentées côte à côte contiennent des motifs 
et des espaces en dialogue et offrent la possibilité d’une double 
lecture ainsi qu’un glissement entre elles. Ce scénario mystérieux 
et poétique est accompagné d’un poème anonyme trouvé suspendu 
dans un arbre au hasard d’une de leurs ballade. Traduit en plusieurs 
langues, il renforce leur interrogation : Qu’est-ce que transmettre et 
comment transmet-on ?

http://www.finis-terrae.fr/


«Transitoire est un projet curatorial mené par Fanny Gicquel et 
Anouk Chardot. En interrogeant le concept du transitoire dans ses 
dimensions esthétiques, poétiques et philosophiques, Transitoire se 
veut mobile et protéiforme. Les réflexions peuvent prendre la forme 
d’expositions, de podcasts, de conférences, d’éditions. En repensant 
les modalités d’exposition et de diffusion du travail des artistes, 
Transitoire souhaite aller à la rencontre de nouveaux publics.»

https://www.instagram.com/exposition.transitoire/ 
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Transitoire

«COMICO est co-fondé par trois entités: Uklukk, le 4ème étage et 
Transitoire. COMICO se définit comme un lieu de recherche et de 
vacances, éphémère et inclusif. Un espace et un temps où l’art et la vie 
collective se mêlent autour d’une programmation d’activités favorisant 
la détente et l’amitié, une hygiène intellectuelle et pragmatique, un 
enrichissement mutuel, sincère et sensible. Chaque année, dans une 
maison et une région différente, l’association organise un séjour de 7 
jours dédié à une dizaine de résident.e.s, professionnel.le.s du champ 
de l’art, toutes disciplines et corps de métier confondus.»

https://www.comico.fr/
https://www.instagram.com/comico.fr/

COMICO

https://www.instagram.com/exposition.transitoire/ 
https://uklukkmaisonderecherche.fr/
https://www.instagram.com/le4etage/
https://www.instagram.com/exposition.transitoire/ 

https://www.comico.fr/
https://www.instagram.com/comico.fr/
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Se rencontrer, essayer, créer un lien, recommencer, mettre de côté, 
réutiliser, se questionner, observer, être d’accord, en désaccord, 
abandonner, trouver…
Je définis se «faire ensemble» comme un temps de partage, de 
rencontres, d’initiation ou les notions de réussite et d’échec sont mises 
de côtés. Les rapprochements et les écarts entre les connaissances 
nous relient au profit d’une œuvre collective où l’individualité 
s’estompe pour laisser vivre le groupe.
En tant qu’artiste, je m’interroge sur la manière dont une œuvre d’art 
peut interroger ? Interpeller ? Produire un effet intellectuel, sensible 
? Travailler en collectif, participe et nourrie ce processus. Je suis 
intimement convaincu que cette implication social et politique est 
un moyen de faire de l’art aujourd’hui, dans lquel la rencontre et la 
relation à l’autre sont essentiel. 
Le travail collectif s’étend du travail collaboratif avec d’autres artistes 
à l’échange avec un public novice. Ces temps peuvent prendre la 
forme d’initiation, d’atelier, de workshop. Par un prisme à la fois 
social et artistique, j’essaye de manière modeste d’accompagner 
des personnes pour les ouvrir sur d’autres choses ou pour proposer 
une autre vision d’une chose déjà existante. Questionner son altérité, 
son geste, les dimensions de son propre corps, laisser vagabonder 
la parole sont entre autres des objectifs de ce qu’engage le travail 
collectif que je propose.
Les images suivantes sont une sélection d’archives de ces moments.



	
	

	

	

	
	

	 	 	 	 	 	 	 	 	 	 artiste associée co-écriture collectif Uklukk
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Article Artnet (extrait) Article Artnews (extrait)
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Article Frieze Interview video  (extrait) Article Artviewer  (extrait)
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Article L’observatoire Interview (extrait)
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Article Mousse magazine  (extrait) Article Entretien avec Pierre Ruault (extrait)
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Hostcall Entretien-video (extrait)

Documents d’artistes Bretagne Entretien-video (extrait)

Article et entretien poadcast avec Adélie Leguen-Artistes 
Manifestes (extrait)

Article Contemporary Art Daily (extrait)
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