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Démarche / Process

Mon domaine de recherche se situe dans l’échange que suppose la 

photographie entre ce qu’elle montre, comment, et à qui. 

L’ambiguité de la photographie, sa prolifération, sa circulation, ses 

usages, la fascination qu’elle exerce nourrissent mes recherches. 

Je travaille le mode de fabrication et d’apparition des images, en 

cherchant à mettre en avant leur fragilité et leur immatérialité, 

tant dans le réel que dans la chimie-même. La question du flux, du 

temps de l’image et de l’expérience de la prise de vue se croisent au 

travers des techniques argentiques et numériques. 

Mes recherches abordent la diffraction de l’image dans l’idée qu’une 

seule prise de vue puisse s’étendre par sa répétition dans le temps 

et dans l’espace de l’image. 

Je souhaite explorer toutes les couches de l’image, me balader dans 

l’épaisseur de la photographie et donner du sens et du temps à 

l’acte photographique. J’aime l’image qui s’attache physiquement 

au réel, portant la trace de cette rencontre.

I’m interesting in photography because of the way this medium is 

an interface. It involves exchanges, and there is a world betweeen  

what it shows, how it is perceived, regarding who is watching.

The ambiguity of photography, its circulation, its growth, common 

ways to see and take pictures, the object of fascination it is, are 

important issues for me now.

I’m working on the process of photography, how appear the images, 

looking for highlightning their fragility and their immaterialy, so as 

in the concret world as in the chimicals. The question of the flow, of 

the time of the image and of the act of shooting are present in my 

work through digital or analogic technics.

My research broach the diffraction of the image, as a possibility for 

one single shoot to expand into time and the space of the frame.

I wish to explore every layers of the image, in the depth of 

photography, and to give sens and time to the photographic act. I 

like the image that touch the real, keeping the mark of this meeting. 



NOW ENTERING WINNIPEG
2022

Autour de l’héritage de la photospirit qui hante la ville de Winnipeg 

(Manitoba, Canada), je me suis intéressée aux archives photographiques 

du docteur Hamilton, qui, dans les années 1920, organisa de multiples 

séances de spiritisme lors desquelles les médiums Mary et Mercedes 

Marshall faisaient jaillir d’étranges ectoplasmes de leur corps. 

J’ai réalisé là-bas une série de stéréophotographies argentiques, 

technique populaire à l’époque, qui présente des lieux de Winnipeg définit 

par les habitants comme hantés ou du moins ayant une existence entre 

deux. 

J’ai également présenté cinq photographies issues des archives Hamilton  

imprimées en tatouages temporaires sur le dos de cinq femmes. Durant 

la performance de la restitution de projet, elles étaient présentes parmi 

le public et proposaient aux personnes interessées une version miniature 

du tatouage qu’elles portaient sur le dos, transmettant lors de ce geste 

l’histoire et le contexte de cette image.

projet réalisé avec le soutien de l’Institut français à Paris et de la Ville de Rennes et  Rennes 
Métropole
En partenariat avec Winnipeg Film Group, le Mawa, l’Œil d’Oodaaq

Around the heritage of photospirit that haunts the city of Winnipeg (Man-

itoba, Canada), I became interested in the photographic archives of Dr. 

Hamilton who, in the 1920s, organized multiple seances during which the 

mediums Mary and Mercedes Marshall spouted strange ectoplasms from 

their bodies.

I made there a series of analog stereophotographs, a popular technique 

at that time, that depict places in Winnipeg defined by locals as haunted 

or at least having an in-between existence.

I also produced five photographs from the Hamilton archives printed as 

temporary tattoos on the backs of five women. During the performance, 

they were present among the public and offered interested people a min-

iature version of the tattoo they wore on their backs, conveying during 

this gesture the history and context of this image.

project carried out with the support of the French Institute in Paris and the City of Rennes 
and Rennes Métropole
In partnership with Winnipeg Film Group, the Mawa, the Eye of Oodaaq







Engagées dans un étrange ballet, des mains et parties de corps rentrent 

en dialogue, sans que des mots soient échangés. Transmis de personne 

en personne et/ou de génération en génération, ces gestes de soin 

s’exercent fréquemment dans des cadres confidentiels et se diffusent 

par le bouche-à-oreille. Il ne s’agit pourtant pas de vouloir créer une 

aura artificielle de mystère autour du savoir empirique des passeurs et 

passeuses de feu.

La volonté est plutôt d’en préserver le caractère profondément 

interpersonnel, et de souligner sa dimension sensible plutôt 

qu’intellectuelle. C’est de cette humilité qu’Estelle Chaigne tente de 

rendre compte. Avec un cadrage intimiste, sans volonté documentaire, 

dans le respect de l’anonymat des personnes, la caméra observe ces 

gestes fluides et simples, guidés par les énergies ressenties plutôt que par 

la conscience. La caméra, ne pouvant enregistrer que les signes visibles, 

tels que les gestes qui capturent et « jettent » le feu, recrée une certaine 

distance au sujet tout en soulignant presque malgré elle la part d’indicible 

qui habite ces pratiques du soin. Isabelle Henrion

Engaged in a strange ballet, hands and body parts enter into dialogue, 

without words being exchanged. Passed down from person to person 

and/or from generation to generation, these gestures of care are 

frequently carried out in confidential settings and spread by word of 

mouth. However, it is not a question of wanting to create an artificial aura 

of mystery around the empirical knowledge of the fire charmers.

The desire is rather to preserve its accelerated interpersonal character, 

and to emphasize its sensitive rather than intellectual dimension. It is this 

humility that Estelle Chaigne tries to reflect. With an intimate framing, 

without documentary will, respecting the anonymity of the people, the 

camera observes these fluid and simple gestures, guided by the energies 

felt rather than by consciousness. The camera, which can only record 

visible signs, such as gestures that capture and “throw” fire, recreates 

a certain distance from the subject while designating, almost in spite of 

itself, the part of the unspeakable that inhabits these healing practices. 

Isabelle Henrion

PASSER, COUPER, BARRER, LEVER, PANSER
TALKING, SHARMING

2021





Dans notre société sur-exposée, avec ses écrans numériques, 

smartphones et perches à selfie, le fait de prendre une photo est devenu 

non seulement banalisé mais complètement inconscientisé. Pourtant, 

dédoubler le réel sur une pellicule photosensible fût longtemps un 

événement, un spectacle de magie. Estelle Chaigne nous re-confronte

à la peur existentielle de se faire tirer le portrait en nous proposant un 

dispositif de prise de vue dans lequel un flash à l’ancienne dessine nos 

contours dans le noir. Le flash s’apparente à un outil avec gâchette 

qui projette des étincelles sur une poudre explosive utilisée encore 

aujourd’hui par les artificier·ères et les prestidigiteur·ices. Renouant avec

la magie inhérente à la photographie, le flash éblouit son modèle pour 

le faire apparaître de manière miraculeuse à l’image. Mais le flash non 

seulement expose, il est lui-même exposé. La puissance de l’explosion 

produit une brûlure sur le papier photographique, un point aveugle, 

un trou dans le réel. Les tirages documentent alors autant le procédé 

photographique en lui-même que les personnes qui posent devant 

l’objectif, questionnant l’illusion ainsi que le pouvoir à la fois reproducteur

et pétrifiant de la photographie. 

Isabelle Henrion, pour l’exposition Langues de feux

In our over-exposed society, with its digital screens, smartphones and 

selfie sticks, taking a photo has become not only trivialized but completely 

unconscious. However, duplicating reality on photosensitive film was for 

a long time an event, a magic show. Estelle Chaigne confronts us again

to the existential fear of having our portrait taken by offering us a shooting 

device in which an old-fashioned flash draws our outlines in the dark. The 

flash is like a tool with a trigger that projects sparks onto an explosive 

powder still used today by pyrotechnicians and conjurers. Reconnecting 

with the magic inherent in photography, the flash dazzles its model to 

make it appear in a miraculous way in the image. But the flash not only 

exposes, it is itself exposed. The power of the explosion produces a burn 

on the photographic paper, a blind spot, a hole in reality. The prints then 

document both the photographic process itself and the people who pose 

in front of the lens, questioning the illusion as well as the reproductive 

and petrifying power of photography. 

Isabelle Henrion, for the exhibition Langues de feu

SELFIRE
2021







LE 3EME ŒIL
THE 3RD EYE

2019

Le 3ème Œil est un studio photo argentique, créé en hommage à la 

photospirit du début du XXème siècle.

Il s’agit ici de recréer des circonstances de prises de vue qui permettent  de 

faire apparaître, plus ou moins mystérieusement, les esprits de défunts. 

Ces photographies sont créées avec une chambre photographique grand 

format sur papier photo positif direct. 

Le temps de pose d’une minute trente nécessite une immobilité totale 

des participants, pendant laquelle est joué une musique à base de sons 

synthétisés plein d’effets. 

Les participants développent ensuite leur photo en labo, y découvrent les 

apparitions et repartent avec leur image. 

The 3rd Eye is a analog photo studio, created as a tribute to the early 20th 

century photospirit.

It is about recreating shooting circumstances which make possible to 

reveal, more or less mysteriously, the spirits of the deceased. These 

photographs are created with a large format camera on direct positive 

photo paper.

The exposure time of one and a half minutes requires the participants to 

be completely still, during this lapse of time, music based on synthesized 

sounds full of effects is played.

The participants then develop their photo in the darkroom, discover the 

apparitions there and leave with their image.







MEDIUMS
2019

Dans la continuité de Ruines, j’ai expérimenté le tatouage temporaire en 

grand format sur le dos de deux femmes.

Il s’agit ici de mettre en parallèle les figures des médium du début 20e 

comme corps traversés par l’invisible générant des apparitions avec 

une technique populaire d’impression d’images sur le corps, le tatouage 

temporaire.

En Grande Bretagne, Ava Emma Deane était une photographe spirit qui 

faisait apparaître sur les plaques photographiques des images de défunts.

En France, Eva Carrière était traversé par des esprits qui se matérialisaient 

sous la forme d’ectoplasmes sortant de sa bouche, son nez, son vagin. 

Les images produites à l’époque étaient destinées à prouver, elles 

exerçaient également un pouvoir de fascination par leurs qualités 

esthétiques et en cela,  portaient à croire. Les réactiver aujourd’hui, les 

faisant apparaître sur le corps de femmes, via une technique vouée à 

s’abîmer, à se craqueler, fait écho à ces images générées par le corps de 

femmes, lisibles dans leur supercherie mais belles dans leurs faillibilités. 

Ce sont aussi un point de départ de reflexion vers une idée plus large du 

corps féminin comme espace traversé, médium, un canal. 

Following on from Ruins, I experimented with large-format temporary 

tattoos on the backs of two women.

It is a question here of comparing the figures of the mediums of the 

beginning of the 20th century as bodies crossed by the invisible generating 

appearances with a popular technique of printing images on the body, 

the temporary tattoo.

In Great Britain, Ava Emma Deane was a spirit photographer who made 

images of the deceased appear on photographic plates.

In France, Eva Carrière was crossed by spirits which materialized in the 

form of ectoplasms coming out of her mouth, her nose, her vagina.

The images produced at the time were intended to prove, they also 

exercised a power of fascination through their aesthetic qualities and 

in this, led to belief. Reactivating them today, making them appear on 

women’s bodies, via a technique destined to be damaged, to crack, 

echoes these images generated by women’s bodies, readable in their 

trickery but beautiful in their fallibilities. They are also a starting point for 

reflection towards a broader idea of   the female body as a space traversed, 

a medium, a channel.







NUL MOUVEMENT DE TERRAIN N’INDIQUE LA 
CAMPAGNE HABITÉE

NO MOVEMENT OF THE GROUND INDICATES THE 
INHABITED COUNTRYSIDE

2014

Inspiré par le roman historique “La Fée des grèves” écrit par Paul Féval 

en 1850, cette série de photographies a été réalisés lors d’une résidence 

sur le territoire de la baie du Mont Saint-Michel au printemps 2014, en 

parallèle de la création sonore de Mathias Delplanque.

“ Pour peu qu’il y ait un léger voile de brume sur le sol plat du Marais, 

vous ne savez de quel côté de la digue est la grève, de quel côté la terre 

ferme. À droite et à gauche, c’est la même intensité morne et muette. Nul 

mouvement de terrain n’indique la campagne habitée ; vous diriez que la 

route court entre deux grandes mers. C’est que les choses passées ont 

leurs spectres comme les hommes décédés ; c’est que la nuit évoque le 

fantôme des mondes transformés aussi bien que les ombres humaines.”

L’image fixe du temps, du mouvement et une idée de sonore, de bruit, en 

constituant une approche organique et granulaire des images.

Série de 3 photographies, 70x103 cm, fine art mat contrecollés sur dibbond, 
production le Bon Accueil, Rennes.

Inspired by the historic book “La f wroten by Paul Féval in 1850, this serie 

of photographs was made in a residency on the Mont Saint-Michel bay 

at spring 2014, at the same time as the residency of the soundart artist 

Mathias Delplanque.

“As long as there is a slight veil of mist on the flat ground of the Marais, you 

do not know which side of the dike is the shore, which side is the mainland. 

On the right and on the left, it is the same dull and mute intensity. No 

movement of the ground indicates the inhabited countryside; you would 

say that the road runs between two great seas. It is that past things have 

their specters like deceased men; it is that the night evokes the ghost of 

transformed worlds as well as human shadows.”

The picture set the time, the mouvement and a sort of sound, of rumor, 

to create an organic and granular kind of photographs. 









NUL MOUVEMENT, 
STILLNESS

2022

Actuellement je travaille sur une performance mettant en jeu le processus 

argentique photographique en direct. 

En utilisant de la gélatine argentique sur des plaques de verre, je les 

projette via un, deux voire trois rétro-projecteurs et je fais apparaître les 

images grâce aux chimies argentiques. Je les fais également disparaître, 

ou plutôt fondre, avec de l’eau très chaude.

Les images que j’ai sélectionné sont issues de mes propres archives, 

mixées avec des images anonymes, ou bien issues de films, dans le but  

de créer un film dans un mode narratif proche du rêve. Cette version que 

j’ai travaillé en solo est très inspiré par La Jetée de Chris Marker (1962).

J’ai retravaillé le dispositif en m’associant à la musicienne Laetitia Sheriff, 

pour laquelle j’ai réalisé la pochette de l’album Stillness (2020). Nous 

avons adaptée la performance en jouant toutes les photographies qui ont 

fait partie du corpus lors du travail d’élaboration de la pochette, sur une 

version solo et improvisée de 5 morceaux qui le compose, interprétée en 

live par Leatitia Sheriff.

Currently I am working on a performance involving the live photographic 

silver process.

By using silver gelatin on glass plates, I project them via one or two 

overhead projectors and I make the images appear with chemicals. I also 

make them disappear, or rather melt, with very hot water.

The images I have selected come from my own archives, mixed with 

anonymous images, or from films, with the aim of creating a film in a 

narrative mode close to a dream. This version that I worked on solo is very 

inspired by La Jetée by Chris Marker (1962).

I reworked the performance by teaming up with the musician Laetitia 

Sheriff, for whom I made the cover of the album Stillness (2020). We 

adapted the performance by playing all the photographs that were part of 

the corpus during the work of creating the cover, on a solo and improvised 

version of 5 tracks that compose it, performed live by Leatitia Sheriff.







«Simultanément construite et effacée, chaque image est une ruine. 

Elle représente l’interruption de temps, l’expose et la meurtrit - c’est sa 

plaie béante.» Before the eye lid’s laid, J. Emil Sennewald sur le travail 

de Agnès Geoffray

Voir double, voir une image et l’image projetée de cette image, troubler 

la vision. Être là et être 8cm plus loin en même temps. Les images 

choisies proviennent de sources très différentes. Elles parlent d’être 

là, d’être ailleurs. Le postulat de départ qui m’intéresse est le rapport 

photographique à l’Être-là. La preuve d’une présence à un endroit. 

J’expose des images qui induisent, qui suggèrent une présence à l’image 

et une absence de l’esprit. J’essaye de représenter quelque chose 

d’invisible, au travers d’un corps, d’un regard, d’une attitude qui révèlent 

que la personne bien que présente physiquement l’image, est ailleurs. 

Une sorte d’oxymore visuelle. Par extension, j’expose des photos de bois, 

forêt, de début de cabane : ils sont des amorces fictionnelles.

L’idée de la gélatine argentique tient à sa fragilité, son côté organique, 

une peau très fine qui porte l’image et la voile par ses imperfections.

“Simultaneously constructed and erased, each image is a ruin. It 

represents the interruption of time, exposes it and bruises it - it is its 

gaping wound.” Before the eye lid’s laid, J. Emil Sennewald on the work 

of Agnès Geoffray

Seeing double, seeing an image and the projected image of this image, 

blurring vision. To be there and to be 8cm further at the same time. The 

images chosen come from very different sources. They speak of being 

there, of being elsewhere. The starting postulate that interests me is 

the photographic relationship to Being-there. Evidence of a presence 

at a place. I exhibit images that induce, that suggest a presence in the 

image and an absence of the spirit. I try to represent something invisible, 

through a body, a look, an attitude that reveals that the person, although 

physically presenting the image, is elsewhere. A kind of visual oxymoron. 

By extension, I exhibit photos of woods, forests, the beginning of a cabin: 

they are fictional starters.

The idea of   silver gelatin is due to its fragility, its organic side, a very thin 

skin that carries the image and veils it with its imperfections.

SANS-TITRE 
(CHAQUE IMAGE EST UNE RUINE)

(EVERY PICTURE IS A RUIN) 

2021





LA VOYANTE HYPNOTISÉE
THE HYPNOTIZED CLAIRVOYANT

2020

Pour ce projet, j’ai exploré avec les élèves de CP-CE1 et de CE1-CE2 de 

l’école Sainte-Marie de Saint-Ouen-la-Rouërie les modes de fabrication 

du portrait grâce aux techniques de la photographie à la chambre grand 

format et une approche expérimentale du son et de la lumière. L’idée a 

été de révéler la complexité du portrait en art par des mises en scène 

simples et l’utilisation de médias variés tout en s’appuyant sur des 

recherches artistiques et scientifiques sur les phénomènes de l’illusion 

optique comme le paranormal et la magie.

J’ai pu poursuivre ma réflexion artistique sur les effets spéciaux 

photographiques et filmiques utilisés depuis le XIXème siècle, qui 

apportent au portrait traditionnel une singularité visuelle et une dimension 

surnaturelle où l’étrange, le féérique et le magique s’entrecroisent.

À cela, j’ai ajouté un travail sonore basé sur les voix et des percussions 

simples que nous avons travaillé en boucles, en cercle, en canons,  

comme autant de tentatives pour rendre le son hypnotique. 

Le film du projet est disponible ici : https://vimeo.com/530402520

For this project, I explored with the students of CP-CE1 and CE1-CE2 of 

the Sainte-Marie school in Saint-Ouen-la-Rouërie the modes of making 

the portrait thanks to the techniques of photography in the room. large 

format and an experimental approach to sound and light. The idea was to 

reveal the complexity of the portrait in art through simple staging and the 

use of various media while relying on artistic and scientific research on 

the phenomena of optical illusion such as the paranormal and the magic.

I was able to pursue my artistic reflection on the special photographic 

and film effects used since the 19th century, which bring to the traditional 

portrait a visual singularity and a supernatural dimension where the 

strange, the magical and the magical intertwine.

To this, I added sound work based on voices and simple percussion that 

we worked in loops, in circles, in canons, like so many attempts to make 

the sound hypnotic.

The film of the project is available here: https://vimeo.com/530402520





Mitraille est un travail sur le procédé photographique et l’obtention 

d’images via le tir au fusil de chasse à grenailles. 

L’appareil-photo est la cible, le déclencheur est le plomb, il suffit de bien 

viser, puis de ne plus bouger. 

Les images produites, fragiles et criblées de trous, redeviennent uniques 

et non reproductibles. 

Les multiples trous faits par la cartouche permettent une diffractation 

de l’image, les sujets deviennent des spectres, écho à la violence de la 

technique qui les a produits. 

Schrapnel is a work about the photographic process and how to create 

images using hunting shotgun. 

The photographic camera is the target, the trigger is the pellet.

The photographs are fragile, riddled with bullets, they become unique 

again. 

The severals holes done by this kind of gun create a diffraction of the 

image, the subject become spectral, as an echo to the violent technic 

that make them.

MITRAILLE/SCHRAPNEL
2016-2022





mitraille (couleur), 6 plan film Velvia 50, 8x10 inches, 40x75cm,  table lumineuse, 2018



mitraille (couleur), 1 plan film Velvia 50, 8x10 inches, 20x25cm,  table lumineuse, 2018



PHOSPHÈNES
2012

La série ‘Phosphènes’ s‘appuie sur une rencontre formelle de 

photographies se rapportant à la nuit, au travers desquelles j’explore 

le phénomène d’apparition et de dissolution de la forme. Ces visions 

m’apparaissent comme des points lumineux qui s’imposent et se créent 

de manière imprévisibles, des tâches qui impriment la rétine et qui, si on 

s’y attache, nous font basculer délicatement vers un autre univers. 

Phosphène, au sens médical du terme, est une hallucination visuelle 

simple.

Série de photographies en cours, 40x60 cm, tirage fine art mat contrecollés sur dibbon.

la série : http://estellechaigne.com/phosphenes_159.html

The serie Phosphenes talks about night, the night where I explore the 

phenomena of apparition and dissolution. Those visions are like lightning 

spots, impredictaibles, they print the retina and if we look deep into it, 

they can switch you to an other univers.

Phosphène is a medical term, it means a simple visual hallucination.



Phosphènes : (moutons) tirage hahnemühle mat bright white, contrecollé sur dibbon, 60x40cm, 2009.



AU REVOIR MON VISAGE
TIRE-TOI
PHOTOR

avec Elise GUIHARD, 2013-2017

Les 3 installations participatives proposent de réaliser des portraits à 

l’aide d’un dispositif et d’un labo portatif. le participant développe sa 

photo et repart avec un mini-portrait sur papier argentique positif.

Pour AU REVOIR MON VISAGE, nous réalisons des portraits sténopé dans 

le noir complet. Le temps de pose est de 4 minutes, pendant lequel le 

portraituré est mitraillé par la lumière du stroboscope au son du morceau 

“Au Revoir mon visage” de Dirty Beaches.

Pour TIRE-TOI, il s’agit de créer une photographie en faisant le trou de la 

boite sténopé en tirant à la carabine à plomb dans une chambre noire.

Avec PHOTOR, les voitures télécommandées avec sténopés embarqués 

font une course contre le temps pour aller le plus loin dans le temps de 

pose.

The three participative installations propose to realize portraits with 

a particular facility and a portative lab. The participant develop his 

photograph and leave with a mini-portrait on analogical paper.

In AU REVOIR MON VISAGE (good bye to my face), we create pinhole 

portraits in the complet darkness. The exposure time is four minuts, 

meanwhile the participant is strafed by the light of a stroboscop, listening 

to a song “Au Revoir mon visage” of Dirty Beaches.

Pour TIRE-TOI (shoot yourself), we propose to create a photograph by 

shooting the camera obscura, making the hole, shooting it with the rifle. 

The paper reveals a portrait of the shooter, with a hole in his face.

With PHOTOR, the radio controlled cars with pinholes are making a race 

against the time to go further in the exposure time.



Au Revoir Mon Visage : (installation) stroboscope, matériaux divers, papier photo Harmann positive paper, 2013-2015



Tire-toi : installation : carabine, plombs perforants, matériaux divers, papier Harmann positive paper 10x6cm, 2014-2015



Photor : installation :voitures télécommandées, matériaux divers, papier Harmann positive paper 10x6cm, 2017



 LÀ-BAS SI J’Y SUIS
 / OVERTHERE IF I AM

2009-2014

During a stay in Berlin in July 2009, I found in a flea market a collection 

of slides, 90 images depicting the holidays of 4 persons.

Those are similar to a corpus of images of holidays we are used to 

see and produce, and at the same time those images are devoid of 

information about the location of this trip. I bought them for two 

euros.

Since then, my work is attached to extract of  those images everything 

they contain (by producing screenings, installations, objects and 

photographs).  I ask people to speak about them. 

Given the absence of their authors, what remains of it?

If photography is used as a prosthetic memory, these forms emphasize 

the idea of   phasing the memory in favor of images which turn around, 

using the print of any singularity.

Lors d’un séjour à Berlin en juillet 2009, je trouve dans une brocante 

les diapositives d’un voyage, 90 images retraçant les vacances de 4 

personnes.

Elles s’apparentent à un corpus d’image de vacances qu’on est habitué 

à voir et à produire, et sont parallèlement dénuées d’information sur 

le lieu de ce voyage. Je les achète pour deux euros.

Alors mon travail s’est appliqué à extraire de ces images tout ce dont 

elles récèlent (sous forme de projections, d’installations, d’objets et 

de photographies). Face à l’absence de leurs auteurs, qu’en reste-

t-il?

Si la photographie est utilisée comme une prothèse de la mémoire, 

ces formes mettent en avant l’idée de l’effacement progressif du 

souvenir au profit d’images qui tournent en boucle, usant l’empreinte 

d’une quelconque singularité.



extract from the collection, 2009
Brune, blonde et les 2 hommes : vidéo 1’20” en boucle, 2011. 
Blonde, Brunette and the two men : video 1’20”loop , 2011.
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2011 - À l’Oeuvre, Rien que Pour Vous, Orangerie du Thabor, Rennes (35)
2011 - Répliques, Ateliers de Bitche, Nantes (44)
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2022 - Kora, Castrignano dei greci, Italie (Salento)
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