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POUVEZ-VOUS NOUS PARLER DES  
CIRCONSTANCES QUI VOUS ONT AMENÉES  
À CHOISIR UNE CARRIÈRE ARTISTIQUE, 
NOTAMMENT PAR RAPPORT À L’INFLUENCE  
DE VOTRE ENVIRONNEMENT FAMILIAL ? 

Mes parents travaillent tous les deux dans le milieu 
du cinéma et, plus important encore, ils ont toujours été 
des cinéphiles invétérés. Durant toute mon enfance, je 
regardais un film par jour appartenant à différentes 
périodes de l’histoire du cinéma. La petite histoire 
dit que le premier film que j’ai vu est Nosferatu de F. 
W. Murnau (1922) quand j’avais deux ans ! Par consé-
quent, les films ont été, et restent, très présents dans 
mes recherches et mon inspiration. D’un point de vue 
académique, j’ai d’abord étudié les beaux-arts à Central 
Saint Martins, à Londres, où je pratiquais séparément la 
photographie et la sculpture. J’ai ensuite fait un Master 
en arts plastiques au Royal College of Art. L’aspect cli-
nique de la photographie ne satisfaisait pas pleinement 
mon désir de travailler la matière. J’ai eu de la peine à 
choisir entre l’œil et la main, c’est durant cette période 
au RCA que j’ai commencé à développer une pratique 
fusionnant la photographie et la sculpture. Cela a consti-
tué une étape importante dans le développement de ma 
pratique. A l’heure actuelle, je réalise principalement des 
installations, cela me semble être une évolution naturelle 
de ce désir de fusionner différents médiums. Si je réflé-
chis à mes frustrations par rapport à la photographie, 
notamment sa planéité et mon désir de pénétrer dans 
l’imprimé, en parallèle avec mon choix de ne pas faire de 
films malgré mon héritage familial, cela me fait penser 
que réaliser une installation c’est un peu comme créer 
un décor de film. Cela permet de raconter une histoire, 
à l’aide d’images et d’objets, qui engage le spectateur 
dans une interaction physique et enveloppante. La diffé-
rence principale par rapport au film se situe au niveau de 

2 cette physicalité, car le corps entier opère une prise de 
conscience quand il entre en contact avec une installa-
tion. C’est un aspect important de mon travail, car j’essaie 
de produire des expériences viscérales pour la personne 
confrontée à l’œuvre. Le corps est par conséquent au 
centre de ma pratique, cela aussi bien sous la forme de 
contenant, de contenu ou à travers l’implication de mon 
propre corps dans le processus de création. Mon corps 
en train de réaliser l’œuvre, au même titre que la réaction 
du public, est aussi important que ce qui est représenté.

QUELLES SONT VOS PRINCIPALES  
SOURCES D’INSPIRATION ? 

De la culture populaire aux livres historiques, en 
passant par les essais théoriques, mes sources d’inspira-
tion varient d’un projet à l’autre et mes champs d’investi-
gations peuvent, en fonction du sujet, impliquer un large 
éventail de sources. Toutefois, les sculptures antiques 
et les pratiques artistiques de personnalités comme 
Louise Bourgeois, Jean Cocteau, Auguste Rodin, Helen 
Chadwick, Mika Rottenberg, Laure Prouvost, ainsi que 
ma mentor Tai Shani, m’offrent des sources de connais-
sances et d’influences perpétuelles. Parallèlement à ces 
références, certains sujets servent de fil conducteur à 
ma pratique et, même si les thèmes varient, de nombreux 
aspects réapparaissent d’un projet à l’autre. D’une part, 
on trouve toujours des éléments mythologiques et auto-
biographiques. D’autre part, il y a souvent une exploration 
de l’histoire ou de la pratique du médium ou des maté-
riaux utilisés. Enfin, on retrouve souvent l’occurrence du 
corps, notamment à travers mon intérêt pour les stéréo-
types liés aux questions de genre. 

EFFECTIVEMENT, ENVISAGÉ À PARTIR  
DE POINTS DE VUE ET DE MÉTAMORPHOSES 
MULTIPLES, LE CORPS OCCUPE UN RÔLE  
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CENTRAL DANS VOS ŒUVRES.  
QUELLES ÉTAIENT LES QUESTIONS,  
EN PARTICULIER PAR RAPPORT  
AUX STÉRÉOTYPES DE GENRE, QUE VOUS  
SOUHAITIEZ ABORDER LORSQUE VOUS  
AVEZ COMMENCÉ CETTE EXPLORATION  
DES QUESTIONS CORPORELLES ? 

La notion de métamorphose est omniprésente 
dans mon travail aussi bien dans les matériaux que 
j’utilise, comme lorsque des liquides deviennent solides, 
que dans l’idée qu’on peut se faire des médiums eux-
mêmes, lorsque la photographie devient une sculpture.
La métamorphose est également abordée au travers des 
interrogations liées au genre : en abordant le genre de 
manière non spécifique ou, au contraire, en évoquant la 
transition d’un genre vers un autre. Ainsi mes sculp-
tures fonctionnent souvent sur plusieurs niveaux et ce 
qu’elles donnent à voir à première vue, ne correspond 
souvent pas à ce qu’elles sont véritablement. A mon avis, 
ce type d’approche nous invite à faire une pause. Cela 
peut nous inciter à réfléchir et à rechercher des façons 
de penser susceptibles de nous aider à nous soustraire 
de la matrice extrêmement étroite qui nous a été don-
née pour habiter notre peau. Ma façon de photographier 
se présente comme une revendication, celle d’adopter 
une posture plus authentique pour représenter nos 
corps. Quelque chose qui soit en opposition avec l’im-
possible idéal dont nous abreuve chaque jour la publi-
cité et les médias de masse. Ainsi, ma façon de jouer 
avec les stéréotypes sexuels consiste généralement à 
examiner comment l’héritage culturel peut être digéré 
aujourd’hui, reconnu et réinventé pour les générations 
futures. 

PAR EXEMPLE, POURRIEZ-VOUS PRÉSENTER 
COMMENT CE RAPPORT ENTRE LA  

PHOTOGRAPHIE ET LE CORPS EST ABORDÉE 
DANS BLEU, VOTRE PREMIER LIVRE  
D’ARTISTE PUBLIÉ EN 2017 ? 

Dans Bleu, je me suis penchée sur les similitudes qui 
existent entre la surface de la peau et la surface sensible 
d’un tirage photographique. Le défi principal consistait 
à traduire l’aspect tridimensionnel de mon travail sous 
forme de livre. L’objectif visait à provoquer la métamor-
phose de l’objet-livre en sculpture. J’ai envisagé ce pro-
jet comme moyen de diffuser mon travail plus largement 
qu’avec une sculpture unique. Le fait que les gens soient 
conviés à interagir avec ce médium à travers le toucher 
constituait à ce titre un aspect très important. C’est en 
partie pour cette raison que les pages intérieures sont 
recouvertes d’une pellicule ultra brillante qui laissent des 
traces de doigts lorsqu’on manipule le livre. D’un point 
de vue éditorial, je savais que je ne voulais pas faire un 
catalogue avec des photographies d’expositions, et j’ai 
choisis plutôt de puiser dans mes archives d’images. 
Certaines images du livre ont par la suite été transfor-
mées en sculptures, d’autre étaient constituées de gros 
plans d’installations déjà réalisées. Bleu est le résultat 
de trois années d’expérimentation avec des matériaux et 
de questionnement sur la façon de représenter le corps 
dans un langage visuel qui me soit propre. Je souhaitais 
également que le livre garde une trace de la place que les 
matériaux occupent dans ma pratique. C’est pour cette 
raison que la couverture est faite en PVC, un matériau 
souple et malléable, que j’avais utilisé dans une de mes 
installations. 

DANS VOS TRAVAUX PLUS RÉCENTS,  
NOTAMMENT HERACLÈS (2018), IT’S LIKE 
SOMEBODY IS BLOWING AIR INTO YOUR  
MUSCLES (2019) ET SHREDDED (2019),  
VOUS EXPLOREZ LE MONDE DU  
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6BODYBUILDING. POURRIEZ-VOUS  
PRÉSENTER CES PROJETS ET EXPLIQUEZ 
DANS QUELLE MESURE ILS VOUS ONT  
PERMIS DE QUESTIONNER LES STÉRÉOTYPES 
ASSOCIÉS AUX CORPS MASCULINS ? 

Mes recherches et mon exploration visuelle du 
culturisme ont commencé par l’idée de sculpter son 
propre corps : être à la fois la sculpture et le sculpteur. 
Je me suis intéressée à tout ce que cela peut impliquer 
comme contradictions en termes de performance du 
genre. Le culturisme repose uniquement sur l’image et 
des critères esthétiques. Ce qui compte c’est l’appa-
rence de la force, non pas la force physique elle-même.  
Heraclès faisait partie de mon exposition personnelle 
Adyta à Düsseldorf (2018), résultat d’une résidence de 
trois mois à Athènes. L’exposition comportait deux ins-
tallations réparties en deux salles. La Pythie est une ins-
tallation comprenant un autoportrait photographique sur 
plexiglas et une fontaine d’eau incorporant de la brume 
et des sculptures de serpents. La pièce fait référence à 
la mythologie grecque, à travers la figure de la grande 
prêtresse de Delphes, et abordait les questions liées aux 
figures féminines et au mysticisme. Des thèmes que j’ex-
plore plus en profondeur dans Sucer La Nuit. La Pythie 
divulguait des présages dans un état de transe, ce qui 
pour moi renvoyait aux travaux sur l’hystérie de Charcot. 
L’œuvre se présentait comme un moyen d’explorer une 
typologie de femmes possédant des connaissances sus-
citant à la fois peur et pulsions érotiques. En parallèle à 
cet archétype féminin, la seconde installation étudiait la 
virilité à travers la figure d’Héraclès, une notion apparue 
dans la Grèce antique. Je me suis concentrée sur les 
muscles, symboles de force et attributs physiques tradi-
tionnels des héros mythiques. Mon installation intitulée 
Heracles (2018) présente trois photographies de bras 
de culturistes imprimés sur des objets similaires à des 

Héraclès , 2018. 

Orlando , 2014. 



9 to bring that water out, the better he has a tendency to 
appear (2019). Cette citation est extraite d’un commen-
taire fait en direct lors de la compétition de Mr Olym-
pia. Cette phrase exprime l’importance d’être déshydraté 
avant de monter sur scène. Pour ce travail, j’ai imprimé 
des photographies de torses de culturistes rencontrés sur  
Instagram, sur des morceaux de verre servant de cou-
vercles à des boîtes en plexiglas contenant de l’eau. Pré-
sentées à plat et sur des structures métalliques, les images 
sont éclairées par des projecteurs qui ressemblent à ceux 
utilisés lors des compétitions ou des prises de vues en 
studio. La chaleur provoque l’apparition de condensation 
et de gouttes sur l’image. Les torses représentés semblent 
donc transpirer sous l’effet de la chaleur des lampes et 
de la glycérine (un produit utilisé pour déshydrater les 
concurrents avant une compétition). Cela évoque les 
exercices physiques ainsi que les régimes intenses que 
les culturistes s’imposent pour maintenir une anatomie 
idéale. Ce qui m’a surprise en cherchant des modèles pour 
ce travail, c’est le sentiment d’insécurité, les complexes 
des culturistes. Je me suis retrouvée à devoir les rassu-
rer à propos de leur apparence, ce qui est exactement 
à l’opposé des stéréotypes qui guident habituellement 
la relation entre un photographe masculin et un modèle 
féminin. Cette situation me donnait l’impression d’avoir 
bouclé la boucle, car ce qui m’intéressait quelques années 
plus tôt c’était l’idée d’inversion du genre. Le culturiste, 
à travers sa virilité superlative se rapproche finalement 
plus de la figure de la pin-up ou de l’effeuilleuse exhibant 
progressivement des parties de leur corps à un public. 
Ces corps tellement superlatifs dépassent le masculin en 
soi, la promesse du culturisme est d’un corps débarrassé 
de ses limites naturelles, de l’organique, finalement se 
débarrasser de l’étiquette corporelle, et donc également 
de la différence sexuelle.  

8coussins. Chaque bras fait partie d’une structure plus 
grande, inspirée des barbecues rotatifs, et ils tournent 
continuellement sur eux-mêmes. Heraclès est l’une des 
premières œuvres pour laquelle j’ai utilisé des images de 
culturisme, un thème que j’ai travaillé plus en détail dans 
ma récente exposition personnelle Shredded à Londres 
en 2019. 

COMMENT CE PROJET A-T-IL ÉVOLUÉ  
PAR LA SUITE ?

Pendant mes recherches pour ce projet, je collec-
tionnais des magazines de culturisme et je recouvrais les 
pages à l’aide d’un marqueur noir, afin de laisser apparaître 
uniquement la forme d’un muscle sur la page. Comme s’il 
s’agissait de façonner ou d’extraire une forme dans une 
sculpture. Ce processus est devenu un peu obsessionnel 
et je travaille actuellement sur une série intitulée Olym-
pians qui compte, à l’heure actuelle, environ 150 dessins. 
Olympians fait référence à Mr Olympia, le plus grand 
concours mondial de culturisme organisé chaque année 
à Los Angeles. Un exemple parmi d’autre de la façon dont 
l’univers du culturisme fait référence à la Grèce Antique. 
Ces dernières années, mon travail a quelquefois intégré 
des sculptures cinétiques de telle sorte à ‘donner vie’ à 
la sculpture ou à la photographie. Dans It’s Like some-
body is blowing air into your muscles, certains dessins des 
Olympians ont été imprimés sur du tissu destiné à fabri-
quer des totems gonflables. Le titre de cette série est tiré 
d’une célèbre citation d’Arnold Schwarzenegger dans le 
film culte Pumping Iron (1977), dans lequel il compare son 
entraînement à un orgasme. Les œuvres font référence, 
avec humour, à ce symbolisme phallique du bras, tout en 
examinant des aspects plus techniques du culturisme 
comme la répétition, la tension, le relâchement. Un autre 
corpus de travaux directement associés à mes recherches  
sur la pratique du culturisme est The more he starts 



11 de l’autre. Dans Orlando, cela s’exprime à travers la jux-
taposition de la photographie, de ce corps informe, et de 
cette chair, qui ressemble à de la viande amassée en une 
pile monumentale. 

DANS LA FEMME FONTAINE (2017), VOUS 
ALLEZ ENCORE PLUS LOIN DANS CETTE 
DÉMARCHE SCULPTURALE EN IMMERGEANT 
VOS IMAGES DANS DES MOULURES DE PARTIES 
DE VOTRE CORPS. POURRIEZ-VOUS PRÉSENTER 
LES THÈMES ABORDÉS PAR CE PROJET ET 
QUELS ÉTAIENT LES DÉFIS À RELEVER POUR 
AMALGAMER VOS IMAGES PHOTOGRAPHIQUES  
DANS CES SCULPTURES ? 

Initialement commandée pour une exposition per-
sonnelle à Rome, La Femme Fontaine est une installa-
tion sculpturale combinant de l’eau courante, des tubes 
en plastique et des moulages en béton de mon propre 
corps, ainsi que de grandes radiographies de sculptures 
classiques. Comme souvent dans mon travail, le projet 
mélange des éléments autobiographiques et mytholo-
giques. Au moment où on m’a demandé de faire cette 
exposition, j’avais le cœur brisé. L’œuvre fait référence 
au mythe de Niobe : une femme pétrifiée dans un rocher 
pleurant des rivières de larmes. Les caractéristiques du 
lieu dans lequel l’exposition se déroule font partie inté-
grante de mes recherche et c’est pour cette raison que 
j’ai utilisé le béton dans le cadre de ce projet. En effet, la 
découverte du procédé de fabrication du béton étanche 
a été l’une des fondements de la puissance de l’Empire 
romain, notamment pour la construction des ponts. Je 
travaillais alors également dans un laboratoire de pho-
tographie et j’étais entourée de tubes et de produits 
chimiques. Je pensais constamment aux fluides et aux 
liquides et comment cela est associé à la symbolique 
féminine. La notion d’abjection qui entoure le corps 

DANS CHACUNE DE VOS EXPOSITIONS,  
VOUS METTEZ EN PLACE DES TECHNIQUES 
ORIGINALES D’ACCROCHAGE OU  
D’INSTALLATION, AFIN DE METTRE EN VALEUR 
LA MATÉRIALITÉ DE VOS PHOTOGRAPHIES. 
POURRIEZ-VOUS ILLUSTRER COMMENT  
VOUS AVEZ EXPLOITÉ LES POTENTIALITÉS 
TRIDIMENSIONNELLES DES DOCUMENTS  
PHOTOGRAPHIQUES, EN PARTICULIER DANS 
UNE ŒUVRE COMME ORLANDO (2014) ?

Orlando (2014) a été ma première installation à 
grande échelle. Ce travail est le résultat d’une recherche 
sur la façon de représenter l’intimité à partir de visions 
fugaces du corps de l’être aimé. Le corps est augmenté 
par la proximité de l’œil et chaque détail de la peau et 
de l’anatomie semble le révéler. L’installation est compo-
sée de plans rapprochés tirés sur des grands formats de 
parties du corps d’Orlando, mon partenaire à l’époque, 
ensuite reproduits sur des grands tirages. Au fil de la 
peau, ces images hypertrophiées exposent et fragmen-
tent son corps dans un amas de détails à la fois abs-
traits et charnels. Les photographies ont été plongées 
dans de la cire, froissées, scannées puis réimprimées, 
de telle sorte à créer un effet trompe-l’œil. Comme si la 
peau tentait de s’ouvrir pour s’en évader. La cire craque-
lée ressemble aux textures sinueuses de la viande et au 
marbre rosé des sculptures classiques. Dans le roman de 
Virginia Woolf, Orlando brouille les frontières entre les 
sexes. C’est un personnage qui transitionne du mascu-
lin vers le féminin et j’envisageais ce projet comme une 
histoire où nos genres se fondaient et fusionnaient. J’ai 
également été influencée par Olivier Richon et sa théorie 
sur la relation entre l’oralité et la photographie, en par-
ticulier sur le fait que l’appareil photographique est plus 
proche de la bouche que de l’œil. J’ai vu un parallèle avec 
la nature cannibale de l’amour et le désir d’incorporation 
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féminin, entendu comme celui de l’Autre, peut souvent 
être directement liée à la production de fluides corpo-
rels. Les origines de certaines formes de sexisme dans 
l’Antiquité trouvent leurs origines dans cette capacité à  
pouvoir contrôler son propre corps. La femme était 
considérée comme un être plus faible parce qu’elle ne 
pouvait pas avoir le contrôle de son corps, notamment 
avec la sécrétion des fluides au moment des règles. A 
partir de ces observations, j’ai voulu jouer sur différentes 
interprétations de ce que pourrait être la femme fon-
taine. D’une part, l’eau des larmes de Niobe, et d’autre 
part, le double sens insinué par le titre de l’œuvre. La 
femme fontaine qualifie également une pratique érotique 
prohibée des films pornographiques au Royaume-Uni en 
2014. Les sculptures ont été exposées avec des radiogra-
phies, réalisées dans le cadre d’une résidence au Victoria 
& Albert Museum. Dans le cadre de mes recherches dans 
leurs collections, j’étais très intriguée par le départe-
ment scientifique, où certaines sculptures sont radiogra-
phiées avant leur restauration. Compte tenu de la culture 
de laboratoire et des parallèles qui lient médecine et 
photographie, j’ai utilisé les radiographies de sculptures 
d’un artiste italien, dont les figures sont représentatives 
des dieux romains du patriarcat. 

POUVEZ-VOUS PRÉSENTEZ LES THÈMES  
QUI VOUS ONT INSPIRÉS POUR LE PROJET 
SUCER LA NUIT, EXPOSÉ DANS LA SALLE 
VERTE DU MBAL ?

Mon rapport à la Salle Verte est intimement lié 
au thème de l’exposition. Quand j’ai vu l’espace, deux 
choses me sont venues à l’esprit : le film Suspiria (1977) 
de Dario Argento et la chambre verte qui se trouve dans 
la maison de ma marraine, où nous dormions avec mon 
amie d’enfance, et collaboratrice occasionnelle, Nina 
Boukhrief. Je m’intéresse depuis un certain temps aux 

1312 diverses croyances surnaturelles liées à la féminité. Dans 
le cadre mes recherches, j’ai découvert que le plus grand 
génocide de sorcières au XVe siècle s’est produit dans le 
canton de Vaud, non loin du Locle. Cette recherche m’a 
amenée à revenir sur des figures féminines mythiques, 
et ambiguës, qui ont eu une influence sur la construction 
de notre imaginaire durant l’enfance. A ce titre, j’ai décidé 
de me pencher sur trois figures particulières : la sorcière, 
la marraine et la sirène. A partir de ces figures, dans une 
sorte d’exorcisme initiatique, je souhaitais questionner 
les contes de fées qui ont traversé notre enfance. Dans 
quelle mesure les messages contradictoires qu’ils parti-
cipaient à véhiculer ont une influence sur la construction 
de notre propre féminité. 

COMMENT VOTRE INTÉRÊT POUR  
LES RELATIONS ENTRE MYTHOLOGIES,  
LES QUESTIONS DE GENRE ET L’INTIMITÉ 
CONSTITUENT UN MOYEN EFFICACE  
POUR REMODELER LES CONTOURS  
DU FÉMINISME CONTEMPORAIN ?

Depuis quelques années, la figure de la sorcière a 
été de nouveau convoquée par les courants féministes. 
Les sorcières étaient entourées de superstitions et de 
croyances, notamment celles d’être en proie à des tenta-
tions diaboliques ou encore d’être des tueuses d’enfants. 
Nous avons suffisamment de recul aujourd’hui pour com-
prendre pourquoi ces femmes, qui étaient généralement 
des guérisseuses, des sages-femmes transmettant leur 
savoir de femmes à des femmes, étaient considérées 
comme des menaces pour le patriarcat. La figure de la 
vieille sorcière vivant seule dans les bois peut être, en 
réalité, associée à la figure de la femme indépendante 
sans enfant, dont le mode d’existence est antinomique 
avec les règles de la société de l’époque. La sorcière est 
accompagnée d’un ensemble de symboles que j’aime 



subvertir et transformer dans des formats plus contem-
porains. Mon interprétation de ces symboles renvoie 
souvent à la sphère ménagère ou au bricolage (de telle 
sorte à ce que le balai volant, accessoire indispensable 
de la sorcière puisse être traduit dans mon travail par 
l’utilisation d’une plateforme de lévitation magnétique). 
Sucer la nuit se penche également sur les superstitions 
autour des cheveux roux, de l’odeur du bûcher, et de la 
peau craquelée du serpent après sa mue, considérée 
comme un symbole de métamorphose et de renouveau. 
L’autre figure qui m’intéresse particulièrement est celle 
de la sirène qui se transforme continuellement au fil du 
temps. La sirène grecque, moitié oiseau, moitié femme, 
attirait les hommes sur le rivage pour les dévorer. La 
sirène contemporaine popularisée par le conte d’An-
dersen ou de Walt Disney, moitié poisson, moitié femme, 
échange sa voix contre une paire de jambes afin de pou-
voir séduire un homme. Cette évolution me fascine parti-
culièrement et je souhaitais regarder comment se mani-
feste aujourd’hui cette dichotomie entre la tentatrice et 
la victime (qui correspond généralement à la distinction 
entre la vierge et la putain) inscrite dans notre éducation 
pour devenir femme. La sculpture présentée dans Sucer 
La Nuit est un bain de sel, référence au sel de la mer, 
mais aussi aux sels utilisés pour les soins de beauté. Cela 
permet de fusionner le mythique avec le quotidien. La 
figure de la sirène peut être, selon moi, n’importe quelle 
femme en train de se préparer et d’apprêter son corps 
dans le but de séduire. Pour la chanson de la sirène, j’ai 
demandé à Nina Boukrhrief d’écrire le texte et il y est 
en grande partie question de nos recherches communes. 
Nous avons fait appel à Sarah Perez pour la conception 
sonore. La bande-son synthétise tous les thèmes de l’ex-
position, en faisant référence à tous les messages qui, de 
générations en générations, passent de femmes à petites 
filles. Il convient de disséquer et digérer toutes ces infor-
mations pour pouvoir grandir. 
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