




Née à Téhéran, Beni nourrit son œuvre de sa double culture, fran-
çaise et persane. De l’Iran à l’École des Beaux-Arts de Valenciennes, 
elle confirme chaque jour les mots de Michel de Montaigne qui affir-
mait qu’« un honnête homme est un homme mêlé », et qu’il faut « frot-
ter et limer sa cervelle contre celle d’autrui ».
Les toiles de Beni sont riches de leur métissage et l’artiste cherche 
en permanence à apporter une perspective colorée et à insuffler une 
nouvelle vie dans le monde de l’Art. Au travers des divers styles de 
peinture qu’elle a explorés, depuis le surréalisme jusqu’à l’hyper-
réalisme, en passant par l’abstrait et le contemporain, Beni impose 
sa vision du monde qui ne connaît ni ne reconnait ni frontières, ni 
limites.
Les paradoxes visuels des tableaux de Beni illustrent sa démarche 
toujours plus poussée pour illustrer la dualité au centre de sa pein-
ture. Mêlant la numérisation des compositions picturales d’une pein-
ture classique, le contraste de la couleur – jouant souvent sur la 
gamme du jaune orangé –
et du noir & blanc qui gagne les visages, l’artiste établit son propre 
rapport entre l’ombre et la lumière. Le spectateur assiste ainsi à réu-
nion de réalités matérielles que les formes opposent.
Si les contrastes fascinent tant Beni, c’est parce qu’elle y voit la 
liaison du corps et de l’esprit, car « l’un n’existe pas sans l’autre ». 
L’aboutissement de cette complémentarité trouve sa source dans la 
matérialisation d’une pensée par la peinture et la manière d’harmoni-
ser ses compositions.
Inlassablement, Beni prospecte, cherche, expérimente... Elle avance 
dans sa carrière, toujours happée par de nouveaux projets. Les défis 
qu’elle se lance à elle-même en tant qu’artiste constituent son mo-
teur.
Beni nourrit son talent de sa volonté de partager sa perspective co-
lorée avec le monde et le public qu’elle a toujours hâte de rencon-
trer.

ARTISTE Peintre 
CATALOGUE 2018 / 2019
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LA MADONE

La Pietà de Michel-Ange fait partie des œuvres les plus connues 
de l’artiste. Cette statue de marbre représente la vierge Marie 
douloureuse – la Mater dolorosa en latin – qui tient le corps 
inanimé de son fils Jésus mort, descendu de la croix.
Pour Michel-Ange, l’art est un chemin de la foi. La douleur qui 
habite sa statue disparaît dès lors que notre regard se fixe 
sur le visage de la Madone. Elle apparaît douce et sereine, on 
peut penser que le Christ, même après sa mort, a pu réaliser le 
miracle de rendre à sa mère la quiétude qu’elle mérite. Michel-
Ange reprend ce paradoxe pour sculpter le marbre dur, en le po-
lissant amoureusement pour l’adoucir et faire ressortir chaque 
détail de la scène.
La toile peinte ici reprend le visage de la Pietà – la vierge de 
pitié – qui semble paisible malgré la douleur qui l’étreint. Ce 
visage lumineux reflète bien la vie qui n’est pas seulement une 
expérience physique terrestre. La vie va plus loin et l’amour qui 
fut, demeure. La mort n’est pas assez forte pour l’annihiler.
Le visage de la Madone est lumineux, il est même solaire. On 
peut penser que l’âme du Christ l’habite encore et irradie par ce 
prisme. La douceur maternelle ajoute à cet éclat.
De cette toile émane la dichotomie entre la douleur de la mère 
qui se recueille, et son attitude pacifique et même rassurante. 
Tout est contraste, les formes géométriques aux contours ar-
rondis sont parfois contrariées par les formes aux angles aigus. 
Le visage est coupé en deux, entre la pâleur de la stupeur et la 
chaleur de l’amour.
Et pourtant, la Madone n’est qu’une...

TECHNIQUE MIXTE huile sur toile
 TAILLE 140 cm x 100 cm
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Lucie

Son histoire nous apprend la force d’une femme, une sicilienne 
issue d’une famille bourgeoise qui a transformé sa richesse maté-
rielle en une noblesse spirituelle, qui l’a rendue éternelle...
Telle une chenille guidée par son instinct, elle s’est repliée sur 
elle-même en son cocon, cherchant en son cœur et se coupant du 
monde extérieur, pour se métamorphoser par un complet abandon 
fait de risques et de souffrances, de ce pour quoi on l’avait destinée 
vers la phase chrysalide d’une renaissance...
Son regard si limpide et précieux comme l’or, ne voyait que la lu-
mière. Et,  ce n’est pas un hasard si elle se prénomme Lucie, dérivé 
du latin «lux» lumière. 
Dans cette recherche sur la vie de Lucie, il a suffi  simplement de 
regarder  le sens de ce qui est, par le lâcher prise... Pourquoi refu-
ser ou  résister à ce qui «est»... ?
 
Bouddha disait :
« Accepter ne signifie pas abandonner. Lorsque chaque chose est vue 
clairement, avec compréhension, il est possible d’agir sagement ».

Pour moi ce tableau est un retour à l’essentiel, les éléments que 
j’ai peints sont en harmonie et grâce à eux, je redécouvre à nouveau 
le vrai sens de ma perception sur la vie. 
Il existe d’innombrables indices dans la nature qui nous révèlent 
les règles d’or qui orchestrent notre monde. Et l’univers respecte 
la loi de l’équilibre ; la lumière, la pomme de pin, l’arc-en-ciel et 
bien d’autres éléments que j’ai inséré dans ce tableau...
La traduction de la décomposition de la lumière blanche, ce qu’on 
appelle la réfraction, fascine les observateurs depuis toujours...

Sainte Lucie de Syracuse, marque avec l’Avent, le début de la pé-
riode de Noël... Comme un cadeau, elle nous inonde encore de sa 
lumière, et la peindre m’a grandi au-delà de son histoire...

TECHNIQUE MIXTE huile sur toile de lin
 TAILLE 140 cm x 100 cm
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Madonna

Madonna est née Madonna ; ce nom symbolique n’est pas un pseudo 
qu’elle s’est donné, mais bien son nom de naissance. Est-on déterminé 
par le nom que l’on porte ? Dans tous les cas, la religion a souvent 
joué un rôle prédominant dans l’expression artistique de la chan-
teuse. Elle n’a en même temps jamais cessé de jouer de la dualité et, 
aujourd’hui encore, elle aime provoquer en mêlant la religion à son 
art, qu’il s’agisse de ses tenues, des paroles de ses chansons ou de 
ses shows extravagants.
Madonna méritait donc un portrait haut en couleur qui reflète la 
complexité et les paradoxes de sa personnalité dont le message mène 
souvent à la controverse. Il me fallait à la fois capturer les signes 
de la Madone - thème au combien prégnant de l’art religieux - et son 
côté sombre et provoquant. Tout commence par son visage. Madonna 
a toujours joué elle-même du contraste : la blondeur de ses cheveux 
a toujours été démentie par la noirceur de ses sourcils. Ange ou 
démon ? La luminosité de la partie gauche de son visage est tempérée 
par la corne du diable qu’elle porte au front. La partie droite et le 
reste de son corps sont en contrepartie en noir et blanc.
Tous les signes religieux sont là bien sûr. Les anges jouent de la 
harpe et du violon, tandis qu’un angelot tient en ses mains son cœur 
d’un rouge pur, mais cependant entravé d’une couronne d’épines. Le 
voile de la Madone renvoie à la Nativité du Christ et à la maternité 
de la Vierge Marie. Encore une fois, Madonna incarne le dualisme 
entre la star mondiale et son rôle de mère attentive.
L’autre fort symbole de ce tableau consacre les abeilles et leur nid 
d’alvéoles parfaites qui se nichent dans l’avant-bras de la star. Les 
insectes se nourrissent de son cœur généreux pour créer le miel de 
la vie. Mais ne représenteraient-elles pas aussi un danger en se po-
sant sur la sucette que Madonna porte à sa bouche ? Le sucre de la 
sucette attire l’abeille venimeuse... L’éternelle coexistence du plai-
sir et du danger...

TECHNIQUE MIXTE huile sur toile  de lin
TAILLE 130 x 90 cm
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FRIDA KAHLO

Frida Kahlo eut une vie des plus atypiques, parsemée d’événements 
tragiques. Ravagée par les dégâts de la poliomyélite dans son en-
fance, brisée - au sens premier du terme, sa colonne vertébrale 
est touchée - par un accident de bus, elle passera des années de 
souffrance engoncée dans un corset de fer. Frida épousa Diego 
Rivera, lui aussi peintre, de plus de vingt ans son aîné. Leur folle 
passion ne les empêcha pas de papillonner sans limites. Dans sa 
vie affective, tout comme dans son art, Frida n’a cessé d’explorer 
toutes les voies et on lui connaît de nombreuses relations avec 
des hommes ou des femmes.
Selon Nietzsche « Nous ne nous connaissons pas, nous qui cher-
chons la connaissance ; nous nous ignorons nous-mêmes : et il y 
a une bonne raison pour cela. Nous ne nous sommes jamais cher-
chés— comment donc se pourrait-il que nous nous découvrions un 
jour ? On a dit justement : « Là où est votre trésor, là aussi est 
votre cœur » ; et notre trésor est là où bourdonnent les ruches 
de notre connaissance. C’est vers ces ruches que nous sommes 
sans cesse en chemin, en vrais insectes ailés qui butinent le miel 
de l’esprit, et, en somme, nous n’avons à cœur qu’une seule chose 
— « rapporter » quelque butin. En dehors de cela, pour ce qui 
concerne la vie et ce qu’on appelle ces « événements » qui de nous 
sérieusement s’en préoccupe ? »
Frida Kahlo, elle, est allée au bout de ses explorations. Elle est 
une artiste pleine de contrastes que le tableau représente entre 
la luminosité des anges et l’aspect sombre de sa chevelure noire. 
Les anges inspirés du tableau de Simon Vouet, « Anges portant les 
instruments de la passion » construisent une échelle qui mène 
vers deux cœurs de faisant face.
Lorsque Frida Kahlo épousa Diego Rivera, ses parents les compa-
rèrent à un éléphant et une colombe. On retrouve l’éléphant se 
nourrissant du cœur de Frida en haut de la toile. Cet animal un 
peu lourdaud cloué au sol est à l’opposé de la colombe qui peut 
voler gracieusement vers sa destinée.

TECHNIQUE MIXTE huile sur toile de lin
TAILLE 160 x 130 cm
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Titanic

La complexité de l’histoire du Titanic laisse transparaître la no-
tion de dualité.. une histoire réelle ou une fiction ? 

Dans le film culte relatant la tragique destinée du Titanic, nous 
sommes submergés au cœur de l’océan pour en découvrir un amour 
éternel. Pourtant, en cherchant dans les annales de l’histoire 
originelle de ce monstre d’acier, nous sommes soudain face à des 
indices qui semblent laisser soupçonner que ce tragique accident 
aurait  été soigneusement orchestré par un banquier pour former 
la Réserve Fédérale.
Ce qui est sûr, c’est que toutes ces informations que nous avons, 
ou aurons, tant aujourd’hui que dans le futur sur le Titanic, fe-
ront perdurer sa légende dans l’espace temps.
Alors que dans ce tableau je cherche l’inspiration dans l’origine 
du Titanic, une suite de synchronicités troublantes apparaît. 
Le Naufrage du «Titan» est un roman écrit par Morgan Robertson 
et publié en 1898 : une fiction. Mais voilà qu’en 1912, la fiction 
devient une tragique réalité, pour à nouveau redevenir un film 
romancé en 1997 par le réalisateur James Cameron.
Une idée transcrite sur un papier a fait couler beaucoup d’encre à 
son insu et n’effacera peut-être jamais son histoire grâce au nu-
mérique. 
Dans ce tableau, j’ai voulu délibérément représenter le Titanic 
comme un plan, auquel s’ajoutent de façon superposée d’autres 
éléments essentiels pour moi.
Un cœur réaliste bat au sein de l’iceberg, reliant à lui le Titanic, 
dans ce même corps, l’océan...Quand comprendrons nous que nous 
ne faisons qu’un seul et même univers ? 

Hier l’industrialisation et l’homme ont defié la nature qui a fait 
fi de ce géant d’acier, aujourd’hui c’est au tour de la nature de 
défier l’homme et ses excès..

TECHNIQUE MIXTE huile sur toile de lin
TAILLE 100 x 80 cm
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AMY WINEHOUSE

Amy Winehouse a rejoint le club des 27. Ses membres les plus 
connus sont Janis Joplin, Jim Morrison, Kurt Cobain ou encore 
Jimi Hendrix. Leurs points communs : ils nous ont tous quittés 
trop tôt, à l’âge de 27 ans, ils avaient tous un talent exception-
nel, mais aussi une sensibilité à fleur de peau.
Amy Winehouse fut une superstar fulgurante, une étoile filante, 
mais sa musique restera dans les cœurs des générations à venir. 
Amy était déterminée et indépendante, elle n’autorisait personne 
à interférer dans sa vie, elle en était le seul maître. Elle a voulu 
aller au bout et elle y est arrivée, malheureusement trop vite.
Le tableau reprend ses contradictions et ses paradoxes. Son côté 
solaire illumine la partie droite de la toile aux tons chauds. Les 
anges distillent un message en hommage à Amy. Il n’est rien à lui 
reprocher, son jusqu’auboutisme vient de sa quête d’amour. Elle 
est allée trop vite, certes, mais tout ce qu’elle a fait provenait 
de cet amour immense qu’elle dégageait au travers de sa musique 
et de ses comportements extravagants. Tous lui pardonnent ses 
errements, les anges les premiers.
Amy Winehouse cohabitait cependant avec son côté obscur et c’est 
la partie gauche de la toile qui l’illustre. Son imposante cheve-
lure se désagrège sur la gauche, les cheveux d’effilochent en 
pointillés, annonçant sa fin prochaine inéluctable.
Cependant, les oiseaux dans le bas rappellent la liberté et 
l’amour qui ont façonné Amy Winehouse. Sur le haut de sa tête, 
les plumes bleues évoquent encore les oiseaux, mais ceux-ci sont 
associés à l’incroyable coiffure d’Amy dans laquelle nul n’aurait 
été surpris d’y découvrir un nid !

TECHNIQUE MIXTE huile sur toile de lin
 TAILLE 200 x 130 cm
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SIMONE VEIL

Simone Veil restera dans l’esprit de tous les Français et de toutes 
les Françaises comme une femme de combat. Tout au long de sa vie, 
elle n’a jamais baissé les bras devant l’adversité, même lorsque 
celle-ci l’a amenée au bord du gouffre.
Ce tableau lui rend hommage, reprenant certains des symboles qui 
ont accompagné sa vie. Pour commencer ce chiffre qu’elle avait 
fait graver sur son épée de l’Académie Française : 78651. C’est le 
numéro qui lui fut tatoué lorsqu’elle fut déportée vers les camps 
nazis dont elle reviendra avec sa sœur, mais sans ses parents et son 
frère.
De la mer agitée s’échappe un poisson évoquant la vie, mais aussi la 
féminité. Le poisson en s’élevant se transforme en oiseau dont la 
liberté est soudain entravée par Thémis, la déesse grecque, fille 
d’Ouranos et de Gaïa, respectivement le ciel et la terre.
Tout est contraste et paradoxe dans la vie de Simone Veil et la 
déesse en noir et blanc se fait menaçante avec son épée dans une 
main et la balance de la justice dans l’autre. Simone Veil se consi-
dérait elle-même comme parfois trop intransigeante et pas assez 
amicale. Son regard bienveillant venait malgré tout démentir ses 
propres allégations.
Malgré la gravité des événements, Simone Veil est demeurée une 
femme lumineuse dont le regard clair nous regarde avec franchise. 
L’arrière-plan solaire fait encore davantage ressortir son beau 
visage dont la chevelure s’orne de motifs persans, de fleurs et d’un 
oiseau dont on peut penser qu’il s’agit d’une colombe de la paix. 
Cette paix qu’elle a tant souhaité en Europe dont elle fut la pre-
mière présidente du Conseil.
Simone Veil fut de tous les combats, elle fut une ardente protec-
trice des femmes et restera à jamais gravée dans nos cœurs.

TECHNIQUE MIXTE huile sur toile 
TAILLE 80 x 80 cm
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MARENGO

Marengo, petit cheval à la robe grise, fut l’un des cent-trente 
chevaux personnels que l’on attribue à Napoléon Bonaparte, mais 
il fut son préféré.
Cheval héroïque s’il en est, Marengo participa aux plus grandes 
victoires, mais aussi à Waterloo, sans jamais faiblir. Il était loué 
par son illustre cavalier pour sa bravoure et son endurance. La 
toile traduit cette vaillance par un ange qui récompense le che-
val en le coiffant d’une couronne d’oliviers en or.
Le cheval est la plus noble conquête de l’homme et les grands 
conquérants de l’histoire comme Alexandre le Grand avec 
Bucéphale ou Napoléon avec Marengo l’ont élevé au rang d’animal 
légendaire.
La représentation ici emprunte ainsi aux animaux de légende qui 
mélangent les genres, d’où l’utilisation des écailles qui peuvent 
passer pour une armure en cotes de mailles. Sur son œil et sa 
joue, on imagine une armure d’or qui le protège. À droite, sa cri-
nière vole au vent, symbole de la célérité et l’endurance de ce 
cheval d’exception. Sous sa carapace colorée, perce sa robe grise.
À l’abri, tout près de son cœur, Napoléon est là, inséparable de 
son fidèle destrier. Ils ont tout connu ensemble : la gloire, les 
victoires, les défaites et l’exil. Napoléon finit à Saint Hélène, 
Marengo en Grande Bretagne, cette perfide Albion que l’empereur 
combattit toute sa vie.

TECHNIQUE MIXTE huile sur toile de lin
TAILLE 90 x 90 cm
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PALLAS ATHENA

Athena est la déesse de tous les contrastes et tous les paradoxes. 
On pense souvent à elle comme à la déesse de la guerre, ce qu’elle 
est effectivement, mais son pouvoir est beaucoup plus étendu que 
cela. Athena est en effet à la fois la déesse de la sagesse, des 
artisans, des artistes, des maîtres d’école et de la stratégie mili-
taire.
Ce portrait qui lui est consacré se devait d’illustrer ses contra-
dictions. C’est pourquoi les formes géométriques - aux contours 
rigides et qui expriment de côté rugueux du personnage - côtoient 
des formes plus arrondies qui évoquent davantage sa douceur.
Sur le casque d’Athena est représenté un combat qui évoque un 
événement tragique de son enfance. Par un concours de circons-
tances malheureux, elle tua son amie Pallas, la fille de Triton. 
Cet événement qu’elle n’a pas voulu ne cesse depuis de la hanter. 
Son attitude sur ce portrait évoque son recueillement ; elle a les 
yeux clos et revit ce combat dans son esprit.
Athéna prit le nom de Pallas pour l’accoler au sien, afin de l’ho-
norer, mais elle garde de cet épisode tragique un nœud dans la 
gorge permanent. On voit sur le tableau les points illustrant les 
pores de la peau d’Athéna qui masquent partiellement ce nœud.
La partie en haut à gauche du tableau évoque le rêve un peu flou 
et vaporeux qui contraste avec les contours bien définis du drapé 
qui enveloppe Athéna et qui nous rappelle à la réalité.
Athena reste à jamais ce personnage mythique portant un casque 
de guerrière, mais le tableau aime jouer avec son autre facette, 
bien moins connue, à savoir sa sensibilité.

TECHNIQUE MIXTE huile sur toile de lin
TAILLE 116 x 89 cm
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“Rose“ Vartan

Sylvie Vartan est et restera Sylvie, icône des années yéyé, moitié 
mythique d’un couple de légende... Ses chansons bercent nos âges 
tendres jusqu’à ce que chaque facette de sa vie et de son être, la 
porte inexorablement au bout de mon pinceau, sans que je ne puisse 
narrer sa vie exceptionnelle autrement que par l’allégorie haute 
en couleurs...
Je la ressens aimer la solitude, et, en complète dualité de son mé-
tier de chanteuse, le tableau trouve sans souci un chemin de vie 
qui la définie...
Le livre ouvert désigne l’intérêt de Sylvie pour l’écriture, cela en 
forme de clin d’oeil à ses livres...
Alors que d’un côté du livre la rose de Sylvie, créée par André Eve 
et portant son nom, affiche la couleur de son univers, de l’autre, 
le portrait de sa maman, au regard tourné vers cette rose parti-
culière, symbolise la protection maternelle qui l’accompagne à 
jamais. Cela rappelle l’attachement de Sylvie aux valeurs de la 
famille et de  l’éducation. De cet amour maternel, elle transmet à 
son tour, d’un lâcher prise fidèle, où douceur et rigueur sont pro-
tecteurs,  cette mémoire de dignité et de respect... 
Alors que les feuilles de notes de musique s’échappant du livre 
rappellent l’environnement musical dans lequel  a grandi Sylvie, 
tel un câlin protecteur, le col du smoking de Sylvie (au style Var-
tan unique), l’enveloppe d’un motif aux touches de piano rappelant 
son père pianiste. 
Et comme un tout, les origines bulgares de Sylvie fortement an-
crées au plus profond d’elle-même sont symbolisées par des ra-
cines couleur soleil qui grimpent  et grandissent en elle jusqu’au 
sommet de son visage.
Par ailleurs, c’est sans oublier le lapin, la cage en rouge laqué et 
le canari, que sont ce rappel à l’enfance de Sylvie.
En Bulgarie, elle avait un lapin hongrois aux yeux rouges... Si 
celui-ci tient dans sa patte une feuille et une montre, parallèle 
important pour elle, entre fixer la mémoire par l’écrit et le temps 
qui passe inexorablement, il porte un motif bulgare, telle l’em-
preinte affective de Sylvie pour ce souvenir,  et annonce la libéra-
tion du canari, allégorie du départ de Sylvie de Bulgarie vers un 
avenir d’artiste libre et chantant...

TECHNIQUE MIXTE huile sur toile de lin
TAILLE 146 x 114 cm
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JEANNE D’ARC

Jeanne d’Arc représente l’un des personnages les plus célèbres 
de l’histoire de France, et pourtant, elle ne vécut qu’une ving-
taine d’années. De Domrémy à Rouen, elle chevauchera à la pour-
suite de son destin fulgurant, aussi fugace qu’héroïque. La petite 
paysanne en est persuadée, les saints lui ont donné pour mission 
de délivrer la France de l’occupation anglaise. Tout commence par 
des victoires. Elle aide Charles VII à vaincre les armées anglaises 
et à lever le siège d’Orléans. Jeanne d’Arc est aussi l’artisan du 
sacre de Charles VII à Reims qui contribue à inverser le cours de 
la Guerre de Cent Ans.
Mais la chance tourne et Jeanne est vendue aux Anglais par les 
Bourguignons et elle termine sa très courte vie brûlée vive comme 
hérétique. Cependant, l’histoire ne s’arrête pas là, elle est béati-
fiée en 1909 et canonisée en 1920.
Pour illustrer une vie aussi fulgurante et émaillée de victoires 
et de défaites, il fallait une toile tout en contrastes. Jeanne est 
sereine, elle semble recueillie. Ses cheveux forment des vagues 
parmi lesquelles voguent des cristaux colorés. Sur le fond de la 
toile, en haut et à gauche s’étendent des nuages qui évoquent le 
monde des saints qui sont venus parler à l’élue, Jeanne. C’est la 
partie lumineuse, comme le côté droit de son visage.
Mais, il ne faut pas oublier qu’elle est aussi une guerrière et son 
corps est tout entier recouvert d’une armure, son cou et sa main 
sont protégés par une cote de mailles. Elle tient une lance, signe 
de ses intentions guerrières qui contrastent avec son humble 
visage aux yeux clos.
Jeanne d’Arc s’impose seule sur le tableau. Elle n’a jamais eu be-
soin de compagnie pour révéler son courage et son opiniâtreté.

TECHNIQUE MIXTE huile sur toile & Acrylique 
TAILLE 116 x 89 cm
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LA VOITURE UTOPIQUE

La voiture utopique est-elle notre voiture de demain ? Peut- être 
si l’on en juge par son mode d’alimentation ! En effet, la voiture 
ne pollue pas la planète, mais elle lui est directement reliée. On 
peut voir le fil qui mène à ce morceau de planète nourricière qui 
flotte dans les airs.
Il n’est finalement pas si étonnant que la voiture utopique soit 
proche de la nature car elle possède elle-même des organes hu-
mains ou animaux. On voit clairement le cœur à l’avant, ainsi que 
d’autres organes disséminés à l’avant et à l’arrière du véhicule.
Les motifs de la carrosserie sont hétéroclites et mêlent les 
formes très géométriques du capot à des courbes beaucoup plus 
douces et notamment les courbes du corps de Betty Boop. Sur 
le toit de la voiture utopique, les gouttes de peinture défient 
les lois de la gravité et, au lieu de dégouliner sur le toit, elles 
s’élèvent dans le ciel. Faut-il y voir là le désir de renverser les 
codes de la société ? On se doute dans tous les cas que l’artiste 
est libre et peut s’affranchir de certaines règles.
Ce curieux attelage s’affiche devant un fond qui apparaît idyl-
lique au premier regard. Un grand soleil enveloppe de ses rayons 
la scène et illumine la mer calme. Pourtant, en y regardant de 
plus près, on se rend compte qu’entre les rayons jaunes du so-
leil, c’est le noir implacable de la nuit. Et puis, il y a ces nuages 
sombres qui lancent des éclairs annonçant l’orage...
En observant le contraste flagrant entre les différents élé-
ments de ce tableau, on ne peut que s’interroger sur notre lien 
entre la nature et nos modes de vie qui semblent s’en écarter.

TECHNIQUE MIXTE huile sur toile 
TAILLE 130 x 90
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L’ANIMAL VITRUVE

L’homme de Vitruve - l’un des tableaux anatomiques les plus cé-
lèbres de Léonard De Vinci - est le nom donné au croquis d’étude de 
proportions du corps humain aux alentours de 1492. C’est la syn-
thèse de recherches anatomiques et scientifiques. Voulant afficher 
l’unité des proportions humaines, il représente le double mouve-
ment du corps. Celui-ci s’inscrit dans les figures géométriques du 
cercle et du carré. Ce tableau n’est pas l’homme idéal, mais le mo-
dèle géométrique d’un homme normal.
La toile de l’animal de Vitruve adapte ce tableau en reprenant le 
visage du sculpteur Richard Orlinski dont l’œuvre est dédiée aux 
animaux. Les œuvres d’Orlinski tournent autour du concept « Born 
wild », mots repris en bas de la toile.L’homme de Léonard de Vinci 
est « tombé » de la toile, il n’est plus au centre de l’univers. Les 
animaux cernent le tableau, ils sont puissants et conquérants. Ce 
sont les animaux qui portent la couronne. Le tigre en haut réclame 
instamment la paix, tandis que le lion demeure impassible.
Les épaules du sculpteur représentent une partie de ce que l’on 
devine un globe terrestre, figurant les terres en vert et les océans 
d’un bleu très profond.
Le visage de Richard Orlinski irradie sur sa droite. Les dessins géo-
métriques dans des tons chauds évoquent des pierres précieuses.
La partie grise de sa peau est tachetée comme celle d’un léopard. 
Elle remonte depuis son torse jusqu’à rejoindre ses lèvres et sa 
joue gauche sur lesquelles les paroles de la chanson « Earth song 
» de Michaël Jackson figurent sa pilosité.
L’animal de Vitruve est un message qu’adressent les animaux aux 
hommes.

TECHNIQUE MIXTE huile sur toile de lin
TAILLE 80 x 80 cm
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