








Simon Boudvin & Julien Berthier, 
Les Spécialistes, 2006, œuvre in situ 
(rue Chapon, Paris).

Avec le Véritable faux Bon du Trésor, Noël Dolla souligne malicieusement 
la proximité entre le faux-monnayeur, l’artiste et le pêcheur : tous des 
mystificateurs ! Les fausses mouches de pêche, le faux bon du Trésor et  
la signature de l’artiste, qui avalise l’imposture en tant que « Directeur  
de la dette publique ».

L’artiste comme « spécialiste » ? 

En 2006, Julien Berthier et Simon Boudvin installent en plein Paris  
un immeuble-leurre. Sur un mur aveugle sont collés, en une demi-heure,  
une fausse façade, une vraie sonnette, une boîte aux lettres, un numéro  
de rue (le 1bis), et une plaque à l’enseigne de « J.B. & S.B. SPÉCIALISTES ».
Quelques mois plus tard, le piège s’est refermé, la greffe a pris : les postiers 
distribuent les lettres que les artistes se sont adressés et les services 
municipaux nettoient les tags couvrant la porte.

Se découpant sur champ d’azur 
La ferme était fausse bien sûr, 
Et le chaume servant de toit 
Synthétique comme il se doit. 
[…]

Faux Aubusson, fausses armures, 
Faux tableaux de maîtres au mur, 
Fausses perles et faux bijoux, 
Faux grains de beauté sur les joues, 
Faux ongles au bout des menottes, 
Piano jouant des fausses notes 
Avec des touches ne devant 
Pas leur ivoire aux éléphants. 

Georges Brassens, Histoire de faussaire, 1976.
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Des raisins de Zeuxis  
aux mouches de Dolla 
Le leurre : un emblème de la peinture ?

Depuis ses premières œuvres, Noël Dolla met en exergue les buts et les 
moyens de la peinture. Le leurre de pêche, dont l’impératif premier est 
la ressemblance et le « levier » l’artifice, le factice, sera une autre façon 
d’interroger l’histoire de la représentation.

Depuis Platon (voir La République, livre X) et Aristote (voir La Poétique), et ce 
jusqu’à l’avènement de la modernité, la fonction principale assignée aux arts 
visuels est l’imitation du réel sensible. Dans l’Antiquité, le terme de mimésis 
recouvre en effet à la fois la représentation et l’imitation. L’art se doit d’être le 
plus fidèle possible à la nature, et la ressemblance sera le critère de jugement 
d’une bonne représentation.

Ce dernier [Parrhasius], dit-on, offrit le combat à Zeuxis. Celui-ci apporta des raisins 
peints avec tant de vérité, que des oiseaux vinrent les becqueter ; l’autre apporta un 
rideau si naturellement représenté, que Zeuxis, tout fier de la sentence des oiseaux, 
demanda qu’on tirât enfin le rideau, pour faire voir le tableau. Alors, reconnaissant 
son illusion, il s’avoua vaincu avec une franchise modeste, attendu que lui n’avait 
trompé que des oiseaux, mais que Parrhasius avait trompé un artiste, qui était 
Zeuxis. On dit encore que Zeuxis peignit plus tard un enfant qui portait des raisins : 
un oiseau étant venu les becqueter, il se fâcha avec la même ingénuité contre son 
ouvrage, et dit : « J’ai mieux peint les raisins que l’enfant ; car si j’eusse aussi bien 
réussi pour celui-ci, l’oiseau aurait dû avoir peur. ».

Pline l’Ancien, Histoire naturelle, Livre XXXV, § XXXVI (traduction d’Émile Littré, 1850).

Dans l’anecdote rapportée par Pline, qui met en scène deux peintres fameux, 
la peinture est ce qui trompe, confond le jugement, mais aussi ce qui séduit, 
attire, suscite la gourmandise !

Par la suite, de nombreux peintres vont exercer leur virtuosité d’imitation  
au service de l’illusion picturale (ou, à l’inverse, de sa dénonciation !).  
En témoignent la formule du « rebord de fenêtre », ou la représentation 
d’insectes, adoptée par les Primitifs Flamands, qui créée une continuité  
factice entre l’espace représenté et celui du spectateur. Autrement dit,  
entre la profondeur (fictive) et la surface (le donné fondamental du tableau).
 
Ces mouches d’origine flamande sont aussi de l’ordre du trompe-l’œil. Permettez-
moi un souvenir. J’ai fait personnellement l’expérience de l’efficacité de ces mouches 
trompe-l’œil quand, entrant dans une salle du Metropolitan Museum, j’ai cru, de loin, 
qu’une grosse mouche était posée sur une petite Vierge à l’enfant de Crivelli. Je me 
souviens même avoir été scandalisé qu’il pût y avoir des mouches dans un musée, 
surtout américain. C’est seulement en m’approchant pour chasser l’insecte que je 
me suis rendu compte de mon erreur, avec le bonheur de celui qui a été joué par un 
prestidigitateur. Je me suis senti un peu bête : j’aurais dû me rappeler que Crivelli 
aimait bien peindre des mouches sur ses tableaux.

Daniel Arasse, « Le regard de l’escargot », On n’y voit rien ; Descriptions, Denoël, Paris, 2000, p.47.

Petrus Christus,  
Portrait d’un chartreux, 1446. 
Metropolitan Museum  
of Art, New York.

Carlo Crivelli, La Vierge et l’enfant, 
vers 1480. Metropolitan Museum  
of Art, New York.



Anguille sous roche ?

Dans le travail de Noël Dolla, ce sont parfois les titres qui agissent comme 
des écrans. L’énoncé peut être trompeur. C’est le cas de la série Tchernobyl 
(1986), ces « peintures de borgne manchot » : si le titre renvoie à la mémoire 
collective, à la littéralité de la catastrophe, la mise en œuvre, quant à elle, est 
une réaction à un événement traumatique personnel, et c’est la pratique qui 
en déterminera le véritable contenu.

Rapporté au parcours de l’artiste, à son refus de se cantonner à la répétition 
de gestes « efficaces », comme ce fut le cas des Croix et des Fumées, le leurre 
serait même davantage : un signe pour mettre en garde le spectateur et le 
peintre contre la séduction facile des formules déjà abouties, de mettre à 
distance les lectures formalistes. Le leurre comme un rappel de la cohérence 
de l’entreprise : peindre pour déconstruire la peinture. 

Noël Dolla, Colonne aux hameçons, 
1989, hameçons, cire, bois, plomb.

Noël Dolla, Gâteau Bobo, 1997, 
hameçons, cire, pigments. 

Noël Dolla, Gâteau Bobo, 1997, 
hameçons, cire, pigments. 
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Pablo Picasso, Nature morte à la 
chaise cannée, 1912. Musée Picasso, 
Paris.

L’hameçon pour « perturber l’insouciance  
de l’esprit et de l’œil »3

Si le leurre est ce motif qui condense l’ambiguïté de la peinture et permet 
de déjouer les apparences, l’hameçon seul est tout à fait univoque : il ferre, 
attrape, blesse. Associé à d’autres supports, intégré à des sculptures, il ira 
pourtant mettre en doute notre premier regard : le ver est dans le fruit…

Une colonne cornière, comme l’élévation d’une ligne dans l’espace, comme  
le degré minimum de la sculpture, ou l’essence de l’architecture, voit sa 
surface perturbée et sa pureté subvertie par d’impressionnants hameçons,  
qui deviennent des ornements. 

Du côté ménager, d’appétissants gâteaux aux formes enfantines et aux 
couleurs acidulées suscitent la gourmandise du spectateur. Ils sont aussi 
réflexion sur le volume, le dessin et l’empreinte. En y regardant de plus près, 
des hameçons amalgamés à la cire transforment la douceur en piège et le 
spectateur en proie.

« Je vous ai dit qu’un tableau ne devrait pas être un trompe-l’œil,  
mais un trompe-l’esprit. »4 

Déjà avec les papiers collés, chez Braque et Picasso, l’objet rapporté intégré  
à la composition minait de l’intérieur l’autonomie de la peinture.  
La présentation se substituait pour partie à la représentation et la suggestion 
illusionniste de la profondeur devenait caduque. En 1912, pour figurer une 
chaise de café, Picasso utilise une toile cirée « motif chaise cannée », opérant 
une mise en abyme de la représentation.

Le groupe E.L.A.N. :  
un autoportrait schizophrène
En 1989 s’ouvre à la Fondation Cartier l’exposition « Noël Dolla, Carte 
blanche au groupe E.L.A.N, (Allen Dool, Aldo Öllen, Della Nolo, O.Del Llano, 
Li-Pafoal, Lona-Odell) ».

Formé de six peintres et sculpteurs de nationalités diverses, aux « pratiques 
formellement hétérogènes », le groupe exposera aussi l’année suivante à la 
Villa Arson (Nice). Il revendique son engagement dans la voie de l’abstraction 
et sa pratique expérimentale.

Le but du groupe E.L.A.N. est de créer et de promouvoir un art abstrait véritablement 
en rupture avec tout l’art de la médiatisation/consommation.5

Le manifeste comporte une courte biographie de chacun de ses acteurs,  
à chacun desquels  est attribuée la paternité de plusieurs « ensembles »,  
dans lesquels on reconnaît plusieurs des séries de Noël Dolla ! 

3  Noël Dolla, « Les Trois du 
Cap » in La parole dite par un œil, 
L’Harmattan, Paris, 1995, p. 32

4  Pablo Picasso, in Françoise Gilot 
et Carlton Lake, Vivre avec Picasso, 
Paris, Calmann-Lévy, 1965, p. 293

5  In Ensemble des œuvres du groupe 
E.L.A.N, catalogue d’exposition, 
Galerie de la Villa Arson, Nice, 
1990



L’œuvre étant irréductible à des formes ou à un style, étant à l’opposé 
de « l’image de marque », elle est aussi plus difficilement identifiable et 
assimilable par le marché ! Et c’est justement après dix années sans visibilité 
institutionnelle (ce qu’il appelle « la vie de fantôme »), que Dolla constitue  
ce groupe d’alter ego fictifs. 

E.L.A.N. est donc ce qui permet, par l’humour, et le temps de l’exposition, 
de « faire entendre la diversité des pratiques ». Mais la mise à distance de la 
signature et la prolifération des identités-écran permettent aussi d’ironiser  
sur la tendance de l’institution et du marché à vouloir identifier un créateur,  
le réduire à des objets, et figer le travail. 

Hétéronymes, pseudonymes et anagrammes

Le même texte, signé « pour E.L.A.N. » par le chroniqueur du groupe, Li-Pafoal, 
rend hommage à l’écrivain Fernando Pessoa, qui s’était inventé de nombreux 
« hétéronymes », avatars littéraires auteurs d’œuvres parallèles, dotés de 
biographies, et même de physionomies distinctes.

Ce que je suis essentiellement - sous les masques involontaires du poète, du raisonneur 
et de Dieu sait quoi encore - c’est un dramaturge. Le phénomène de dépersonnalisation 
instinctive, dont je vous parlais dans ma lettre précédente pour expliquer l’existence 
des hétéronymes, me conduit tout naturellement à cette définition. Cela étant, je ne 
change pas, je VOYAGE. (Une erreur de frappe m’a fait taper ce mot en majuscules, 
sans que je l’aie cherché. Mais c’est très bien ainsi, et je ne corrige pas.) Je change peu 
à peu de personnalité, et progressivement (ici on peut parler d’évolution), j’enrichis 
ma capacité à créer des personnalités nouvelles, des façons neuves de feindre que je 
comprends le monde ou, plutôt, de feindre qu’on peut le comprendre. Voilà pourquoi 
j’ai comparé cette marche en moi-même, non pas à une évolution, mais à un voyage :  
je ne suis pas monté d’un étage à un autre ; je suis allé, en rase campagne, d’un 
endroit à un autre. 

Fernando Pessoa, « Lettres à Casais Monteiro », Je ne suis personne. Une anthologie, Christian Bourgois, Paris, 
1994, p.269.

L’anagramme fait partie de la famille des pseudonymes, noms cryptés qui ont 
pour première utilité de dissimuler, en cas de danger, dans un contexte parfois 
de censure, l’identité d’un auteur. L’anagramme est pourtant un subterfuge 
plus proche du jeu, car plus « transparent » que d’autres masques :

En 1532, François Rabelais publie son premier livre, Pantagruel, sous le 
pseudonyme d’Alcofribas Nasier. Parmi des dizaines de pseudonymes, dont 
plusieurs anagrammes, Boris Vian signe Vernon Sullivan le roman J’irai 
cracher sur vos tombes (1946) et Bison Ravi le poème Référendum en forme de 
ballade (mars 1944).

En 1920, Marcel Duchamp, voulant « changer d’identité », invente le 
personnage de Rrose Sélavy (prononcer « Eros c’est la vie »), qui signera 
plusieurs ready-made et un recueil de jeux de mots poétiques.6 

Si Marcel Duchamp questionnait l’objet d’art et son propre corps, Michel 
Journiac va plus loin en étendant la réflexion critique à la place de l’humain 
dans la société en regard des conditionnements qu’elle lui impose. Avec 
24 heures de la vie d’une femme ordinaire, où l’artiste se fait femme pour une 
journée, le travestissement devient, par le déplacement et l’ambivalence, le 
moyen pour Journiac de souligner gestes et attitudes conformes, stéréotypés, 
qui découlent des conventions sociales d’une société comme la nôtre.

Michel Journiac, 24 heures de la vie 
d’une femme ordinaire, couverture 
de l’ouvrage, 1974, Ed. Arthur 
Hubschmid.

Michel Journiac, 24 heures de la vie 
d’une femme ordinaire, Réalité :  
le raccord (extrait), 1974.

6  Sur la genèse du personnage : 
voir Marcel Duchamp, Duchamp 
du signe : écrits, Flammarion, 
Paris, 1976. Voir les œuvres : 
http://www.zumbazone.com/
duchamp/rrose.html
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L’éCOLE DE DOLLA
Professeur depuis 1974 à la Villa Arson, Noël Dolla développe dans  
son travail de peintre, une grande liberté et une grande inventivité par 
rapport aux formats et aux pratiques. Véritable passeur d’une attitude  
et d’une approche expérimentale plutôt que de formes et de styles 
définis, il semble transmettre avant tout une invention à la fois nourrie 
et libérée des héritages.

À l’opposé d’un mode d’emploi pour devenir artiste, Noël Dolla dans  
Le Trou du Louvre, texte édité en 1999, lance quelques conseils sous forme  
d’un appel à l’indépendance et à l’ouverture sur le monde. On peut imaginer 
ce texte comme un condensé de sa posture d’enseignant. 

P.S. : Conseils à un jeune artiste

Si tu veux survivre dans l’art tu dois rester dans le troupeau et de préférence en tête  
de façon à ne pas te faire brouter les balloches par derrière. (…)

Mon atelier est ouvert sur la rue, mon chien est sur le trottoir, il ne garde pas l’entrée. 
Les amis passent et chaque jour je laisse voir ce que je fais. Ils peuvent me regarder 
au travail comme on regarde le menuisier, le boucher, le boulanger. Il n’y a là rien de 
différent entre le peintre qui fait son œuvre, le boulanger le pain, le maçon un mur. 
Ce qui se passe dans ma tête reste invisible de toute façon et je n’ai pas honte de mes 
mains pas plus que du métier que j’exerce. S’il y a des secrets, ils sont sous mon crâne 
et dans mon cœur.

Jeunes peintres, ne vous conduisez pas comme des coupables ou des espions à toujours 
vouloir dissimuler vos activités. La peinture est un noble métier et si erreur il y a, 
ce n’est dû qu’à la difficulté de l’entreprise. Le regard des autres sur votre œuvre au 
moment où la chose est en train de se faire ne peut être que bon pour vous. Si celui qui 
regarde vous vole ou critique sans raison, il en sera le premier puni, puisqu’il perdra 
votre amitié et sa capacité à inventer. (…)

Noël Dolla, Le Trou du Louvre, éditions Jannink, Paris, 1999 (extraits).

Depuis les années 60, Noël Dolla est toujours resté dans une démarche de 
remise en jeu de sa propre pratique. L’enseignement et donc la fréquentation 
d’artistes en formation n’y seraient pas étrangers. 

Quand je vois de nouveaux étudiants en 4e ou 5e année, j’ai l’impression de rencontrer 
des martiens et je me dis toujours qu’il faut que j’apprenne le martien. C’est vrai que 
j’ai eu la chance de rencontrer pas mal d’étudiants à la fois très formidable et très 
tordus. Si j’ai pu m’apercevoir avant beaucoup d’autres qu’ils étaient formidables 
bien qu’ils soient très tordus, c’est parce que j’ai essayé d’apprendre le martien.

Extrait de l’interview filmée de Noël Dolla réalisée à l’occasion de l’exposition Léger vent de travers,  
au MAC/VAL, le 4 février 2009.



Les élèves de Dolla, 
quelques propositions  
de filiations :
Philippe Mayaux

Par une dédicace dans un catalogue, Philippe Mayaux pose le lien fort qui 
l’unit à Noël Dolla.

En premier lieu, je remercie mon frère d’huile (mon papa disent certains, vu que  
je suis né en vérité en 1987 dans ses bras) Nono (dit Noël Dolla).

En effet, même si formellement, le travail de Philippe Mayaux est éloigné de 
celui de Noël Dolla, on retrouve des points communs dans l’esprit, ainsi que 
dans l’amour des jeux de mots et d’images, des jeux de sens avec la peinture.

Mayaux est un peintre. Heu, non, je crois que c’est un artisan. C’est un poète.  
En fait non surtout pas. Oui mais il réalise des peintures. Vraiment ? Mais également  
des objets. Oui mais avec une logique de peintre.

Entretien avec Marc-Olivier Walher, extraits de Philippe Mayaux, catalogue monographique,  
Édition Semiose, Paris, 2006.

En peignant un paysage sur la tranche d’un des rouleaux de cette boîte, 
Philippe Mayaux fait un clin d’œil teinté d’amicale contradiction au travail 
sur l’espace « dans l’esprit de l’abstraction » réalisé par Noël Dolla avec la série 
des Tarlatanes.

Noël Dolla, Boite à Mayaux,  
1992, Collection de l’artiste.
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Nelly Huot-Marchand et Sylvain Courbois : Qu’enseignait précisément Dolla ?

Philippe Mayaux : Dans le département art, la peinture, mais je dirai qu’il enseignait 
tout. Il inventait une pédagogie en fonction des êtres. Je le considère comme un ami 
très proche, quelqu’un de ma famille. C’est lui qui m’a donné l’image de l’artiste que 
j’ai aujourd’hui : une personne imparfaite et libre. Noël disait : « Si les bourgeois 
avaient eu Van Gogh à leur table, ils l’auraient viré comme un malpropre ! ». 
Pourtant, ils en font aujourd’hui la figure même de l’artiste. (…) Je dis toujours aux 
étudiants qu’il faut s’inventer. Pour ma part, je me considère comme un autodidacte, 
parce que j’ai l’impression d’avoir inventé ma peinture tout seul. J’ai eu la chance 
d’être dans un « bon bouillon » mais je me suis développé tout seul, et je pense que 
tous les artistes font ça. (…) J’étais un surréaliste attardé, je baignais dans le non-sens 
et le rêve, plutôt à l’inverse de ce que l’on nous montrait à l’école, où l’art était plus 
situationniste, plus engagé dans le réel. D’ailleurs, je pense que je serais devenu un 
peintre d’art brut si Noël et les autres ne m’avaient pas montré la réalité du moment. 
J’ai donc réorienté mon surréalisme vers une culture plus contemporaine. Je me suis 
aussi tourné vers la science, pour voir si le raisonnement chaotique que je menais était 
justifié et trouvait un écho dans la recherche. Je me suis aperçu que oui, alors  
j’ai continué. (…)

J’ai effectué quelques travaux avec Noël Dolla, dont celui exposé à Tourcoing pour 
Amicalement vôtre : L’ Anus du monde, une fresque commune au milieu de 
laquelle on pouvait voir un petit miroir au fond d’un trou reflétant l’œil qui le regarde. 
Il s’agit ici d’un raccourci, celui qui va de l’œil à l’idée du globe oculaire comme monde 
total. Ma toute première collaboration avec Noël était plus discrète. Il avait réalisé 
une boite contenant des ronds de tarlatane et j’ai peint un petit paysage sur un des 
rouleaux. Le paysage s’apparente à l’horizon, c’est un morceau de la ligne.  
Il y avait donc cet écho dans la figure. Noël dit qu’un point est une ligne que l’on voit 
de face.  (…) En ce qui concerne les travaux avec Philippe Ramette, je crois que nous 
nous rejoignons parfois au carrefour de l’érotisme de certains de nos travaux. Nous 
appelons cette collaboration Espaces d’amour. 

Extrait du catalogue Amicalement vôtre, exposition du Musée des Beaux Arts de Tourcoing, 2004.

Pascal Pinaud et Dominique Figarella
Parmi les élèves de Noël Dolla, on peut inscrire deux peintres dans une 
filiation forte avec les préoccupations libératoires de leur ancien professeur. 
Une fraternité se crée par des pratiques picturales très expérimentales ou 
encore un esprit frondeur face à la toile. À la suite et en parallèle de Noël 
Dolla (ces deux peintres ayant été ses assistants à un moment de leur 
carrière), Pascal Pinaud et Dominique Figarella explorent une peinture 
ouverte, multiple, au champ élargi.

Pascal Pinaud 
 
Par l’utilisation de techniques industrielles et autres savoir-faire artisanaux 
détournés, Pascal Pinaud fait prendre un grand bol d’air à la peinture dans 
l’optique de mettre en question à la fois la signature, le geste du peintre, 
l’idée de maîtrise technique de l’artiste, le tableau en tant qu’icône, etc. 

Pascal Pinaud, 1994,  
vue de l’installation réalisée  
dans le cadre de l’exposition  
Le Trophée d’Auguste, La Turbie.

Noël Dolla, Étendoir aux serpillières, 
2005, Cour de la maison de 
Launay, exposition Art ménager, 
ménagez l’art, Bourgoin Jallieu.



[Pascal Pinaud] déterritorialise ainsi l’histoire de la peinture en affirmant la 
permanence, la pérennité du format tableau avec d’autres moyens, d’autres outils que 
ceux d’un peintre. Ainsi la série Test’art, qui consiste en des photographies, toutes du 
même format en un seul exemplaire, de tests de couleurs dits test’art pratiqués par les 
carrossiers.�Agrandie, la photographie de ces traces de pigments fait tableau, Comme 
toujours, il s’agit de travailler la question de la picturalité, de la faire varier, sans 
suivre les trajets balisés de la pratique picturale mais en restant le plus souvent fidèle 
au format tableau.

Extraits de Picture puzzle de Thierry Davila, catalogue d’exposition Pascal Pinaud : en vert et contre tout,  
2003-2005, Musée d’art moderne, Saint-Étienne métropole, 2005.

Pascal Pinaud, Test’art n°17 
(02A09), 2002, photographie 
contrecollée sur papier, 
aluminium, vernis automobile, 
acier galvanisé.  
Collection du MAC/VAL.

Pascal Pinaud, Test’art n°18 
(02A10), 2002, photographie 
contrecollée sur papier, 
aluminium, vernis automobile, 
acier galvanisé.  
Collection du MAC/VAL.
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Dominique Figarella

Expérimentant une peinture à la fois savante et ludique, Dominique Figarella 
se tourne parfois pour peindre vers des matériaux inattendus ou encore des 
procédés testant les limites du tableaux. Une façon de garder la peinture 
toujours fraîche ?

Lorsque je commence un tableau et qu’à chaque fois je regarde cette simple surface, 
je la retrouve toujours pareille : décevante, concrète, réelle. C’est toujours la même 
planche de bois standard sur laquelle je finis par faire quelque chose à force de la 
regarder. Parfois, je pose un truc en plein milieu. Une sorte de boule de bourre, un 
paquet ou un ballot de rembourrage quelconque que je place au cœur du tableau, 
pour que la question de ce qu’il y a à voir – c’est quoi ? – soit brutalement réglé par 
cet amas de rien placé au centre du terrain visuel, immanquable, comme le nez au 
milieu de la figure. Choisir les quatre coins d’un parallélogramme usé par l’histoire 
de la peinture abstraite – faire des tableaux abstraits aujourd’hui, c’est s’astreindre 
volontairement à un dogme absurde au milieu d’un réseau infini de possibilités 
technologiques et théoriques. À chaque fois que je commence à peindre, je pense à 
la richesse vertigineuse des moyens dont je me prive. Mes tableaux ne parlent de 
rien. Je les crois abstraits parce que les peindre consiste à soutenir ce rien, et rien de 
plus. Ce que j’aime de cette idée dans l’abstraction, c’est précisément cet incessant 
questionnement de la négativité. 

Dominique Figarella, décembre 1999.

Mathieu Mercier, Natacha Lesueur…
Au delà de la peinture, on peut jeter des passerelles entre l’œuvre de Noël 
Dolla et les façons très variées (photographie, sculpture, installation, etc.)  
de Mathieu Mercier ou encore de Natacha Lesueur. Ils partagent en effet,  
au delà des catégories, une attention à la pratique et au processus de création.

Mathieu Mercier 

Dans l’esprit du bricoleur expérimentateur, Mathieu Mercier rejoint  
une forme de réinvention du réel décalée et poétique. 

Dominique Figarella, Fait à 
juste titre, 1996, chewing-gum 
sur bois, Fonds national d’art 
contemporain.

Mathieu Mercier,  
Multiprise, 1999,  
matériaux acryliques,  
enduit, prises femelles, câble 
d’alimentation électrique.



Philippe Mayaux :

Je vais poser une question qui va résonner avec celle de Mathieu, car je pense qu’avec 
Mathieu, vous avez un peu la même pratique. Au fond, il y a une forte connotation 
politique dans sa pratique et dans la tienne. Cette connotation, elle vient d’une culture 
matérialiste dialectique, vous n’avez pas perdu ce rapport à l’objet, ce rapport au réel. 
Ce qui est intéressant dans ce rapport, c’est qu’il crée un rapport intrinsèque.  
Ce matérialisme, il annonce à chaque fois un fondement, chez chacun de vous deux, 
je trouve qu’à chaque fois le travail d’avant annonce tout de suite le travail qui va 
arriver après par une expérimentation matérialiste des choses. Moi je serais plus 
un métaphysicien que vous par exemple. Vous, vous avez besoin – et ce n’est ni une 
valeur, ni un reproche, au contraire ce sont les deux pans de l’art – de ce rapport à  
ce matérialisme, c’est-à-dire que c’est la matière qui vous fait avancer. Je pense que  
j’y échappe parce que je ne la comprends pas moi la matière, elle ne me parle pas.

[…]

Chez vous deux, il y a ce rapport à des choses qui sont au-delà de l’art. Toi, Mathieu, 
avec ton éponge qui filtre l’eau, qui va purifier cet espace, c’est pas des méthodes de 
l’art, c’est quelque chose qui vient s’ajouter comme une virgule, une parenthèse dans 
une pratique, éclairant le reste. Il y a cette chose que j’admire, c’est cette espèce de 
dialectique avec la matière. Chez toi aussi, Noël, quand tu fais tes Sardines, tu vas 
travailler, et tout ça annonce des choses. C’est-à-dire que c’est toujours la peinture  
qui te fait avancer, mais la matière peinture. Pas l’intention de peindre, c’est la 
peinture même qui te fait avancer. C’est une chose qui a un peu disparu dans la 
pratique, comme le disait tout à l’heure Mathieu, on oublie que tout ce qui compte  
au fond, c’est la pratique, peu importe le résultat. Il y a chez vous encore ce travail 
politique, parce qu’au fond, c’est là où s’engage le politique chez toi, tu es un peintre 
abstrait et tu vas faire passer des messages à travers la matière, c’est elle qui va être 
en dialectique avec le regardeur.

Extrait de l’entretien de Noël Dolla, Philippe Mayaux et Mathieu Mercier réalisé à l’occasion de l’exposition 
de Noël Dolla Léger vent de travers au MAC/VAL, publié en intégralité dans le catalogue  
de l’exposition.

Natacha Lesueur, Sans titre, 1998, 
photographie. Série des Aspics.

Noël Dolla, Gâteaux Bobo, 1997, 
cire, pigments hameçons. Vue 
de l’exposition Non au Mamco, 
Genève, 2003. Photographie Ilmari 
Kalkkinen, Courtesy Mamco, 
Genève.
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Natacha Lesueur

On retrouve chez Natacha Lesueur l’utilisation détournée, poétique et 
pragmatique d’éléments du quotidien, voire même du domaine ménager.  
Un parallèle en forme de véritable cuisine de l’art !

Dans cette vidéo, le modèle arrache des étiquettes marquées S/S (pour 
Supports-Surfaces ?) qui lui collent à la peau. La participation de Natacha 
Lesueur à cette vidéo témoigne qu’au-delà d’un simple rapport de maître à 
élève, la reconnaissance va parfois jusqu’à la collaboration.

… et Cie

Tatiana Trouvé

Véritable mise en scène de l’activité et du processus de création, le Bureau des 
Activités Implicites, œuvre in progress pendant les premières années d’activité 
de Tatiana Trouvé, peut se lire comme un portrait de l’artiste en travailleur. 
Ainsi on trouve chez celle-ci, comme chez Noël Dolla, l’utilisation d’éléments 
personnels de manière distanciée et allusive, en forme d’objectivation 
autobiographique, avec en arrière-plan, une volonté d’offrir au regardeur  
une visibilité de la production à l’œuvre.

Noël Dolla, S/S (détail), 1994, 
vidéo, 5’43’’. 

Noël Dolla, Suzanna d’Ananalawa, 
série des Jeunes filles aux œillets, 
2008.

Tatiana Trouvé, Maquette  
du B.A.I., Collection du MAC/VAL.



Philippe Ramette, Objet à voir 
le monde en détail, 1990-2004. 
Collection du MAC/VAL.

Philippe Ramette, Espace à vis-à-vis, 
1997. Collection du MAC/VAL.

Ghada Amer,  
Conseils de beauté, 1993.

Jean-Luc Verna 

La reprise de modèles du passé peut se faire sous forme d’une joyeuse 
irrévérence. Jean-Luc Verna joue avec des chefs d’œuvres de l’histoire de  
l’art en réalisant une série de 50 poses utiles pour le dessin (travail entrepris  
à partir de 1999).

Philippe Ramette

En posant le rapport de l’œuvre à la réalité de manière très problématique 
pour le regardeur, Philippe Ramette, fabrique des œuvres « à réflexion » 
puissamment énigmatique qui pose question à la représentation, sans passer 
par la case abstraction !

Ghada Amer

Broderie, couture et autres ouvrages de dame sont une manière de toucher  
à l’intime : sortez vos mouchoirs !

Jean-Luc Verna, Degas, ballerine de 
quatorze ans, Debbie Harry (Blondie) 
live à Paris 1999, à partir de 1999.
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Note  
biographique  
de l’artiste
5 Mai 1945, papa a 16 ans, maman aussi. Trois frères suivront :  
Claude 1947, Patrick 1957, Serge 1960.

Le père de ma mère Homère est peintre, (fresque, faux bois, faux marbre.)  
Pépé est modeste, il peint des marines et des roses pour son plaisir.  
Il va souvent à la pêche au mulet.
Pépé disparaît à l’aube le matin de Noël 1966. 

Ce jour-là, j’ai fait vœux de peindre et de pêcher tous les 25 décembre  
de ma vie.

Dis Grand père, ça sert à quoi tous ces Dieux ? 

À rien mon enfant, ou plutôt si, à faire trembler et rêver les pauvres et à enrichir plus 
encore ceux qui déjà sont très riches et qui veulent prendre ou garder le pouvoir.

Dis Grand père, il était grand comment le plus gros poisson que tu as pris à la ligne ?

Dis Grand père, le peintre en bâtiment est-il vraiment le roi du monochrome ?

Papa boit du pastis, (beaucoup) Il est imprimeur et parfois il bricole seul, la nuit à  
la maison, dans le secret de son petit atelier.

Disparitions : Pépé 1966, 1976 Mémé, 1980 Papa, 1991 Patrick, 1997 Serge, 
2007 Maman.



1969-2003 
Trois mariages Michèle, Elisabeth, Sandra.

1964 
Étudiant à Nice je rencontre C. Viallat.

1966 
Je suis mis à la porte de l’école.

1967 
Le 14 décembre première œuvre Étendoir, au Hall des Remises en Question. (Chez 
Ben à Nice).

1968 
Je participe à la création du groupe Supports/Surfaces.

1970
Amitié avec R. Flexner.

1972 
12 ans d’art contemporain en France 72/72.
Rencontre et amitié avec Bernard Lamarche -Vadel.
Premiers Leurres et images de Love Song (1972/1976).

1973 
J’obtiens mon DNSEP.

1974 
J’enseigne à la Villa Arson à Nice.

1986
Durant leurs deux mois de détention pour usage de drogue mes frères Patrick 
et Serge contractent le Sida. 
Je peins la Série Tchernobyl. (Peintures de borgne manchot). 
Je rencontre Christian Bernard, Jean Marc Réol, Joseph Mouton  
et Catherine Perret.

1995 
Série des Véritable faux Bons du Trésor.
Lorand Hegy organise L’abstraction humiliée, ma première rétrospective  
au Salmund Ludwig à Wien (Autriche).
Parution de La parole dite par un œil, Ed, L’Harmattan.

1999 
Xavier Girard me propose une rétrospective au MAMAC à Nice.  
Naissance de mon fils Loupio.

2000 
Premier voyage en Afrique.

2003 
Christian Bernard réalise et installe ma rétrospective NON 1967-2001  
au MAMCO à Genève.

2005 
J’entreprends l’ensemble Fait à la 2, 4, 6, 8, je peins Distraire la mort.

2009 
MAC/VAL.
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