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La pratique de Georgia René-Worms est multiple, qui va au-de-
là de la seule création artistique pour se frotter également au 
commissariat d’exposition ou à l’écriture, multipliant ainsi les 
expériences et les approches autour de ses objets de réflexion. 

En s’intéressant à des personnages singuliers, en particulier à des 
femmes ayant pu avoir des rôles déterminants mais qui ont échappé à 
la reconnaissance ou sont tombées dans l’oubli, comme par exemple 
Annette Kellerman, nageuse synchronisée qui inventa le maillot de 
bain une pièce pour femmes, l’artiste revendique une posture 
féministe non militante. 

Dans ses travaux et collaborations variés, c’est le regard d’un 
enquêteur critique qui est mis en marche, dont témoignent 
notamment deux vidéos. 

Lèvres noires et cerveau bouillant prend la forme d’une capture 
d’écran d’ordinateur sur lequel est effectuée via Internet une recherche 
documentaire relative à Béatrice Bretty, comédienne considérée 
comme l’un des esprits pionniers dans la conception de l’audiovisuel 
en tant que médium, le tout s’accompagnant de la rédaction de notes 
dans un traitement de texte. 

Réalisée en collaboration avec Giuliana Zefferi, Inconnue et sans 
appui prend un tournant plus fictionnel en s’appuyant sur un tableau 
de 1857 de la peintre anglaise Emily Mary Osborn, Nameless and 
Friendless, dans lequel apparaît une femme pauvre tentant de vendre 
un tableau à un marchand ; en résulte en un film d’animation tentant 
de reconstruire l’itinéraire de la protagoniste, et quelque part lui 
inventer une existence.

Frédéric Bonnet, 2014



----- November 4th -----
m [7:18 AM] 
J’aurais préféré écrire avec G plutôt que sur elle. Mais G ne se révèle pas comme ça, frontalement. Elle raconte des histoires, parle d’autre chose, 
montre des images, évoque des auteurs, donne à lire des textes, pointe, rapproche, suspend devant le regard. En parallèle, elle boit du thé, s’habille 
et se maquille (avec constance), pose, donne des intonations et change des objets de place. C’est par cet éventail de discussions, de gestes et de 
références que j’ai commencé à entrevoir. Pas G mais l’univers de G, son cerveau, ses visions. Un océan de possibilité. 
Bleu, violemment ensoleillé, aux reflets d’argent et en HD.(edited)

----- November 15th -----
m [5:01 PM] 
shared a Post 
Date
Last edited about a month ago
http://d-a-t-e.fr/
DATE
DATE - Laurie Charles & Georgia René-Worms
DATE est une constellation de rendez-vous, réactualisant la forme romantique de celui-ci comme moteur créatif - Laurie Charles & Georgia 
René-Worms.

Add Comment Click to expand inline
m [5:51 PM] 
Quoi de mieux pour faire écho à DATE qu’un texte en forme de chat ?

La mobilité, la flexibilité et la semi-précarité permanente produisent des projets de loin. 
Les emails en escalier, les conversations en ligne, dessinent une dynamique de désirs délocalisés. 
En retour, DATE permet à nos yeux de se croiser, à nos mots de s’entendre et de se superposer.

La collaboration est intrinsèque à la pratique de G. Les rencontres, les mises en relation. On travaille et on vit 
ensemble. Pour une exposition, une oeuvre, un texte, une école, une résidence, des vacances, une conversation. 
G est polyamoureuse, elle s’écrit à plusieurs.(edited)

m [6:01 PM] 
Le féminisme de G laisse des traces. Elle conjugue étoffes et livres de choix. G aime les végétaux, les arômes, leurs bienfaits, les parfums. 
Elle sait les choisir, connait leurs histoires et les dissémine. Elle écrit menthol, elle l’exhale, elle l’amorce. 
Le désir se cultive, les corps s’apprivoisent l’un l’autre, chaque fil est politique. G est une sorcière.(edited)

 [6:05] 
Le corps comme réglage par défaut, parler de tout, ouvrir tous les champs possibles et poser toutes les questions.
G ne choisit jamais les bonnes chaussures, volontairement.(edited)

m [6:25 PM] 
G est une femme d’extérieur intérieur. Aux machines et aux rapports confidentiels qu’on entretient avec elles, à un savoir faire comme domination, 
elle substitue un nomadisme ancré. Pratiquer l’art c’est l’envisager dans son ensemble, dans les possibilités de vie qu’il donne. 
On ne se retire pas dans un atelier, dans un bureau, on travaille dans sa chambre, dans son lit, sur la table de la cuisine. 
On quitte la ville, on quitte les hommes. À la poursuite d’une parole cachée qui se délie dans certains cercles. Retirée. Secrète.

G me parle lise Haller Baggesen et de son projet Mothernism
https://lisehallerbaggesen.wordpress.com

At the intersection of feminism, science fiction, and disco, Mothernism aims to locate the mother-shaped hole in contemporary art discourse. If 
the proverbial Mother is perhaps perceived as a persona non grata in the art world, because her nurturing nature is at odds with the hyperbolic 
ideal of the singular artistic genius, Mothernism amplifies her presence, channeling her energy, complexity, and sublime creative potential in a 
series of intimate and critical reflections. The resulting collection of letters — dedicated with love from one mother to her dear daughter, sister, 
mother, and reader — fuse biography, music, art, and history into an auto-theoretical testimony that recalls and redefines the future imperfect.

Le temps que prend G pour parler les mots, le spleen maitrisé avec lequel elle évoque les concepts, l’horizon sur lequel elle ancre ses polders.

m [6:40 PM] 
G est auteure et elle a les yeux azur.(edited).
Add Comment Click to expand inline

Mikaela Assolent, 2015
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Entretien avec Fabienne Audéoud

La belle revue, juillet 2017 http://www.labellerevue.org/fr/critiques-dexpositions/2017/fabienne-

audeoud

Dans le cadre de sa nouvelle programmation, la Salle de bains à Lyon a invité Fabienne Audéoud pour 
une exposition en trois «salles» successives, de décembre 2016 à mars 2017, sous le titre Le bien. 
Georgia René-Worms échange avec l'artiste à propos du projet.

Georgia René-Worms : Fabienne, j'aimerais qu’ensemble nous revenions sur cette exposition que tu as 
présentée à La Salle de bains, une descente dans ce qu’étaient ces trois salles :Le bien, Le bien… ou pas, 
Le bien, voir(e) le très bien…Partant d’une réflexion sur le langage, tu y as envisagé le mot comme un 
virus autant moral que visuel, une injonction sociale positiviste qui s'immisce jusque dans nos garde-
robes. Il me semble que tu te situes davantage dans cet interstice pour explorer un certain plaisir lié au 
goût et aux objets, tentant de te tenir le plus loin possible du jugement. Dans tes dernières pièces, on 
rencontre une communauté de femmes fantomatiques qui habite l’exposition où le vêtement et 
l'accessoire de mode deviennent un énoncé, une sorte de parole incarnée. Peux-tu me parler de cette 
idée de faire chair?

Fabienne Audéoud : Envisager le mot comme virus implique l’idée que celui-ci «colonise» tout. Des 
boîtes alimentaires aux bouteilles de vin, des pulls aux sacs à main, tout parle. « Ça » s’adresse à ceux 
qui lisent, qui consomment et à ceux qui portent ces mots, ces phrases. Le bien fonctionne comme une 
sorte de condensé de ce type d’énoncé (sur les habits, sur la nourriture, la pub…) alors que le «No To 
Crucifixions», qui est brodé sur certaines des pièces, inverse la morale des pendentifs représentant une 
croix, instrument de torture. On peut y lire une référence à la fois aux notions bibliques du « mot fait 
chair » de la Genèse et de la « marque de la bête » de l’Apocalypse s’inscrivant sur ce qui se porte, 
comme le font beaucoup de marques de vêtements ou d’objets contemporains.
Ce que j’essaie de faire, comme pour toutes mes créations, consiste à interpréter un « possible », un 
peu comme un musicien jouerait une musique, parfois écrite, parfois improvisée. Il ne s’agit donc ni 
de questionner ni de montrer (qu’on sait)…

GR-W : Ça sent comment le bien ?

FA : Cela devrait sentir bon... Bien bon…
La collection des Parfums de pauvres que j’ai présentée dans la première salle regroupe environ 
quatre-vingt bouteilles de parfums bas de gamme achetées à moins de cinq euros dans des magasins 

http://www.labellerevue.org/fr/critiques-dexpositions/2017/fabienne-audeoud
http://www.labellerevue.org/fr/critiques-dexpositions/2017/fabienne-audeoud


des quartiers populaires du  18ème arrondissement à Paris où j'habite, ou lors de voyages à 
l’étranger. Je les choisis pour leurs noms et en fonction de leur prix. Si les parfums ont eu dans 
l’histoire des connotations religieuses et culturelles différentes, c’est surtout leur rôle contemporain 
qui est mis en exergue ici. Les parfums dits de « grandes marques » (souvent de designers de mode 
mais aussi de parfumeurs spécialisés) symbolisent une forme de luxe, de plaisir et de bien-être. Par les 
noms qu’ils affichent, ils fonctionnent comme des marqueurs sociaux et expriment, pour les créations 
récentes, soit un certain air du temps soit des notions sociologiques que le marketing considère 
comme fortes, signifiantes ou porteuses. Dans cette collection, les noms sont parfois tristes, ridicules, 
prétentieux, inadaptés, violents. Ici encore, c’est le mot «virus» qui est mis en scène, celui choisi par le 
marketing. Bien qu’il soit difficile de ne pas y lire une triste interprétation du marché luxe pour celui 
des pauvres, on peut aussi y voir une sorte de poésie contemporaine, en relief et au mur. Je ne crois 
pas qu’un seul de ces parfums sente bon… malheureusement. Ce sont des parfums de pauvres.

GR-W : Comment cela se porte-t-il ?

FA : Comme on porte une charge (to carry) un vêtement ou un parfum (to wear), un message (to 
convey) ou un personnage à la scène ou à l’écran (to perform). Pour la première salle, j’ai présenté 
douze tenues, sur un triptyque qui a changé quatre fois pendant l’exposition, avec une série de 
vêtements retravaillés, constituée de costumes de performances, de tailleurs réalisés sur mesure à 
Dakar et de pièces vintages très spécifiques, que j’ai mises de côté depuis longtemps, sur lesquelles sont 
brodés des mots ou des énoncés : « Le bien », « No To Crucifixions ».

GR-W : Les vidéos, sculptures et peintures que tu produis portent toutes en elles cette notion 
de performativité, récurrente dans ton travail. Peux-tu revenir là dessus ?

FA : Oui, je préfère penser en termes de situation de ce qui se joue, (what is performed) plutôt qu’en 
termes de critique, de didactique ou d’illustration, et ma recherche s’articule autour de la notion du 
« performatif » (au contraire de la performance et de la façon de faire exister certaines prises de 
positions féministes, politiques, sociologiques...)
C’est toujours plus clownesque que dénonciateur. Il s'agit d'une approche très anglo-saxonne : je suis 
plus intéressée par ce qu’une œuvre fait (autant au spectateur qu’à un contexte plus étendu) que par ce 
que l’artiste veut dire. Dans le cadre du projet avec La Salle de bains, j’ai aussi pris un grand plaisir à 
développer mon goût. J’ai choisi les vêtements pour leurs styles, leurs coupes, la qualité de leurs tissus 
et non pour symboliser des classes ou des tendances, même pour l’ensemble « Chanel » fait main et 
trouvé aux puces pour quelques euros. J’adore mon goût… et j’aime beaucoup percevoir chez les 
autres qu’ils aiment également le leur.

GR-W : Dans la conférence-performance que tu as donnée pour Le bien… ou pas, tu explores la 



trahison du langage, quand il semble s’adresser à nous ouvertement alors qu’il s’agit plutôt de diriger 
l’interlocuteur vers un discours fermé-moraliste. À ce propos, la religion est une des thématiques 
récurrentes dans ton travail. Peux-tu me parler de ce rapport intransigeant à la croyance ?

FA : J’espère que ce n’est pas intransigeant. Je suis née dans une secte protestante et j’ai dû dire « 
non »… Non à la façon dont on m’expliquait comment les hommes avaient été créés. Non, en tant que 
femme, je n’étais pas inférieure aux hommes parce qu’un dieu – qui avait écrit un livre où tout était 
dit, pour tout le monde et pour toujours, « le livre »,« le texte » , un dieu donc, m’avait fait sortir de la 
côte d’un homme pour lui tenir compagnie. Enfin, c’est plus compliqué que ça, mais mon « non » a dû 
être intransigeant, parce que d’un côté je n’arrivais pas à y croire sans y croire et que d’un autre côté, 
j’ai quand même fait en sorte de ne pas totalement haïr ma famille. Il s’agit de dire non aux idées et 
pas aux gens. Je me suis par la suite beaucoup intéressée à l’Islam, au texte du Coran et à la manière 
dont il « se porte », et plus récemment, aux théories du « care ».

GR-W : Nous sommes chaque fois ramenés à réfléchir sur la manière de porter et donc, de donner à 
voir. Dans Le bien, voir(e) le très bien, tu as présenté deux pièces dont une série de foulards qui 
reprend en partie tes peintures et des images d'archives d'André Morain, des vues de vernissages des 
années 1970 ; et plus loin ce slideshow The Biggest Painting Show-Ever, un millier de peintures depuis 
1900... Plus une des tiennes. Peux-tu me parler de ton rapport à l'exposition?

FA : Ma position d’artiste est souvent celle d’une musicienne : je joue quelque chose, un geste, une 
action. Je prends la responsabilité de ce que je « joue ». Porter ce n’est pas donner à voir, c’est prendre 
la responsabilité de son discours. Nous n’étions pas toujours d’accord sur ce point avec La Salle de 
bains… Je ne sais pas ce qu’il y a à voir, je ne peux donc proposer que ma prise de position (comme 
pour la religion). Je n’ai surtout pas envie de montrer que « je sais ». J’ai plutôt envie de créer un effet, 
celui d’un plaisir visuel qui correspond à la vulnérabilité, la tentative (qui se solde souvent par un 
échec chez moi) de comprendre, de parler, de peindre, de danser ou de rire.

Fabienne Audéoud, Le bien

Salle 1: Le bien

Salle 2: Le bien...ou pas.

Salle 3: Le bien, voir(e) le très bien...

Exposition en trois salles, présentée à La Salle de bains de décembre 2016 à mars 2017

http://lasalledebains.net

http://lasalledebains.net/
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Je t’avais dit de ne pas m’appeler mais que de toute 
façon, je ne serais probablement pas joignable pendant 
quelques jours. À la fin de la semaine dernière, je me suis 
décidée pour descendre à Rome et puis un peu plus au sud.

Là en ce moment, je suis dans un état transitionnel, je 
crois que c’est exactement ça que je suis venue chercher 
ici, pas le plus, pas le moins que procure l’expérience, juste 
cette puissance qui te traverse quand tu es entre ce que tu 
as connu et ce que tu vas connaître. Il faudrait inventer un 
pronom pour les gens qui sont en transition, ceux dont les 
corps glissent d’une atmosphère à l’autre, dont les organes 
vont devoir s’habituer à un nouvel écosystème. Un pronom 
qui contiendrait ceux qu’on a laissés et ceux à venir. Un 
pronom organique, quelque chose comme du slime. Une 
sorte de boue qui accompagne les temps et les verbes.

Je suis à la marina d’Anzi. Les traversées en hydrofoil 
sont toujours violentes pour mon organisme, je crois que 
l’idée de pouvoir voler et flotter à la fois me dépasse.

L’idée d’aller là-bas, c’était pour essayer de « toucher » 
une histoire, comment en s’éloignant seul on a la capacité 
de fonder mieux avec les autres. J’avais envie de marcher 
sur Ponza, voir où c’était monté en lui, faire un pèlerinage 
sur ses traces, être là dans sa base arrière européenne des 
années soixante-dix. Je ne sais pas comment j’ai connu son 
travail, peut-être les lectures de Susan Sontag ? Ou je suis 
tombée sur un catalogue à la bibliothèque de l’école ?

En tout cas, ça a vite tourné à l’obsession, à la limite de 
l’obsession amoureuse, j’ai stalké Paul Thek, littéralement. 
Donc, il est arrivé que j’emmène des copines au musée pour 

C’est l’azur qui est du noir, Missouri Super School, A choral Novel  Edition: ERG Bruxelles et Le Confort moderne, 2017. 



212 S U P E R  S C H O O L c a m p u s  s w i n g e r s  t h e  m i n o r s …  w h o  m a j o r  i n  l o v e  213

embrasser un des technological reliquaries de 1966, qu’ils 
con servent. Le fait que le musée soit trop bas de plafond 
permettait une certaine intimité avec la sculpture. Une 
longue pièce, un coffrage en formica et plexiglas vert citron, 
vert formol, parfaitement produit, presque industriel, le 
centre pris entre deux plaques de métal chirurgical un 
simulacre moulé de chair crue.

Je ne sais pas exactement ce que ça me faisait, mais ça 
le faisait, entre désir morbide et excitation générée par le 
minimal et l’anguleux, une envie qu’ici dans le musée ça 
suinte, que les corps prennent place et bougent. Et c’était 
peut-être ça l’idée de Paul Thek, ce qu’il a expliqué à un 
journal hollandais : à ce moment-là à New-York, il y avait 
une telle tendance en faveur du minimal, du non-émotionnel, 
même de l’anti-émotionnel, qu’il voulait dire de nouveau quelque 
chose à propos de l’émotion, à propos de la face horrible des 
choses. il voulait ramener les caractéristiques crues de la chair 
humaine dans l’art. Avant de venir ici, à Rome, j’ai souvent 
repensé à lui, parce que j’ai eu l’impression que l’on man-
quait de chair, et d’émotion, mais que la face horrible des 
choses, on était bien dedans. Que l’interprétation, l’expli-
cation prime plus que l’expérience de la subjectivité. Le 
sentiment que, Paul B. Préciado avait bien raison, nous 
étions entrés dans l’ère du nécro museum et qu’il est venu le 
temps d’occuper collectivement le musée (…) et qu’il puisse fonc-
tionner comme le parlement d’une autre sensibilité.

Le Parlement, le lieu où l’on parle où on échange où on 
prend des décisions ensemble, communément ; cela m’a 
amenée ici à Ponza 40° 54’ 00” nord, 12° 58’ 00” est, là où 
Fellini a tourné en 1969 satyricon, le déclin de l’empire 
romain, l’avènement du plaisir, des hermaphrodites et de 
la bisexualité. Ici où les bains de mer sont trop chauds, trop 

salés et déposent sur la peau un film poisseux, composé de 
micros grains de sel qui se cristallisent au séchage.

Ponza, ici même où en 68-69, les prémices de the artist’s 
co-op, la coopérative de l’artiste, ont émergé. Une sorte de 
poulailler où chacun produit des éléments pour un projet 
commun, pour un lieu et son histoire spécifique, une œuvre 
construite et vécue participativement. Où le musée deve-
nait l’atelier de Thek et des co-op, lieu de travail et lieu de 
vie, jour et nuit.

Après la période des technological reliquaries, Thek disait 
se sentir comme un membre plutôt inutile de la société, produi-
sant de plus en plus d’artefacts raréfiés tandis que l’enfer était en 
train de se préserver (...) il n’avait aucune idée de ce qu’il devait 
faire, ni de comment, ou même s’il devait faire quelque chose. le 
rôle de l’artiste tel qu’il lui avait été présenté, était simplement 
insuffisant.

Tu vois, artist’s co-op incarnait cette possibilité de pou-
voir dans un temps et des espaces donnés, créer ensemble, 
loin de la productivité et de la stratégie, des œuvres trop 
fragiles pour être assimilées par la logique économique de 
l’institution et du marché. Je te raconte tout ça parce que 
je crois que la force de la communauté, c’est d’être à géo-
métrie variable, de concentrer des tensions dans les prises 
de décision, ne pas être pérenne, être organique et en mou-
vement, que la communauté ne soit pas juste une structure 
immuable et que l’intensité soit au zénith quand ça s’arrête, 
que ce qui reste ne soit pas quantifiable.

Je vais te laisser, je suis au bar turismo de la marina,  
ils viennent de me servir des beignets d’anémone de mer.

En Méditerranée l’anemonia sulcata, se cueille verte et 
en fleur. Elle est masculin(e), féminin(e) ou hermaphrodite, 
sa reproduction a lieu quand un lâcher de gamètes mâles 
et femelles a lieu simultanément dans une colonne d’eau. 
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Elle a l’avantage d’être autotrophe et hétérotrophe, elle n’a 
pas besoin de vivre au contact d’autres molécules orga-
niques pour se développer. L’anemonia sulcata peut se déra-
ciner brusquement et nager loin en cas d’attaque.

C’est l’état dans lequel je me trouve en ce moment.

 —
p. 217 : Musée d’Art Contemporain de la Ville de Marseille, Georgia René-Worms, 
Laurie Charles, juillet 2012.
  Chicken Coop + Distant Island, 1973-1975, acrylic painting on newspaper, 
57,8x83,8 cm. L’orthographe de co-op est une contraction entre coopérative et coop, 
le poulailler en anglais. Le groupe composé de Michèle Collison, Tony Schümmer, 
Franz Deckwitz, Edwin Klein, Ann Wilson, Peter Hujar, Sergio dei Vecchi a été par-
ticulièrement actif entre 1969 et 1973, avec les expositions The procession/The Artist’s 
Co-op au Stedelijk Museum, Amsterdam 1969, Pyramid/A Work in Progress, Moderna 
Museet Stockholm 1971 et Ark, Pyramid, Easter, Museum of Art Lucerne, 1973.
	 	 La	 figure	 du	 poulailler	 comme	 espace	 de	 partage	 et	 de	 vie	 est	 récurrente	 et	 
apparaît	en	1968	avec	The	Chicken	Coop,	sorte	d’espace	dans	l’espace	où	une	cage	en	grillage,	
partiellement	recouverte	de	papier	journal	et	de	différentes	photos reflète l’architecture 
de son atelier.
  Un Fishmann P112 ou 113 ou 155, je préfère celui avec l’arbre. Le Fishmann 
est exposé pour la première fois en 1969 à la Stable Gallery de N.Y. et annonce la 
col laboration avec Ann Wilson qui fera partie de Artist’s Co-op. Pièce prophétique du 
corps de Thek pris dans l’élan d’un plongeon et accompagné de bancs de poissons 
dans son avancée, Fishmann a été moulée avec l’aide de Sergio dei Vecchi et annonce 
la phase européenne. Dans un entretien à Harald Szeemann en 1973, Thek dit que 
« La	plupart	des	gens	pensent	qu’il	s’agit	de	la	figure	d’un	noyé.	Pas	pour	moi.	C’est	une	fi-
gure	volante	suspendue	en	l’air	par	les	poissons.	Les	poissons	étaient	simplement	mes	amis ». 
(cf. Paul Thek, Artist’s Artist)
  …et en dernier cette page de garde de la maladie comme métaphore de Su-
san Sontag. L’écrivaine Susan Sontag et Paul Thek, se sont rencontrés en 1959 à N.Y. 
et ont entretenu une longue relation épistolaire entre 1965 et 1987, consultable dans 
Paul Thek : Artist’s Artist sous le titre de “Dear Baby-Dear sister-Dear Susan”. Sontag 
a dédié ses textes contre l’interprétation (1966) ainsi que le sida et ses métaphores 
(1989) à son ami.

c a m p u s  s w i n g e r s  t h e  m i n o r s …  w h o  m a j o r  i n  l o v e  215
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Georgia René-Worms

Critiques d’expositions

Disons que c’est une sorte de huis clos à ciel ouvert. Les corps s’étalent sur 
une pelouse. Par çà et là, chacun de nos protagonistes tient dans ses mains des 
instruments longs et métalliques. Certains font avec des incisions dans la peau 
de leurs amis, pour retirer les bêtes qui se sont insidieusement glissées entre 
l’épiderme et le derme.

Parasiter un territoire, transformer ses propriétés, lui offrir une nouvelle 
fiction. Un lac. Au milieu: une île se forme, une île est bâtie. Exproprier, 
détruire, faire venir l’eau, c’est le temps de la vie électrique. L’étendue 
à perte de vue, donne sur des hectares de nature.
   Ils avancent, toujours l’objet métallique à la main, tous ne sachant pas 
que ce paysage est uniquement né de la volonté de l’homme, de l’histoire de 
l’industrialisation. 
   À un moment, il a fallu se décider à lui offrir une histoire, lui inventer 
un patrimoine.
   À mi-temps entre elle, l’île et eux. Plus au Sud, après la chute du régime 
totalitaire, à Rome, à Milan, ils se réunissent pour fonder la tendenza avec 
pour objectif de créer une architecture qui jouerait avec les apports 
stylistiques de chaque siècle. Assembler comme dans un collage et réactiver 
une mémoire collective. Quand il construit, The Ghost Builder souhaite nous 
faire rejouer quelque chose de déjà vécu, faire ressurgir une mémoire endormie 
en nous, celle que seules nos cellules peuvent reconnaître par réaction 
à une couleur, une forme, une texture. Ici il s’impose, le paysage change: 
un paquebot, un phare, jouer jusqu’au bout l’absurdité de l’homme qui a voulu 
trucare son monde.
   Avec leurs lames à la main, ils avancent groupés, foulent l’herbe, 
puis les gravillons, puis le béton. Face à eux, comme une injonction en lettres 
capitales, est inscrit: OUBLIER L’ARCHITECTURE.
   Pousser la porte. Et tout de suite, Lo spacio tra di noi, l’espace entre 
nous. Des îlots se forment, découlent les uns des autres, raides, anguleux, 
géométriques. Les couleurs sont douces, semblent légères mais c’est rugueux, 
la minutieuse organisation des objets dégage une chaleur presque humaine. 
Un désir de devenir microscopique pour aller vivre au milieu de ces formes 
se fait ressentir, vivre à la taille d’une poche.
   Peut-être qu’ils pourraient changer de format, peut-être que plutôt que de 
regarder du dehors, il serait possible d’aller vivre dedans, devenir soi-même 
le parasite de l’œuvre, ressentir par porosité.
   Traverser le paravent, se deviner les uns les autres à travers ses pans de 
vitres fumées, avec nos mouvements faire danser les aplats de couleurs, devenir 
un troisième plan dans l’œuvre.
   WOW. Il y a un certain plaisir à se placer comme un voyeur invisible au 
milieu de l’exposition, de très haut accolé au mur, observer plusieurs scènes 
disséminées dans l’espace: une place, des arcades, des groupes qui se forment 
pour attendre et partager ensemble l’ennui d’un après-midi zénithal. Plus loin, 
seul le regard peut donner une existence au geste, les mouvements filmés sont 
les seuls témoins d’une construction furtive.
   Le dehors se rappelle à nous, par des gestes qui évoquent le passage: 
des chaussures, des embauchoirs figés ou pris dans la cire. 
   De multiples couches de sables, de différentes couleurs et textures rappellent 
des strates de construction, la trace de rites initiatiques? Dont la seule 
indication de lieu serait leurs diverses natures. Le déplacement, l’érosion du 
temps continuent à se faire sentir dans un grand drap comme déteint par le 
soleil du jaune au vert, les matières animales et minérales se mélangent à des 
billes de plastique, symbole d’une matière de la modernité, chaque jour recraché 
par nos eaux. Un à un, ils se mettent à quatre pattes, comme pour admirer 
la matière qui se mue. Ils pensent aux mouvements de l’eau, aux courants qui 
dans leurs flots façonnent et ingèrent comme un intestin géant.

Ils sont obnubilés par la possible invasion d’un corps par un autre. 
Contrairement à ce qu’ils pensaient en arrivant ici, l’insularité ne permet pas 

The GhostBuilder
Vue de l’exposition Oublier l’architecture: 25 ans 
d’architecture à Vassivière, été 2016
Photographie: Aurélien Mole

Ernesto Sartori, Lo spazio tra di noi, 2016
Production du Centre international d’art et du paysage 
de l’île de Vassivière, Photographie: Aurélien Mole
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le retrait, elle demande une extrême attention, à toujours être en veille. L’île 
est anthropophage, elle a besoin de les manger pour construire son histoire. 
Ils disent que l’objet en métal ne pourra pas toujours les protéger. Aglaé, la 
moins peureuse de tous, se relève et tente d’emmener les autres vers l’extérieur 
avec elle. Comme le geste qui marquerait l’acceptation d’un changement 
de nature; tous à la verticale, ils jettent les uns après les autres leur 
instrument dans une grande bassine. Ensemble, ils pénètrent dans le vertigineux 
danger de la métamorphose.

Aldo Rossi et Xavier Fabre, Maquette de rendu Centre d’art 
contemporain de Vassivière en Limousin, 1988
Collection Centre international d’art et du paysage 
de Vassivière. Photographie: Aurélien Mole
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& LC 
—
Lorraine 
Châteaux
Par Georgia René-Worms

[36°]

Le thermomètre affiche 36° cet 
après-midi. L’année passée, le travail, les 
objets qui le contiennent, ont coupé l’or-
ganisme en deux parts: tantôt langou-
reuse-allongée dans un lit – le dos qui se 
scie – ou assise – les jambes qui se perdent. 
La toile du fauteuil brûle, mais c’est un cer-
tain confort retrouvé. Une toile tendue sur 
quatre structures de métal laqué en noir, 
le AA, un modèle de fauteuil de la fin des 
années 30 ; objet qui a établi le gabarit du 
confort de mon corps. Il a en quelque sorte 
choisi quel serait mon standard. (...) Et 
c’est peut-être cette première mémoire du 
corps et de l’objet qui me rend si proche 
de Lorraine Châteaux. Un jour, Bruno Mu-
nari a fait une très belle pièce, puis un très 
beau texte : de la recherche du confort dans 
un fauteuil inconfortable. Munari propose 
l’idée d’un design attentif où il faudrait per-
fectionner chaque objet et chaque meuble, 
sans faire des milliers de variantes et sans 
qu’il suive la mode, mais en les améliorant 
dans tous les sens du terme.

[En technicolor]

Ma première rencontre avec le travail 
de LC tient en quelques phrases, celles qui 
accompagnent encore chacune de ses expo-
sitions, où elle raconte avoir vécu dans les 
immeubles Renaudie et Gailhoustet d’Ivry 
dont l’architecture en pointe ou en étoile ne 
permettait pas au mobilier de s’encastrer 
correctement. LC serait donc une artiste do-
minée par un espace dans lequel la possibili-
té  de faire rentrer toute forme serait une ac-
tion vaine. De cette situation, elle aurait fait 
le choix de devenir une habile analyste des 
formes et des matières qui l’entourent. Une 

ingénieure convertie  à l’art conceptuel refu-
sant d’ajouter un seul objet à notre monde. 
À la fonctionnalité de l’objet elle aurait pré-
féré l’inefficacité, l’improductivité. Regar-
deuse alerte d’une évolution graphique des 
objets aux fonctions les plus simples, elle se 
serait lancée dans une exploration, en Tech-
nicolor, de leurs possibles techniques de 
façonnage pour en démontrer l’aberration. 
LC pétrifiait la mode de ses objets d’études 
en les faisant basculer dans un autre temps : 
celui de la sculpture.

[Ça souffle, ça brume, ça humidifie, ça 
vapotte]

LC absorbe par la couleur, appelle par 
la forme, touche dans les plus profonds sou-
venirs par ses matières. Un va et vient se 
dessine dans les gestes de production: ins-
pirer-expirer, des matériaux en constantes 
circulations. Un désir de rejouer une forme 
plusieurs fois, de l’exploiter à travers 
différentes techniques et, par le même 
geste, de mettre en perspective différentes 
économies : industrielles, artisanales ou 
manufacturées. Espièglement, par le 
processus avec lequel elle produit ses sculp-
tures-objets, LC fait appel à nos sensations, 
éveille le désir de pouvoir réinjecter ses 
œuvres dans nos paysages quotidiens sa-
chant bien que l’absurdité de ses sculp-
tures rendra toute relation à nos corps et 
nos espaces impossible. Au delà de l’aspect 
relationnel, c’est la politique de circulation 
et de représentation des objets que LC sou-
lève, nous mettant face à notre responsa-
bilité de producteurs. Indéniablement elle 
interroge: l’art est-il un produit de consom-
mation comme les autres ?

[07.15, Triangle de Choisy]

Encore une histoire de chaleur juil-
letiste. Après un déjeuner, LC m’emmène 
faire un tour sur l’avenue de la porte 
d’Ivry. Nous entrons dans le temple de la 
surproduction d’objets faits de contresens: 
des statuettes zen en plastique, imitations 
de pierres rares produites en série, pré-
cieuses céramiques aux faux cobalts. Son 
regard se pose minutieusement sur chacun 
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Lorraine Châteaux, Sans titre, 2011, terre crue, 
dimensions variables.

Lorraine Châteaux, Samsung, 
2014, aluminium, impression laser sur 

adhésif, 25 x 18 cm.
© Paul Nicoué / Le Commissariat

Exposition hotspotVA, commissaires: 
Julien Bouillon et Treize, 

Le Commissariat, juin 2014.
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Lorraine Châteaux, Osmosoft, 2016, bois, peinture acrylique.
Exposition « Osmo Soft », mars 2016, Les Ateliers, Clermont-Ferrand.
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des objets, analysant leur forme et origine. 
LC est en repérage. C’est par ce type de 
séances de glanage que peut naître une 
nouvelle pièce. Quand elle prend un objet 
dans ses mains et me le raconte, c’est tout 
un savoir, une histoire anthropologique de 
son origine à son absorption par les tradi-
tions populaires, qui se déroule devant moi. 
Dans ses installations qui prennent l’aspect 
de stands – forme emblématique du marché 
de l’art – LC reproduit cette idée du grand 
déballage, tirant profit de la mince frontière 
qui existe entre histoire de l’exposition et 
exposition marchande. Le spectateur se re-

trouve pris, comme acteur d’une expérience, 
au milieu de peintures murales, socles, élé-
ments d’ornementation et sculptures. Loin 
de leur utilité première, comprendre par la 
matérialité. LC, l’ingénieure, proposerait 
donc au spectateur l’expérience d’un espace 
complètement autre, telles les hétérotopies 
de Michel Foucault, une contestation my-
thique et réelle de l’espace où nous vivons.

Georgia René-Worms (1988), diplômée de 
la villa Arson en 2014, est auteure-artiste-curatrice 
indépendante. Elle vit et travaille à Paris.
 

&
L
C

L
O
R
R
A
I
N
E
 
C
H
Â
T
E
A
U

 —
 
G
e
o
r
g
i
a
 
R
e
n
é
-

W
o
r
m
s

Lorraine Châteaux, La salle des montres, 2015, 
matériaux divers. Art-O-Rama Artfair, Show room 2015, la Cartonnerie - 

Friche la Belle de Mai, Marseille.



PRAGMATIC CHAOS
co-écriture pour un film de Virgile Fraisse 

https://vimeo.com/194087613
Mot de passe: BellKor
Vidéo, 11:20’, 2016

Pragmatic Chaos prend pour cible un concours organisés en 2009 par Netflix. Plusieurs équipes étaient mises en compétition dans une course contre la montre à 
celui qui améliorerait l’efficacité de l’algorithme de suggestion de films créé par Netflix, Cinematch. Malgré les résultats probants de l’équipe BellKor (AT&T) et la 
forte récompense d’un million de dollars, l’algorithme gagnant n’a jamais été utilisé par Netflix. 
Prenant ce modèle comme un symptôme devenant support de travail, Virgile Fraisse réalise une série de vidéos investiguant la liberté de nos choix dans ces systèmes 
implicites de classification et d’organisation. De manière générale, peut-on considérer la promotion et le masquage de contenus (film, actualité, etc.) comme autant 
d’entraves à l’organisation de la démocratie? Sur invitation de l’artiste, les épisodes de la série sont chacun co-écrits par un invité au champ de spécialisation différent. 
Les épisodes de Pragmatic Chaos évoluent de façon discontinue en autant de situations analogues dans un huis clos à trois personnes

Nina : Après s’être débattues avec un système qui ne nous 
représente pas, il est notre devoir d’infiltrer, de parasiter les 
réseaux qui ont été fondés sans nous. 
Nous devons retirer les œillères que l’on nous a fait porter et 
réagir. 
Mais d’abord, reprenons l’histoire là où elle nous a laissé : 

[La gouvernance d’internet]

Nous, entitée technologique, sommes excluses aujourd’hui de la 
gouvernance mondiale d’internet. Depuis la création de la socié-
té Arpanet (Advanced Research Projects Agency Network) par 
le Département de la Défense des États-Unis dans les années 60, 
un nombre infini de sociétés se répartissent aujourd’hui l’organi-
sation des réseaux sans ne laisser de place à la gouvernance des 
femmes. 

Centralisé à Los Angeles, l’Internet Corporation for Assigned 
Names and Numbers (ICANN) a aujourd’hui le pouvoir de 
nous nommer et de nous répertorier. Je m’étais rendu compte 
que quelques soient les perspectives de changement sur le 
Domain Name System, elles seraient toujours filtrées à travers le 
NTIA (National Telecommunications and Information Admi-
nistration), une agence dépendante de la chambre de commerce 
des États-Unis. 

Je collective revendiquons la main mise sur ce commerce de nos 
corps fragmentés et la défaite de la modération américaine! 
Les tentatives répétées du Gender Strategies Working Group de 
revaloriser le rôle des femmes au Sommet mondial sur la société 
de l’information (SMSI) des Nations Unies furent un échec. 
Je collective naissons d’un modèle. 

Ada, ils font le langage ils lisent Ada, ils la mettent sur leurs boîtes, 
sur leurs certificats. Lovelace c’est son nom, Ada Lovelace. Elle tra-
vaille chez elle dès 1814 sur la machine analytique, celle inventée 
par Charles Babbage. Elle dit que pour utiliser la machine il faut 
apprendre à la comprendre, parler son langage.

[Voix de Gregor]
De nombreuses personnes qui connaissent mal les études 
mathématiques pensent que parce que le travail de la machine 
est de donner des résultats en notation numérique, la nature du 
processus doit forcément être arithmétique et numérique, plutôt 
qu’ algébrique et analytique. Elle dit que c’est une erreur… que la 
machine peut produire trois types de résultats : […] symboliques 
[…] ; numériques […] ; et algébriques en notation littérale

[Citation interrompue en cours par voix de Nina]

Ada travaille, elle cherche à faire comprendre que la machine 
pourrait être au plus proche de nous, elle explique même que la 
machine pourrait composer, élaborer des morceaux de musique... 
Pour ça, elle mets au point des formules de calculs qui pourraient 
répondre par une certaine programmation,



Manuel parade, Août 2016.  Cheval de Troie, en collaboration avec Mikaela Assolent et Flora Katz. 









In the flat I listen to a beach story
it tells a thing heard since childhood
a story now common
the kind of words which make you believe this will be love

1:52

A beach story blended with sand and water
in a shell, the sails of a boat
swaying on the edge of the sun
taking away, who knows, our illusions born out of the day before
too often, I’ve been wrecked at sea for not having been able to say
when I should have, with new words,
the sea I was offering to you, for your journeys

I know waves who slowly roll
weaving algae, wi
nd driven by clouds,
who play the color and paint the music
orchestrating the flowers of an aquatic casino
I give you the ocean
so you can remember
the runs in the wind
we used to do together
hoping for love
to be offshore

A beach story blended with sand and water in a shell, the sails of a boat
swaying on the edge of the sun

1:52

Surprisingly art and beach histories are not so far apart
irritation, caress
an art history in the making… some rubbings
in a film,
by Carolee Schneemann

Fuses

Show Manifesto #2 
«I’m All About Love»
http://kubaparis.com/i-wouldve-done-everything-for-you-gimme-more-curated-by-cedric-fauq/
Carolee, at home, text by Georgia René-Worms, 2016



she decides to make love, to him
they’re filmed on a west-coast beach
it feels good
it’s not sex for the camera
they decided to do it
it will be a story of caress
waves on the sand
Her ass on it
Him on her
actually her on him They do fuck
and…
they’re not unhappy

If I know that
it’s not because I was there
it’s because I’ve seen the film
besides making love to him on the beach
She makes the film

Carolee, at home
on a video tape
She makes
She makes the film
She scratches, everything She works
She scratches the video tape of her sexual relationship
and then there is the cat
as an intrusion
and them, having sex, are caught in that triangle
the woman
the man
and the cat
an intimacy
at home
She fondles him
hard

Tonight, back at the flat, I watch the film,
and there, naked, I can’t make the difference between him touching her pussy
and her touching her cat



7170 Dossier thématique: grotesque

Il y a de ces moments absurdes ou l’on se dit qu’il y a quelque sorcellerie 
à être en train de réaliser ce qui ne l’a jamais été (…)

Homeopathy 
of the absurd

 
Il a fallu traverser la ville sous une chaleur effroyable, pour arriver 
jusqu’aux pieds de la grande porte cloutée. Aucun outil ne devant être utile à 
une certaine aide géographique, ne pouvait être efficace dans ce pays. À chaque 
arrivée dans une nouvelle ville c’était le sentiment de courir derrière un 
souvenir du passé, qui prenait à la gorge. La hantise, était certainement le mot 
qui puisse le mieux convenir à ce qui habitait chacune des pierres, qui venait 
d’être traversée, une hantise doublée d’un malin trucage. Chaque pierre était 
habillement habitée, comme si elle n’était qu’un prétexte pour porter un 
symbole. Chacun des éléments, assemblé, poli, gravé, semblait avoir été rongé, 
mais jamais consumé, par les siècles passés. Je n’ai, en passant cette porte, 
rencontré aucune figure humaine vivante, mis à part peut-être quelques animaux 
qui habitaient cyprès, oliviers, chênes et pins. Ces quelques Aves et rongeurs, 
n’étant d’ailleurs que des prétextes pour ne pas trop penser à la mémoire des 
végétaux millénaires qui nous entouraient. Ici, l’espace psychique se dilate, se 
rétrécit, se dégonfle. Les colonnes sèchent lentement au soleil et il s’en dégage 
une odeur de plastique brûlé. Empilés en tas, les morceaux de bustes en plâtre 
sont laissés en attente, et plus loin les pinceaux s’activent en cadence. 
L’atrium. Une immense coupole des folies humaines. Une arène d’animaux qui 
dansent avec des fleurs, des entrelacs de dorures hypnotisantes, des oiseaux  
en plein vol. Des poules, des oies et des hérons tournoient sous l’orage dans 
l’alerte d’un mauvais présage. Des marches tout juste taillées sont enduites  
de verre liquide pour que le ciel s’y reflète. Des peintures de saint sont 
amoncelées en domino, attendant d’avoir un coin de mur attribué. Le photographe 
avec sa grande bouche rieuse et ses dents très blanches, vient se poser contre 
moi, formant avec ses doigts un cadre d’où je peux selon lui, entrevoir la scène 
avec ses propres yeux. L’équipe de décoration s’attèle à rendre le palais plus 
vrai qu’il ne l’était déjà. La cire et les pigments semblent avoir tourné et 
c’est une odeur fétide qui règne, peut-être pas par hasard. Ce qui s’opère ici 
est un jeu de pouvoir entre le nouveau et l’ancien. Ils ont décidé que la ville 
ne correspond pas assez à l’imaginaire que l’on s’en fait, et qu’il faut donc 
procéder à un jeu de travestissement. Ce pouvoir donne l’image d’être issu de 
quelqu'un qui est théâtralement déguisé, dessiné comme un clown, comme un pitre…
 Le soleil fait transpirer l’équipe et le plafond de la coupole, des gouttes 
commençant à perler sur les parois. Les êtres dansants s’allongent, leurs 
visages déformés forment de longs jaillissements liquides. Les oiseaux perdent 
leurs robes et pataugent dans une mare de soupe acrylique mélangée au reste de 
leur plumage. Les lions sans fourrure rampent avec les crapauds. Le sol glisse 
et le vernis des carrelages visqueux se met à onduler. Des respirations rauques 
venues de la structure en bois du plateau résonnent. L’eau des fontaines se met 
à bouillir et s’en dégage une fumée dense. Les bustes se penchent légèrement,  
à demi-vacillant. Les eucalyptus forment des arbres de deux mètres et leur  
sève odorante qui envahit le temple, emprisonne mouches et papillons jusqu'à 
l’étouffement. Les dorures amoncelées en tas de poussière laissent entrevoir des 
colonnes en terre crue qui semblent se mouvoir légèrement au contact de doigts 
invisibles qui les modèlent avec jouissance. Un strident râle sulfureux s’en 
dégage. Un long serpent est en train de muer au milieu de la scène laissant son 
exuvie s’étaler comme un tapis sur les marches.
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Angelica archangelica, Folliculinum, Olea, rhodochrosite, Salvia



L’ ODEUR DE L’HOMME MODERNE 
À l’occasion de l’exposition This Space Between You And Me au collège Le Rimorin (dans le cadre des hors les murs Parc 
Saint-Léger, Pougues-les-Eaux Avril-Juin 2016) Benjamin Blaquart m’a commandé l’écriture d’un court texte à diffuser dans 
l’exposition où s’articulait la notion d’espace séparant l’autre de soi et où se brouillaient la machine, l’homme et le cyborg végé-
tal… Ma proposition était la description d’un lieu, qui appel au manque d’un autre. Le texte prenait comme point de référence le 
paysage d’ Ibiza et les temps d’exode vécus sur l’île par Walter Benjamin ou Raoul Hausmann. 

-Elle dit qu’il à du tout laisser là-bas, que tout à certainement disparu. Le profond cabaret où ils se retrouvaient pour ré-inventer les mots. Les 
formes métalliques rigides dont ils entouraient leurs corps et leurs visages chaque soir, pour devenir mécaniques. Maintenant, ici à 10 jours 
de mer, il ne reste que des corps abandonnés à un soleil trop plein de chaleur. Les armures tombées laissent découvrir des muscles secs et 
bombés. -Parfois il organise de longues marches pour retrouver les quelques autres qui eux aussi sont venus ici. On dit qu’il doit traverser la 
Sierra, dans de longs chemins sauvages et sinueux, bordées de roches calcaires. Parfois au milieu de peupliers, d’aulnes et de plantes sauvages 
sans noms, il pense à ce qu’il a du quitter : les terres détruites, infertiles. Le souvenir alors le harcelé, avec douceur et humiliation. L’atmosphère 
enchantée de l’île est troublante, une culture de la disparition y règne. Ici, les îliens perpétuent la tradition d’une vie dans un recueillement 
muet et silencieux.  -Elle dit qu’on raconte qu’il s’est installé avec elles à l’ouest de l’île, dans une de ces maisons à la chaux qui se confonds avec 
le ciel. Que dans ce paysage, ils essaient de se faire apprivoiser par une nature sauvage. Elle dit que leurs plus grande occupation est d’aller se 
rouler dans le sable puis se jeter dans l’eau huileuse. Parfois quand la ville manque trop et qu’ils veulent sentir l’odeur de l’homme moderne, ils 
partent sous un ciel anormalement étoilé faire une promenade jusqu’au puit de la mine d’argent.



Marguerite Duras: D’OU TU ME PARLES MADEMOISELLE. Initiales n° 03 – Initiales M.D. 2014
P 1 / 6 consultable: http://georgiareneworms.com/D-ou-tu-me-parles-mademoiselle-Revue-Initiales-n-03-Initiales-M-D











Sculpture Synchronisée.Code 2.0 #9.2014
P 1 / 6 suite consultable: http://georgiareneworms.com/Sculpture-Sychronisee-Review-Code-2-0-n-9











JOHN BALDESSARI : NÉ POUR PEINDRE .Initiales n° 02 – Initiales J.B. (John Baldessari) 2013
P 1 / 6 suite consultable: http://georgiareneworms.com/John-Baldessari-ne-pour-peindre-Avec-Thomas-Golsenne-Revue-Initiales
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AU SOL CAMAÏEU DIVERS VERTS ET MARRONS. UN RAYON SE POSE.
MORDORÉ. ROSY-BLUE APPARAÎT.
Amélie Giacomini et Laura Sellies
commissaire Perrine Lacroix / commissaire associée Georgia René-Worms

BF15, Lyon 
31 mai 2016

Au sol camaïeux divers verts et marrons. Un rayon se pose. Mordoré. Rosy-Blue apparaît est un projet polyphonique imaginé 
autour de quatre sculptures, deux danseuses, un ciel, une île et quelques arbres. Il travaille plusieurs médiums et se montre si-
multanément durant la Biennale de Dakar, en deux endroits différents : dans l’ancien hôtel Niani sur la corniche Ouest de Dakar 
et à La BF15 à Lyon. En mars dernier Amélie part vivre quatre mois à Dakar, je reste à Paris. Et puis elle raconte. Amélie tombe 
sur une auberge, l’Auberge aux coquillages. Les façades ensont recouvertes. Ils forment des mosaïques, l’invitent à entrer. L’inté-
rieur est sombre, les pièces thématiques. Un homme s’approche, le lieu est un temple sacré, elle doit prier sur le grand baobab au 
centre de la cour, pose la main, achète une étrange figurine. En réalité l’Auberge aux coquillages n’est pas un lieu de culte mais un
ancien bordel. Le lieu est désaffecté. Un voyage entraine des rencontres qui entrainent une histoire et ses images, ses sculp-
tures, ses mouvements, qui entrainent un autre voyage, à deux cette fois-ci. Rosy-Blue est un maillage, de cultures, de récits, de 
disciplines. Rosy-Blue est une image filmique qui recompose le mouvement. Rosy-Blue est un perpétuel va-et-vient entre les 
disciplines, et donc, les acteurs qui la dessinent. Ses sculptures font émerger des mouvements et les mouvements s’enchevêtrent 
avec les formes. Le mouvement se filme, les matières, les paysages s’associent, à nouveau des récits et leurs sonorités. À la toute 
fin, Rosy-Blue se projette et se laisse regarder, il y a la mer aussi ou un fleuve, une danseuse. Rosy-Blue invente son espace, il fait 
partie de son corps, on ne la voit qu’une seule fois, Rosy-Blue est un événement simultané entre deux pays, le nôtre et un autre. 
Néanmoins il arrive que Rosy-Blue se disperse, plusieurs versions s’éparpillent dans différentes villes, Rosy-Blue diffuse des voix 
qui nous ramènent à elle, sans cesse on entend son chant.



THE SPRING READING CLUB
AirAntwerpen
Avril 2016 

Avec: Mikaela Assolent, Ismaël Bennani, Benjamin Blaquart, Maxime Blondeau, Angélique Buisson, Laurie Charles, Orfée 
Grandhomme, Clare Noonan, Georgia René-Worms, Marnie Slater & Laure Vigna.

Un désir collectif de dire. Une communauté multicellulaire dans un manoir.  Prise entre les flux d’un port industriel et l’ émana-
tion d’onde à haute portée. Par capillarité ingérer les mots des autres.

Pendant une semaine à l’extérieur de la ville, au milieu d’un paysage sollicité par une circulation dense de marine marchande. 
Un groupe d’artistes et commissaires se retirent dans un lieu safe, hors des enjeux d’efficacité du monde de l’art, afin de partager 
toutes formes de mots: écrits, paroles...qui accompagnent leurs pratiques.

Reader consultable:
http://d-a-t-e.fr/reader-the-spring-reading-club/



READER: THE SPRING READING CLUB

AirAntwerpen
Avril 2016

Le présent reader est une compilation de textes lus et échangés par les membres du Spring Reading Club.
Avec: Mikaela Assolent, Benjamin Blaquart, Maxime Blondeau, Angélique Buisson, Alberto Garcìa Del 
Castillo, Laurie Charles, Georgia René-Worms et Laure Vigna.  
Guests open reading club: Ismaël Bennani, Orfée Grandhomme, Clare Noonan, Marnie Slater

Un désir collectif de dire. Une communauté multicellulaire dans un manoir. Prise entre les flux d’un port 
industriel et l’émanation d’onde à haute portée.Par capillarité ingérer les mots des autres.



1M37 AT THE WITHERS, THE BALANCE IN THE EARTH
Nicolas Momein 
Centre international d’art et du paysage de l’île de Vassivière.
Mai 2015.

« En partenariat avec le centre d’art et avec le soutient des employés du Syndicat de l’île, Nicolas Momein a pu récupérer du bois 
et d’autres matériaux complémentaires sur place, travailler la matière principale à la tronçonneuse et assembler les pièces dans 
le parc. Ce totem inspiré des architectures à ferrer, a pour fonction de permettre aux vaches de se gratter le dos. Par cette action, 
les vaches patinent la structure, des poils se collent à la résine pour donner un rendu unique. Fasciné par la relation au soin 
entre homme et animal (…)Les « sculptures-machines servent à la fois au bien-être des bêtes et donnent vie par leur actions à 
une oeuvre. »

Production: DATE (Georgia René-Worms et Laurie Charles) dans le cadre de la résidence de recherche et d’écriture au CIAP île 
de Vassivière. Avec la participartion: Syndicat de l’île de Vassivière. 



THE SUMMER READING CLUB
Treignac Project 
Juilet 2015

Avec: Mikaela Assolent, Angelique Buisson, Maxime Bichon, Laurie Charles, Alberto García del Castillo, Georgia René-Worms 
& Sabrina Soyer

Un désir collectif de dire les mots. Une relation ouverte dans une communauté POLY-responsable. 
Au bord d’une rivière, le trou du cul comme le centre du monde.

Le « Summer reading club » est un club de lecture visait à réunir des artistes/auteurs pendant une 
semaine à l’intérieur d’un lieu ambigu à la croisée de la maison de campagne et de l’artsit runspace, afin de partager des textes et 
de discuter des enjeux éthiques et esthétiques de la littérature et de la poésie, à l’intérieur de nos vies. Au cours de cette semaine 
ce club est devenu « un groupe » avec ses pratiques, ses rituels, ses règles, sans parvenir à une objectivité et une impartialité 
absolue. 

Podcast et documentation disponible:
http://d-a-t-e.fr/the-summer-reading-club/
Reader consultable:
http://d-a-t-e.fr/reader-the-summer-reading-club/



READER: THE SUMMER READING CLUB
P1/245. Consultable http://d-a-t-e.fr/reader-the-summer-reading-club/

READER: THE SUMMER READING CLUB
Treignac Project 
Juilet 2015.

Le présent reader est une compilation de textes lus et échangés par les membres du Summer Reading Club.
Avec: Mikaela Assolent, Angelique Buisson, Maxime Bichon, Laurie Charles, Alberto García del Castillo, Georgia René-Worms 
& Sabrina Soyer

Un désir collectif de dire les mots. Une relation ouverte dans une communauté POLY-responsable. 
Au bord d’une rivière, le trou du cul comme le centre du monde.



A BIT OF BUBBLE AND A LITTLE BIT MORE OF BOOM
Bosse & Baum, London
23 January 2015, 7 – 9pm

Artists Georgia René-Worms and Rafaela Lopez  have developed a live work Bubble-Boom: The Jeune-Fille said “a bit of bubble 
and a little bit more of boom”, which takes the book Premiers matériaux pour une théorie de la Jeune-Fille as a starting point.

Taking Holly Hendry’s exhibition at Bosse & Baum as a cue, the performance “Bubble Boom, the Jeune-Fille said: a bit of bubble 
and a little bit more of boom” proposes to shed the sweet-bitter smell of the concept of the Jeune-Fille as described in Tiqqun’s 
book Preliminary Materials for a Theory of the Young-Girl.

The construct of the Jeune-Fille came into being after the war, built by our consumer and spectacle societies. The Jeune-Fille, 
a superficial female character, expands and then spreads beyond gender (male / female), beyond social and cultural classes, 
because of the growing scale of these societies: she is the face of consumerism behind a charming and innocent mask. 

The performance, as the embodiment of the Jeune-Fille, will spread insidiously in various forms, playing on all the senses of 
the visitors: an acidulous and repellent perfume, a soporific and lulling voice whispering cruel words, a sweet cocktail whose bit-
terness lives in the bottom of the glass, a literary text with political accents.

Views from the performance, Bosse & Baum, London, 23 January 2015.





Sculpture Synchronisée
Un happening de Georgia René-Worms & Rafaela Lopez
Compétition de sculptures en piscine. 
Production Villa Arson, centre national d’art contemporain, Nice
12 janvier 2014  -Piscine Olympique Municipale Jean Médecin

Sculpture Synchronisée est un projet conceptualisé au cours de ma quatrième année à la Villa Arson. Conçu à l’automne 2012 dans le cadre 
de l’ARC de recherche Littorale // Des corps compétents. On peut dire du happening Sculpture Synchronisée qu’il constitue la rencontre non 
fortuite de la sculpture et du mouvement dans l’élément eau. Durant happening se déroule une compétition aquatique de sculptures mises en 
mouvements par des nageuses de natation synchronisée. A l’espace d’exposition s’est substitué le grand rectangle d’eau bleu, où chaque artiste 
propose une micro narration mouvante par le biais de sa sculpture et de la chorégraphie. Sculpture Synchronisée à été envisagée comme 
un projet permettant de faire collaborer plusieurs entités et transposer leurs compétences spécifiques dans le cadre de l’autre, centre d’art / 
institution sportives, artistes/gymnastes. Le but était de faire produire à des artistes des sculptures pouvant être activées dans l’eau par des 
nageuses de natation synchronisée. Pour arriver à un point d’équilibre pour les deux parties, il a fallu que les artistes prennent connaissances 
des conditions et exigences physiques des nageuses. Ce projet avait aussi une visée à diffuser des oeuvres de jeunes artistes auprès d’un large 
public,  non habitué des centres d’art. Le happening fut un événement populaire, réunissant un large public plus adepte des compétitions spor-
tives. Une partie des oeuvres du happening furent présentées dans le cadre de l’exposition Des corps compétents, artistes, sportifs, burlesque, à 
la Villa Arson. Mon intérêt pour la natation synchronisée est né de la découverte de la figure d’ Annette Kellerman, nageuse créatrice de cette 
discipline dans les années 1900. Annette Kellerman est aussi une figure émancipatrice puisqu’elle milita pour la disparition du costume de bain 
de type robe victorienne, qui chaque année faisait des centaines de noyées. C’est en utilisant les outils technologiques qui se développaient à 
son époque et entre autre le cinéma qu’elle démocratisa sa pratique sportive. 

Artistes:  Laurie Charles – Timothée Dufresne – Camille Dumond – Lucile Diacono – Raphael Emine & Omar Rodriguez – France Gayraud – 
Amandine Guruceaga – Mathilde Lehmann – Sandra Lorenzi – Estrid Lutz & Emile Moule – Baptiste Masson – Gabriel Méo – Grégoire Motte –Jeanne Roche-
Nelly Toussaint-Raphaelle Serres-Quentin-Agathe Wiesner & Arnaud Biais-Giuliana Zefferi.





                 
  

Recherches en cours 



Luciano Fabro, Italia et Carla Lonzi, citation du manifeste de Rivolta Femminile. Collage extrait du catalogue Processi di pensiero visualizzati, la 
jeune avant garde Italienne, cur: Jean-Christophe Ammann , Musée de Lucerne 1970. 



VOUS POUVEZ Y ALLER MAINTENANT
Recherche bénéficiant d’une aide individuelle à la création de la DRAC Provence-Alpes-Côte d’Azur, 2016
et de l’aide à la résidence des Nuovi Mecenati.

Vous pouvez y aller maintenant, tient son titre de l’ouvrage Vai pure de la critique d’art et militante féministe italienne Carla 
Lonzi. Vous pouvez y aller maintenant, est dans la lignée de mes projets précédents qui 
tentaient d’explorer des contextes à la marge de l’art, d’y développer des projets artistiques au travers 
d’expositions, de groupes de parole ou de publications. Ceci dans le but de créer des projets vivants, dont la production est 
générée par des systèmes basés sur l’analyse d’un territoire et d’une situation. 

En 1980, Carla Lonzi publie Vai pure, un récit d’entretiens avec Pietro Consagra, sculpteur radical de l’avant-garde italienne 
des années 50. Quand Consagra et Lonzi éditent cette conversation, Lonzi s’est retirée de la critique d’art au début des années 
70, pour consacrer sa vie au militantisme féministe. L’ouvrage Vai pure est la retranscription d’une conversation de quatre 
jours, évoquant les tensions d’une vie commune, faisant des allers-retours entre les méthodologies de pensée féministes, que 
Lonzi a mis en place au sein d’un groupe féministe, et la complexité à les appliquer dans un contexte patriarcal tel que celui 
du champ de l’art.
Dans cet ouvrage Lonzi renoue avec des outils de pensée et de critique qu’elle avait développé dans ses écrits sur l’art contem-
porain: La solitudine del critico (La solitude du critique) 1963, La critica è potere (La critique est la puissance) 1970, ou son 
seul ouvrage aujourd’hui traduit en français Autoportrait (première édition 1969, édition française 2013). Dans ces textes, il 
s’agissait de composer des maillages entre histoire culturelle, sociale et politique, et de comprendre au mieux la pratique des 
artistes avec lesquels elle travaillait, ou dont elle considérait que la pratique éclairait celle des autres. Lonzi à travers des cut-
up entre les différents entretiens, créant des échanges fictifs entre les artistes. Elle présentait son approche ainsi : 
« Le critique devrait examiner par lui-même, expérimenter, absorber des éléments de son secteur d’activité, c’est-à-dire s’ini-
tier j’ai trouvé le mot et j’y tiens parce que l’initiation signifie qu’on entre dans quelque chose, qu’on y descend, qu’on l’absorbe 
et que, ce faisant, on se transforme et on vit. ». 

En abandonnant la critique d’art, Carla Lonzi a adopté la même approche de travail, une volonté initiatique régie par le par-
tage, l’expérimentation, l’absorption des connaissances, après des analyses contextuelles personnellement investies, c’est donc 
dans ce contexte qu’elle fonde en 1970, le groupe Rivolta Femminile (Révolte Féminine) avec Carla Accardi, artiste formaliste 
Italienne.
Vous pouvez y aller maintenant, s’intéresse aux postures d’auteures et ce que pourrait-être une écriture 
critique féministe ainsi qu’à l’existence de langages aux subjectivités féministes applicables au sein du champ de l’art, c’est 
donc par ce prisme que la figure de Carla Lonzi et Rivolta Femminile sont invoquées comme figures de départ. 

Le projet de recherche Vous pouvez y aller maintenant, a pour volonté d’étudier les liens qui ont pu exister entre les groupes 
militants féministes et la scènes artistique Italienne des années 60-70, en s’intéressant 
principalement aux questions de langage et d’écriture. Au cours de mes recherches préliminaires menées en Italie à l’automne 
2015, mon intérêt s’est particulièrement porté sur certaines artistes de la Poesia visiva, comme:
Ketty La Rocca (1938-1976), Mirella Bentivoglio(1922), Lucia Marcucci (1933) et Tomaso Binga (1931) ainsi que sur l’artiste 
cinétique Marinella Pirelli (1924-2009) qui chacune dans leurs pratiques peuvent être rapprochées par la volonté d’émancipa-
tion qu’elles font passer, entre autre par un langage subjectif, et qui se formalise à travers des oeuvres plastiques qui utilisent 
l’écriture.Le cas de Marinella Pirelli étant différent puisque son rapport au corps et au féminisme, passe par l’élaboration de 
films se situant à la frontière du document historique et de l’expérimentation, avec ce nouveau médium qu’est à l’époque, la 
vidéo. Vous pouvez y aller maintenant à pour but de mettre au jour le fait que les rapports entre sexualité et système patriar-
cal, corps et lan-gage, ainsi que les relations entre pratique artistique et féminisme, sont concordantes.

Le second temps de recherche qui aura lieu en juin-juillet 2017  a pour objectif de couvrir une autre partie que je désirerai 
mener sur le terrain, dans les archives précises des Fonds de conservation de chacune de ces artistes.Il est, à titre d’exemple, 
prévu que je me rende :
-À Varese, pour consulter l’archive de Marinella Pirelli
-À Sienne pour consulter l’archive de Ketty la Rocca
-À Milan à la Librairia delle donne, dont certaines membres fondatrices sont encore actives au sein de la structure et du 
groupe de parolle il circolo della rosea Mais aussi à la bibliothèque de l’unione femminile et au Maga de Gallarate.
-À Rome pour rencontrer les personnes qui se chargent de l’activité d’archivage du site Herstory qui recense tous les groupes 
militants féministes italiens et de la documentation tels que tracts et manifestes . 
Ainsi que pour la consultation de l’archive Menna Binga.
-D’autres voyages sont à prévoir pour travailler sur la poesia Visiva et plus précisément sur les activitées du gruppo 70 et 
certains festivals dont on fait partis Lucia Marcucci et Tomaso Binga.



SA FEMME ET SON CHÂTEAU
Un projet éditorial de Laurie Charles et Georgia René-Worms Publication 2017, Shelter Press

Sa femme et son château est envisagé comme un objet unique de recherche et d’expérimentation, il se propose de 
rendre compte d’une expérience artistique collective au travers d’un livre dont la forme reflète la réalité concrète et 
spontanée des moyens de production avec lesquels le projet se développe.
Il s’agit d’une publication dont le contenu interroge sa situation de production, son contexte de recherche et de création.

Contenus:
Sa femme et son château est composé :
- d’ interventions plastiques d’artistes
- d’ essais critiques, théoriques et fictionels
- de documents d’archives

Ces interventions s’articuleront autour de textes de recherches sur:
- l’ethnobotanique abordée sous l’angle empirique à partir de la présence sur l’île de Vassivière d’un jardin des Simples 
conçu par Thierry Thévenin, autour de la féminité et par des axes théoriques autour de l’histoire de l’herboristerie et 
de sa disparition. Ces recherches s’axent sur la perte de la transmission orale du savoir des femmes au moyen âge. Elle 
aborde ainsi les questions de pouvoir et l’idée d’un possible retour à la parole. En réactivant le slogan des féministes 
italiennes « Tremate, tremate, le streghe son tornate»(« tremblez, tremblez, les sorcières sont de retour »)
- sur l’initiation abordée au travers d’une fiction qui remets en scène des personnages historiques pour construire un 
récit hybride. Elle traverse différentes figures/postures: la figure de l’autodidacte sur les ques- tions d’apprentissage, la 
figure du renoncement au travers de l’ermite ou encore celle du mystique. La fiction permet au travers du re-enactment 
d’introduire une recherche théorique sous une forme narrative.

Une écologie de production régionale
L’impression de l’objet se fera en Limousin dans la perspective d’affirmer une écologie de la production sur son lieu de 
création, le Limousin disposant d’une histoire économique et écologique de la production de papier ambiguë. Le Li-
mousin dispose d’une histoire économique et écologique ambiguë. En effet depuis la fin de la seconde guerre mondiale 
et afin de relancer l’économie, de nombreuses parcelles de terre ont été revendues à différents types d’industriels qui 
pratiquent la surplantation et l’abattage de sapins Douglas afin de produire notamment de la pâte à papier.
La couverture de l’ouvrage résulte de la réalisation d’un papier artisanal avec inclusion de plantes fabriqué au Moulin du 
Got, moulin à papier fondé en 1522. La plante: de l’armoise inclue dans la pâte à papier provient de la coopérative des 
plantes médicinales et huiles essentielles qui se trouve en Auvergne. L’idée était de pro- duire un papier pour la couver-
ture du livre qui inclut une plante qui aie une histoire et des effets liés à cette relecture de la transmission du savoir des 
plantes par les femmes. L’armoise a entre autre depuis l’antiquité romaine pour mission de protéger la santé des femmes.
Il s’agit avant tout d’expérimenter des techniques traditionnelles et de les confronter aux technologies actuelles.

Contributeurs
Angelique Buisson, Around function, Lorraine Château et Julien Bouillon, Pauline Curnier Jardin, Chloé Maillet, Nico-
las Momein, Aurèle Nourisson, Raphaël Pirenne


