






Diplômée de l’École des Beaux-arts 

de Nantes en 2019, MEG 
BOURY vit et travaille à 
Nantes. Avec          une pratique à mi-
chemin entre les arts plastiques et 
le spectacle vivant, le travail de Meg 
Boury se retrouve aussi bien dans 
des lieux d’expositions (Zoo Galerie 
à Nantes en 2021, Transpalette à 
Bourges en 2022, le basculeur à 
Revel-Tourdan en 2023) que sur 
scène. La performance Une Histoire 
de la frivolité entre marais et champs 
est actuellement en tournée (TU-
Nantes en décembre 2023, les 
SUBS à Lyon en mai 2024). L’artiste 
reçoit le soutien du TU-Nantes qui 
l’accompagne dans la création de 
nouvelles performances pour deux 
saisons (2023 à 2025).

[ à propos de sa démarche ] 

« Ma pratique est majoritairement 
performative. Je prends pour point 
de départ des traditions souvent 
liées au milieu rural et/ou à des récits 
historiques et mythiques. Puis à la 
manière d’une anthropologue, je 
décortique ces folklores (gestes, 
histoires, parures, outils...) afin 
de proposer ma réécriture de ces 
rites. Je confectionne alors de 
nouveaux costumes et accessoires 
à partir de techniques comme la 
maroquinerie, la couture, la broderie 
ou la plumasserie. Ils sont ensuite 
activés avec des danses et des 
récits empreints de l’univers visuel 
du spectacle et du cabaret, ouvrant 
un espace d’où peut naître la fiction. 
Cette position à la frontière entre les 
histoires vraies, les rites et la fiction 
me permet de mettre en tension 
des énergies opposées, poétiques, 
sportives, animales... et d’incorporer 
les différentes figures stéréotypées 
pour produire des récits politiques. 
Les performances traitent aussi bien 
de la fête que du travail, abordent 
des questions liées aux animaux, 
notamment ceux que l’on mange, 
qu’ils soient élevés ou chassés, 
mettent en jeu l’image de la féminité 
et évoquent l’histoire de l’art. Tout est 
alors confronté sans hiérarchie. C’est 
à travers cette attitude burlesque, 
parfois désinvolte, que j’aime avant 
tout susciter l’amusement du public.» 

[ à propos de sa performance Les 
Tourterelles] 

« La performance Les Tourterelles 
jouée le soir du vernissage est une 
digression sur le jardin, l’arbre qui 
trône en son centre et les animaux 
qui l’habitent. Le public est invité à 
entrer dans l’intimité de la maison, 
de la cuisine et des souvenirs. Je 
raconte des histoires, prépare un 
clafoutis à la cerise et chante. «Ce 
n’est rien, tu le sais bien le temps 
passe ce n’est rien. Et ce n’est qu’une 
tourterelle qui revient à tir d’aile 
en rapportant le duvet qu’était ton 
lit un beau matin.» L’exposition en 
contient les souvenirs. La nappe 
brodée et les ustensiles de cuisine en 
pâte à sel racontent à leur tour cette 
histoire retranscrite dans le numéro 
du Rocking-Chair édité à l’occasion 
de cette exposition.»

Née en 1990, HELENE 
HULAK vit et travaille 
à Lyon. Diplômée       de l’École 
nationale supérieure des beaux-arts 
de Lyon, son travail a notamment été 
exposé à la SIM Gallery (Reykjavik), 
aux Magasins Généraux (Pantin) ou 
encore au macLyon. En 2021, Hélène 
Hulak part en résidence en Islande 
dans le cadre d’un programme 
organisé par Artistes en résidence 
et est invitée par le macLyon dans 
le cadre de l’exposition Crossover: 
Hélène Hulak x Mel Ramos. En 
2022, elle présente un duo show 
avec Mélissa Mariller à KOMMET 
(Lyon). En 2023, elle expose à La 
Villette pour 100% L’expo ainsi qu’à 
la Galéria m21 à Pécs (Hongrie). Elle 
est co-fondatrice de l’association 
de professionnels du monde de 
l’art Cagnard ainsi que du collectif 
de performance Les enfants de 
Diane et travaille au sein de l’atelier 
Montebello.

[ à propos de sa démarche ] 

« Avec l’œuvre de Hélène Hulak, 
il est temps de crier le distordu 
et de sortir les griffes ! Le travail 
de la jeune artiste opère un 
renversement des imaginaires 
féminins capitalistes. Caractérisée 
par une chromie saturée, des dents 
longues, des griffes sorties et 
des mensurations outrageuses à 
l’esthétique dévorante d’Hélène 
Hulak pose le désordre en principe. 
Comme une réponse, tant à 
Picasso qu’à la publicité : non la 
déconstruction du corps féminin 
n’appartient pas au regardeur 
érotisant, elle sera désormais 
une mise à nue de la puissance 
émotionnelle du féminin.
Hélène Hulak travaille les techniques 
textiles comme des opportunités 
de ré-appropriation de matériaux 
et de techniques créatif·ves 
irrévérencieu·x·ses; bien loin de 
la domestication qui leur a été 
assignée. L’artiste explore aussi 
l’envahissement par la fresque 
murale dans une technique de 
l’urgence. Une peinture à l’eau jetée 
par un geste simple à l’éponge qui 
confère une vibration accusatrice à 
l’œuvre. Prenez garde ! »

Céline Poizat, commissaire 
d’exposition indépendante.

[ à propos de ses pièces Michelle, 
Kelly et Bey ] 

« Pour Célébrer, je me suis intéressée 
à l’histoire et à l’imagerie des girls 
bands avec cette question en tête: 
Pourquoi les girls bands sont-ils 
(presque) toujours constitués d’un 
nombre impair de participantes ? 
La réponse se trouve, peut-être, 
en partie dans l’histoire des Spice 
Girls. Lors de la création du groupe, 
composé sur casting, l’entreprise 
Heart Management, décide de 
recruter cinq performeuses, dans 
l’idée qu’un nombre impair faciliterait 
la résolution de potentiels conflits 
internes. Dès le début l’objectif 
est clair : créer un groupe dont les 
paroles de chansons parlent aux 
filles, mais est assez sexy pour 
plaire aux garçons, lui donnant ainsi 
la possibilité de rafler la totalité de 
l’audience.

J’ai ensuite procédé à une collecte 
d’images de différents girls bands. 
Ici je détourne une image de 
promotion du groupe Destiny’s Child. 

Les artistes posent en s’adressant 
aux spectateur·ices, l’une pointe du 
doigt, l’autre fait stop de la main. Je 
m’interroge sur le choix de ces poses 
à la fois séductrices et accusatrices. 
De quoi nous accuse ce doigt pointé 
vers nous ? 

Une fois l’image transformée en 
textile, l’étendoir à linge se fait 
colonne vertébrale ou cage de danse, 
évoquant la vie de ces images dans 
nos espaces domestiques.»

AURORE-
CAROLINE 
MARTY, développe son 
travail dans la       transdisciplinarité 
mêlant corps et décors, arts 
visuels et performance, artisanat et 
kitschothèque, sa collection d’objets 
de décoration ringarde. 
Diplômée en 2010 de l’ENSA de Dijon, 
elle expose entre autre à la Villa du 
Parc d’Annemasse, à la Chapelle Ste 
Marie d’Annonay, aux Ateliers Vortex 
à Dijon, au CRAC19 de Montbéliard, 
à Chapelle XIV à Paris ou encore au 
Parc de Maison Blanche à Marseille 
pour Arts Ephémères. Des résidences 
à Moly-Sabata, au FRAC Bourgogne, 
dans l’entreprise Protéor et dans 
différents lycées professionnels 
jalonnent son parcours ; celle du 
lycée des Marcs d’Or, spécialité taille 
de pierre à Dijon, marque un tournant 
dans sa pratique par l’intégration de 
l’artisanat à son œuvre. Depuis elle 
se délecte à apprendre différents 
artisanats comme la céramique, le 
vitrail, la broderie d’art, le batik et 
dernièrement la fonte de métal pour 
les assimiler à ses propres formes.

[ à propos de sa pièce Royales et de 
sa démarche ] 

Entre sanctuaires enchantés et 
mythologies contemporaines, une 
composition d’artifices se joue de 
nos codes culturels. Les ballons de 
baudruche, éléments fétiches de la 
fête, structurés en arches, symbole 
de la célébration, nous invitent au 
passage, à la pose le temps d’un 
cliché ou encore à la contemplation 
de cette archéologie du futur.
Dans ce simulacre le 
désenchantement commence au 
moment où notre regard s’arrête 
sur le cobra royal se démultipliant à 
travers cette profusion de couleurs 
chaleureuses. « Une fois dissipés 
les mirages d’une société bon 
marché, un autre récit se dévoile 
alors, celui plus mortifère de notre 
consentement à la tromperie 
généralisée. »¹ Aurore-Caroline feint 
avec cynisme la beauté en usant 
cette fois-ci du charme d’archétypes 
festifs pour  « chanter sur une 
note ironique et désespérée le 
pessimisme de l’époque actuelle. »²

¹ Anne Giffon-Selle, sur le travail 
d’A-C Marty
² Florence Andoka, sur le travail d’A-C 
Marty

GALATEE 
MARTIN, née en 1993 vit 
et travaille à Paris.
Diplômée de l’École Nationale 
Supérieure des Beaux-Arts de Lyon 
en 2015, elle poursuit ses études 
dans la mode à la Gerrit Rietveld à 
Amsterdam. 

Depuis 2019, elle a participé à 
des résidences au sein de «La 
source» et «Création en Cours» 
ainsi que plusieurs expositions 
collectives; «One Act Play» à Utrecht, 
«Sonambule» à Montreuil, «La 
Pensée Sauvage» à Lyon, «A room 
enough Island» à Anvers et «Rendez 
Vous» à Bozouls.

[ à propos de sa démarche et de ses 
pièces Beat rave et Acrobates ] 

« Ma pratique se construit à travers 
plusieurs médiums, allant du 
vêtement à la peinture sur toile en 
passant par le dessin, la fresque ou 
la céramique. Je fais s’enchevêtrer 
des références jusqu’à ce qu’elles 
forment un nouvel espace pictural. 
Mes peintures se composent 
d’assemblages d’images qui me 
viennent de manière subite et 
instinctive. En utilisant la technique 
du patronage, j’emprunte des 
images préexistantes et raconte une 
histoire en les assemblant comme un 
vêtement sur la toile. 
Ces scènes fragmentées pensées 
comme une narration prolongée 
me permettent d’expérimenter 
librement sans enfermer la peinture 
en imaginant une suite potentielle. 
Les personnages débordent du cadre 
de la toile comme s’ils n’étaient que 
de passage.
Mon travail s’articule autour d’une 
relation entre le textile et la peinture. 
Je laisse parfois consciemment dans 
mes peintures un espace qui fait 
apparaître le grain texturé de la toile
La toile de lin est travaillée comme 
une peau, brute et fluide sans 
châssis. Je place ainsi mon travail 
entre la tapisserie et la peinture.
Je mets en scène des personnages 
androgynes. Les lignes, les courbes 
fluides font de ces personnages 
des corps doux et sensuels. 
Ces habitants aux apparences 
mythologiques se déplacent de toile 
en toile en duo, ils se dénudent, se 
défilent et évoluent dans un décor 
onirique.
Je peins depuis peu à l’aérographe, 
cette technique donne un effet 
fantomatique et vaporeux telle une 
vision, une apparition furtive, comme 
si les personnages étaient voués à 
se dissoudre, à se fondre l’un dans 
l’autre.»

ALICE MARIE 
MARTIN vit et travaille 
à Lyon. Artiste et commissaire, elle 
est diplômée de l’Ecole Supérieure 
d’Art d’Annecy Alpes en 2017 et 
de l’Ecole Supérieure des Beaux-
Arts de Nantes Saint-Nazaire en 
2019. Elle développe une pratique 
pluridisciplinaire alliant sculpture, 
scénographie, dessin et texte. Son 
travail aborde des thématiques 
tragiques ou inquiétantes, constituant 
une rupture avec l’esthétique acidulée 
qui lie les différents éléments de son 
langage plastique.
Elle a notamment été exposée aux 
Ateliers de la Ville en Bois à Nantes, 
à l’espace d’art contemporain La 
Gâterie à la Roche-sur-Yon et à 
L’attrape-couleurs à Lyon dans 
la continuité d’une résidence de 
création à Moly Sabata. Elle collabore 
également avec le collectif Belle de 
Nuit, dont le travail a été exposé à 
Liège dans le parcours d’exposition 
Art Au Centre, au MAT - Centre d’art 
contemporain d’Ancenis/Montrelais, 
aux Ateliers du Vent à Rennes ou 
encore à la galerie RDV à Nantes.



Intérieur

Meg Boury

1 - Les Tourterelles, 2021.
Performance, 13 minutes.
La performance a été jouée le 9 
septembre 2023 lors du vernissage 
de l’exposition qui en contient 
désormais les accessoires : table, 
nappe brodée, ustensiles en pâte à 
sel.

Hélène Hulak

2 - Michelle, 2023. 
Étendoir à linge, textile, molleton, 
broderie machine, paillettes et pâte 
à sel. 
180 x 69 x 69 cm

3 - Kelly, 2023. 
Étendoir à linge, textile, molleton, 
broderie machine, paillettes et pâte 
à sel. 
180 x 69 x 69 cm

4 - Bey, 2023. 
Étendoir à linge, textile, molleton, 
broderie machine, paillettes et pâte 
à sel. 
180 x 69 x 69 cm

Aurore-Caroline Marty

5 - Royales, 2023.
Ballons de baudruche, serpents en 
caoutchouc, strass, structures PVC. 
Dimensions variables. 

Galatée Martin

6 - Beat rave, 2023.
Peinture murale triptyque. Betterave, 
pigment et vin. 162 x 85 cm environ.

7 - Acrobates, 2021.
Diptyque. Encre, pigments et pastels 
sur toile de lin. 162 x 85 cm chacune.

Alice Marie Martin

8 - Socle des Rocking-Chair,2023.
Pastel crayonné sur bois. 

9 - Rideaux du basculeur, 2023.
Pastel crayonné sur toile. 
137 x 257 cm et 220 x 257 cm



Nanotecture

Hélène Hulak

10 - Peau, 2022.
Laine crochetée, dimensions 
variables.
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