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Moyen premier et primaire de la création artistique, éco-

nome, le dessin constitue le fil conducteur de mon travail 

plastique. Mes recherches concernent la mise en espace de 

la ligne et aborde les notions d’apparition et de disparition. 

Je cherche à la faire sortir de la feuille et à la matérialiser. 

Le dessin prend alors forme et pousse jusqu’aux limites de la 

question du «presque-rien», capable toutefois de suggérer un 

espace. Par cela, je cherche à dévoiler l’influence de la vir-

tualité, de l’invisible et de l’imperceptible dans notre réalité. 

Ces notions deviennent alors des formes d’expression artisti-

que. Pour mes installations insitu et éphémères, je privilégie 

l’utilisation de matériaux pauvres, tel du scotch, fil, etc, et tra-

ce des réseaux qui créent une tension et qui proposent une 

nouvelle lecture de l’espace. Dans ce dialogue auquel sont 

conviés les spectateurs, la lumière qui joue avec l’absence 

consitue aussi le moteur de la perception.



Derrière la colline, dessin, crayon de couleur sur papier, 3 x 4 cm, 2 m x 3 cm 2007

Le principe de cette série de dessin renvoie au principe de réalité ultime. 

Il s’agit de paysages imaginaires dans lequel le spectateur plonge son re-

gard. La petitesse du format et le choix du papier (bouffant doux) lui per-

met d’aborder le paysage de façon sensible, comme s’il en faisait partie, 

comme s’il devenait paysage lui-même. Il s’agit donc de donner l’impres-

sion de grandeur et d’infini sur une petite surface de papier. La présentation 

en ligne tente de percer les secrets du lien et du passage entre des images 

succesives. 



Presque Rien 2009 installation extérieure Insitu 10 x 6 m,  village de 6 maisons fils 
tendus colorés, poteaux acier exposition «En dehors des sentiers battus», Laxou.

Il s’agit de dessiner dans le vide avec un fil en ayant la volonté de sortir le 

dessin de la feuille. L’utilisation du fil me permet non pas de dématérialiser 

une forme comme le faisait le sculpteur américain Fred Sandback, mais au 

contraire d’en faire naître une nouvelle en matérialisant le dessin. Ainsi je 

reste dans l’énergie et la pureté de la ligne. J’ai tissé un village coloré pour 

suggérer des espaces architecturaux et dessiner en trois dimensions. J’ai 

tendu deux quadrillages superposés constitués de fils noirs et c’est à partir 

de ces trames que les fils colorés, prenant naissance au sol s’étiraient pour 

devenir à la fois dessin vectoriel dans l’espace. Cette expérience découle 

de mes préocupation sur le vide : jusqu’où peut-on retrancher dans le dessin 

pour suggérer un espace, car quelques lignes ou quelques points suffisent à 

créer un espace mental. Quatre fils tendus verticalement donnent la sensa-

tion de passer à travers quelque chose, de rentrer ou de sortir et de pouvoir 

toucher et sentir des murs invisibles. On peut aussi se demander si l’espace 

est une chose inventée par l’Homme pour se repérer. 

voir plus de photos sur http://aureliepertusot.free.fr/presquerien.html



«LuftsCHLOss» est une maison de fil ItINÉRANtE qui apparaît et disparaît dans 

différentes villes questionnant le quartier où elle s’implante et l’appropria-

tion de l’espace public. Installation contextuelle, elle s’adapte au lieu où elle 

s’implante et se nourrit de son contexte. Elle transforme le paysage urbain, 

témoigne de la transition, du changement, et laisse entrevoir les possibles 

d’une ville. Créée au départ pour entrer en résonnance avec l’effacement 

des traces à Berlin (les monuments historiques de la RDA sont déboulonnés, 

les noms de rues transformés...), elle transforme le paysage urbain. L’ima-

ge de la maison nous rappelle nos origines, d’où l’on vient (elle a souvent 

été associée au ventre de la mère). Elle conserve une part de notre passé. 

«Grâce à la maison, un grand nombre de nos souvenirs sont logés» (Gaston 

Bachelard, la poétique de l’espace). A Neukölln, un quartier en pleine gen-

trification (phénomène urbain d’enbourgeoisement) elle a tenté de reflèter 

la capitale allemande, ville-trouée, empreinte de culture de l’éphémère, du 

off, du caché, du clandestin, laissant entrevoir ce que la ville aurait pû être.

http://geisterhaus.over-blog.com

Luftschloss, corde, installation extérieure insitu, nylon 4 x 4 x 5 m, 2010, réalisé à 
Berlin (DE), soutenu par le conseil général de Moselle et le kulturamt Neukölln



Trou Blanc, installation, encre fluorescente sur mur, lampe uv, 3 x 3 x 3 m, 2009.

Cette installation est un remake de la white box muséale. Trou blanc happe le 

spectateur, qui, muni d’une lampe frontale pénètre dans un espace sombre 

aux murs blancs à la manière d’un explorateur. Au gré de ses mouvements de 

tête, il fait apparaître et disparaître des dessins organiques qui semblent proli-

férer de toute part. Il ne peut en avoir une vision globale. il est invité à parcou-

rir le trait, à en avoir une approche sensible, frontale et directe. Immergé dans 

la pénombre dans un espace intérieur sans angles, il est destabilisé et pert 

ses repères. Les dessins, se situant entre abstraction et figuration sont comme 

une sorte de rêve, de projection mentale. Le caractère interactif de l’instal-

lation donne une temporalité au dessin qui associé à la lumière, s’approche 

de quelque chose de virtuel. En général, les images qui nous entourent nous 

rendent passif et nous hypnotisent. L’interactivité apportant un certain mou-

vement au dessin, est une manière de l’appréhender et de se l’approprier en 

sollicitant le corps entier avec des gestes simples.

voir vidéo : http://www.vimeo.com/7553987 / photos : Grégory Jacquier



En ligne, performance, clous, ampoule (détails) dimension variable, 2013

Lors de la performance En ligne, l’artiste plante un clou dans le mur à cha-

que entrée de visiteurs dans la salle. A partir de l’ombre de ces clous se 

forme une ligne semblant réellement tracée sur le mur. Plus il y a d’allées et 

venues, plus la ligne devient visible et s’allonge, le flux du public la faisant 

apparaître de façon plus ou moins rythmée. sa forme et son intensité varient 

progressivement en fonction de l’emplacement de la source lumineuse. 

Cette performance interactive interroge la visibilité d’une oeuvre dans tous 

les sens du terme et évoque entre autre le PageRank du réseau. Par défini-

tion, une performance perturbe le réel, ici c’est le réel (le visiteur) qui influe 

et a un certain contrôle sur la performance. 



La performance sans titre consiste, dans le noir, à allumer avec une petite 

lampe un dessin effectué à l’encre phosphorescente. Le dessin se charge 

ainsi de lumière, puis s’éteint progressivement alors même qu’il n’est pas ap-

paru dans son ensemble. On peut avoir différentes lectures du dessin selon les 

gestes effectués pour le révèler. Il s’agit d’architectures qui apparaissent et 

s’effaçent, pour en laisser naître de nouvelles, métaphore du bâtiment «can-

tine» du lycée Varoquaux à tomblaine, qui va être détruit.

Sans titre, performance, encre phosphorescente sur mur, lampe, 5 x 4 m, 2011



La ville visible, projet en cours, collaboration avec Pascal Brateau, ici maquette/
installation du projet : fil de laine, miroir, fil de nylon, bois, lumière, 1,5 m x 1,5 m 
x 30 cm

Installation reflétant l’impression de rapidité de construction des villes, elle 

repose sur le contraste entre minimalisme de la ligne et répétition infinie du 

miroir. une ville apparaît au milieu d’un creux à partir de presque rien. Le 

public est confronté à un couloir étroit qu’il ne peut emprunter. Cette «faille 

spatiale» serait installée dans un parc ou espace ver,t pour révéler l’incessant 

bouleversement urbain des villes, où le «construit» émerge soudain au lieu 

du vide. Ne pas laisser entrer le public renvoie aux lieux abandonnés qu’on 

regarde à peine, qui dès qu’on tourne légèrement le regard prennent forme 

et se voient ré-appropriés. 



Die Richtung, installation, papier machine A4, dimensions variables, 2011

L’installation joue avec notre perception, tantôt un tas de feuilles désordon-

nées, tantôt une série de flèches apparaissant dans le vide entre les feuilles. 

L’aller-retour entre les deux demande un effort intellectuel intense. Ces flè-

ches nous indiquent confusément la direction. Ce travail, entre ordre et cha-

os, sur l’angoisse du désordre et l’aléatoire interroge la perte des repères à 

partir d’un format normalisé, standardisé, repère de notre quotidien.



Toile, installation vidéo, 20 mn, prise de vue numérique (projetée à plat)

Vidéo sur le lien, la fragilité et l’alétoire. 

« (...) il se mit à retracer de son stylo les déplacements que Stillman avait effec-

tués en une seule journée (...). Quinn fut frappé par la manière dont Stillman 

avait longé les bords de la zone sans s’aventurer une seule fois au centre ». 

Paul Auster, trilogie New-Yorkaise, Cité de verre.

Lignes en mouvements évoluant dans un espace sans repères, sans indication 

d’échelle, lointaines ou proches, tantôt courbes, tantôt droites, elles donnent 

une sensation étrange de basculement évoluant entre dessin et matière. Elles 

créent des formes vibrantes en transformation constantes aux mouvements 

organiques. Quelques indications visuelles nous renseignent toutefois sur le 

processus de réalisation et parlent implicitement du lien entre les individus, de 

la toile, du réseau.



Ô coin, sculpture, béton et lumière, 1 x 1 x 1 m, 2012

Cette sculpture en béton a été conçue dans le cadre de la résidence l’art 

prend ses quartiers à Metz avec le centre d’art faux-mouvement et la ville 

de Metz. Durant cette résidence, je me suis intéressée à la ligne et à l’archi-

tecture et j’ai choisi de concevoir une œuvre pour un coin, détail universel 

de toute pièce où s’établit une jonction entre 3 lignes. Elle comble le vide de 

cet espace et la forme triangulaire semble nous fixer. Ô coin est un clin d’œil 

à la solitude du mauvais élève envoyé au coin par l’institutrice. 



S’’inspirant des folies, pavillons situés dans le parc du château de Lunéville au 

XIXe siècle, «Flânerie» est une série d’installations faisant ré-apparaître ces fa-

briques insitu avec de la corde tressée rappellant les ornementations des bâ-

timents et des colonnes d’origine. Les dessins de l’architecte Emmanuel Héré 

ont été réinterprétés et mis en espace en mettant l’accent sur les façades 

dans l’esprit de l’époque : les dessins sont étonnement plats, un peu comme 

si le bâtiment se résumait à son apparence extérieure. C’est autour de ces 

façades et de l’idée de superficialité que ce projet s’articule. Les installations, 

à la fois minimalistes et monumentales, semblent plaquées de manière un 

peu brute sur le paysage, ce caractère abstrait donnent une impression de 

virtualité et d’irréalité. Elles semblent intemporelles, et sortir de nulle part, elles 

rappelent un rêve ou un souvenir. La retranscription d’espaces par le contour 

permet d’avoir une nouvelle appréhension de l’environnement. Les lignes of-

frent un point de vue cadrant le paysage, on en a une vision fragmentée, on 

perçoit le parc à travers ces sorte d’écrans. L’aspect plat des installations, 

comme un dessin s’élevant sur une feuille invisible joue avec la peception 

du spectateur qui reconstruit mentalement l’espace selon sa position dans 

le parc. Elles sont comme une illusion, ce qui renforce l’idée d’image et de 

fragilité. Le public traverse ces installations fantômatiques, et fait une certaine 

expérience de l’espace et du temps. Elles invitent à la flânerie, elles créent un 

lien entre notre époque et celle du roi Stanislas, incitant à s’y replonger.

Fôleries 2012, 3 installations temporaires insitu, corde blanche, câbles métalliques. 
Commande du conseil général de meurthe et moselle, Parc du château de lunéville. 



Hôte-couture, intervention participative sur immeuble, ruban, 2012 réalisé à Villeur-
banne avec le soutien de Komplexkapharnaüm, résidence Encours.

Clin d’œil à l’ancien quartier de la soie, dans lequel le bâtiment est situé, ce 

ruban mis en place avec les habitants dans les appartements et de fenêtres 

en fenêtres habille la façade d’une architecture modeste, offrant ainsi une 

multitude de possibilités du tracé, celui-ci se formant en fonction de la par-

ticipation ou non des habitants. A l’heure des réseaux sociaux virtuels, elle 

vient matérialiser les échanges entre individus, mais révèle aussi la fenêtre en 

tant que trou. Elle transforme l’architecture, utilisée ici comme la trame d’un 

tissu, et modifie le paysage. 



Hôte-couture 2, intervention participative sur immeuble, ruban, 2013 réalisé place st 
Louis à Metz, commande Frac Lorraine / Centre Pompidou Metz. 



Les Trotteuses est un projet d’art sonore oscillant entre installation, situation, 

concert et performance porté par Anne Moirier et Aurélie Pertusot, artistes 

plasticiennes depuis 2008 qui deviennent Weckerspielerinnen/joueuses de 

réveils. Elles élaborent différentes compositions/installations à partir des son-

neries produites par leur orchestre de réveils mécaniques, à piles et de radios-

réveils. Cave, chambre d’enfants, discothèque, église, jardin, Les trotteuses 

jouent dans tout type de lieux, en acoustique ou avec des amplificateurs, 

expérimentant la relation du son à l’espace. 

Les compositions s’inspirent de l’instrument lui-même, ouvrant de nombreuses 

pistes de réflexion, comme le temps qui passe, l’aspect « homme-machine 

», le recyclage sonore ou le rappel à l’ordre. Le radio-réveil, objet utilitaire 

dépassé, symbolise entre autre l’emploi du temps, le « devoir se lever cha-

que matin » et par extension le travail. C’est à travers une situation décalée 

et absurde que Les Trotteuses proposent une perception inhabituelle de ces 

alarmes.

Les trotteuses, avec Anne Moirier, ci-dessus : performance sonore composition pour 
15 réveils, 2011, ci-contre : installation sonore intéractive la symphonie des jardiniers, 
jardin botanique de Metz, Fragment, 2009




