
Dominique Dehais est né en 1956 et vit à Paris. 
Parallèlement à ses études à l’école des Beaux-Arts de 
Paris, il a travaillé dans une entreprise de contrôle des 
processus industriels. Peintre, Dominique Dehais s’est 
engagé depuis plusieurs années dans une recherche 
sur les mécanismes de l’abstraction qui opèrent dans 
le champ de l’art et au delà, dans le champ social. 

L’ensemble des objets, des schémas et des espaces 
construits exposés au Quartier, sont autant de disposi-
tifs qui révèlent des processus abstraits agissant très 
concrètement dans une réalité socio-politique sur les 
individus. La constitution de la personne en tant que 
sujet, en tant qu’être pensant, et la place qui lui est 
accordée au sein d’une communauté est une question 
centrale pour Dominique Dehais. Chacune de ses 
œuvres en témoigne.
Dans le premier espace, 210 boules noires et blanches 
sont disposées au sol de manière aléatoire. Selon les 
modifications apportées à leur configuration par le 
visiteur, elles s’allient, se séparent ou s’opposent.  
Ces objets, tous identiques, apparaissent comme des 
modules abstraits qui pourraient avoir été fabriqués 
par une de ces usines dont Dominique Dehais travaille 
les représentations schématiques. L’artiste s’intéresse 
en effet aux organigrammes d’entreprises où le trait, 
la ligne “ dessine les chemins obligés de la subordina-
tion ”1. Ils décrivent les processus généraux de la pro-
duction et du travail salarié dans lequel l’individu est 
évincé au profit de sa fonction. Dominique Dehais voit 
dans ces images “ la même faculté d’édifier le monde 
humain que pouvaient avoir les représentations de 
l’enfer et du paradis au XIIIème siècle, à la différence 
près, que l’imagerie d’entreprise est celle d’un paradis 
privatisé ”. Le schéma intitulé Process, reprend un 
modèle existant. Dominique Dehais en a modifé la 
coloration d’origine pour en donner une version dra-
matisée. Reportée sur le mur adjacent, une figure 
hybride entre l’homme et la marionnette a le regard 
dirigé vers l’organigramme. Sa difformité s’oppose à 
l’exemplarité du dessin schématique. Punch, tiré d’une 

gravure du XVIIIème siècle est la version anglaise 
du Polichinelle. Il est, selon les propos de 
Dominique Dehais, l’image même de l’artiste, 
“ à la fois libre penseur et objet symbolique 
nécessaire ”. 

Eden
Plus loin, le visiteur peut entrer dans les mai-
sons colorées de Eden. Au nombre de quatre, 
ces maisons accueillent les écrits, notes, cro-
quis, objets qui ont été confiés à l’artiste par 
des individus engagés dans une recherche per-
sonnelle et qui n’ont pu trouver les moyens de 
la diffuser. A chaque exposition de Eden, trois 
nouvelles recherches sont rendues publiques, 
l’une des maisons servant à conserver la 
mémoire de l’ensemble des travaux exposés 
auparavant2. Au Quartier, le visiteur peut 
découvrir le travail sur les polyèdres (volumes à 
facettes) de Guy Le Berre, professeur de 
mathématiques à Pleyben; les recherches que 
mène Jean-Pierre Renaud (de Tours) sur le ter-
rain de la psychanalyse et de l’art; et les projets 
artistiques de Yann Tulepo, diplômé de l’école 
d’art de Quimper. Chaque maison est un cabi-
net d’étude, le visiteur peut s’asseoir à une 
table et prendre le temps de consulter les 
“ indices d’une subjectivité à l’ouvrage ”. 
Comme l’indique le “ schéma du paradis ” qui 
accompagne l’installation, il n’est pas question 
ici de préceptes imposés mais plutôt d’une libre 
appropriation du sens. Sous les mots Eden 
Grundrisse (bases, fondements, ébauches en 
allemand) chaque sujet a sa place et est relié 
aux autres dans un désordre de flèches hors de 
tout parcours obligé. La recherche et l’étude 
permettent à chacun de maîtriser la connais-
sance et par là même d’affirmer une pensée 
singulière. Cette installation de Dominique 
Dehais amène le visiteur à éprouver la question 
de la constitution du sujet dans l’étude.

Le deuxième espace est celui de Banquet, 
œuvre réalisée pour l’exposition au Quartier. 
Un gigantesque nuancier de 20 couleurs se 
distribue sur autant de plateaux monochromes 
posés sur des tréteaux et invite à goûter la 
couleur. Exposée hors de toute symbolique, la 
couleur est livrée à la subjectivité de chacun. 
Aux murs, deux diagrammes sont placés en vis 
à vis. Il y est question de gains : d’un côté, la 
plus value, de l’autre le plus de jouir. Pour 
Marx la plus-value se crée par la force de tra-
vail humain et non par les machines, le gain 
devrait donc revenir à la classe ouvrière. Le 
procès de Marx contre le capitalisme est un 
procès sans sujet, c’est le corps social qui est 
pris en compte. Pour Jacques Lacan, le travail 
que peut faire l’individu sur lui-même grâce à 
la psychanalyse est un moyen de se dégager 
de cadres relationnels répétitifs et aliénants 
pour atteindre plus de jouir. Ce sont deux 
manières distinctes d’envisager une améliora-
tion possible de la condition de l’homme mais 
toutes deux par le biais de modèles abstraits. 
L’autoportrait de l’artiste est affiché en bonne 
place au cœur du dispositif. Pour obtenir cette 
image, Dominique Dehais a placé son visage 
dans un scanner, d’où la figure “ écrasée ” qui 
en résulte. Elle expose la difficile posture de 
l’individu pris en étau entre deux principes 
modélisant résumés ici par A M A’ (Argent 
Marchandise Argent) d’un côté et A aime A’ 
de l’autre. De fait, l’espace privilégié pour 
exercer une subjectivité est celui offert par 
Dominique Dehais au spectateur : l’espace  
de la couleur.

D o m i n i q u e  D e h a i s    
Banquet, 1999
20 panneaux colorés sur tréteaux, schémas, image numérique
dimension variable

Eden, 1998
bois, acrylique
570 x 570 x 270 cm.

1 Toutes les citations sont empruntées à des textes inédits de 
Dominique Dehais.
2 Ce dispositif nomade a été installé l’année dernière dans 
l’atelier de l’artiste à Paris et au 19, centre d’art contempo-
rain de Montbéliard.

Fabien Lerat est né en 1960 à Paris qui est à l’heure 
actuelle son lieu de résidence. Sculpteur, sa formation 
est essentiellement liée aux voyages et aux rencontres. 
Fabien Lerat crée des formes qui suscitent l’expérimen-
tation, individuelle ou collective. En effet, le public  
est convié à investir physiquement ses œuvres, à les 
pénétrer, à en jouer. Le jeu étant entendu ici comme 
une activité à laquelle on s’adonne pour se divertir,  
en tirer un plaisir, sans dimension de succès ou 
d’échec. Comme l’a rappelé l’artiste Robert Filliou, 
création et récréation ont une racine commune.
Chez Fabien Lerat -écrit Marie de Brugerolle-  
“ la sculpture est véritablement une mise en œuvre  
de l’espace ”1.  
En cela, les œuvres de Fabien Lerat s’inscrivent dans 
toute une histoire de la sculpture au XXème siècle qui a 
introduit de nouvelles relations entre la sculpture et le 
spectateur, en prenant en compte, notamment,  
la dimension corporelle, les déplacements, la capacité 
du spectateur à agir au sein de l’espace sculptural.  
Les contours et limites des pièces de Fabien Lerat sont  
sans cesse redéfinis par les actions des participants qui 
en déterminent également le poids et l’équilibre. A la 
portée de tous, chaque pièce est une invitation à la 
découverte de nouvelles sensations et de perceptions 
inédites.

En ville, les Isoloirs

A l’occasion de l’exposition au Quartier, Fabien Lerat  
a choisi d’implanter certaines de ses œuvres hors les 
murs. Ainsi quinze structures de toile sont disposées 
selon un parcours qui part de la gare de Quimper pour 
suivre les quais de l’Odet et mener au centre d’art.  
Ce sont les Isoloirs. De formes insolites, entre l’abri 
et le vêtement, ces sculptures de couleurs vives offrent 
la possiblité aux promeneurs de se soustraire momen-
tanément à un lieu public et les convient à éprouver  
un espace individuel coloré.

A 16, 1998
tissu élastique
dimension variable

Manteau, 1998
tissu élastique
dimension variable

Au Quartier

Dans les salles d’exposition sont présentés  
les cinq modèles des Isoloirs. Ici leur couleur, 
entre beige et chocolat, rappelle les tons mal 
définis des isoloirs républicains. Par un effet  
de redoublement, il est possible de se trouver 
deux fois à l’intérieur (à l’intérieur d’un Isoloir 
dans le centre d’art). Tandis qu’en ville on  
se trouve à l’intérieur (dans un Isoloir)  
en extérieur (dans l’espace public). 

L’artiste propose d’autres dispositifs à l’usage 
des spectateurs. On peut prendre place sur les 
gradins concentriques en bois du Théâtre, qui 
peut accueillir une vingtaine de personnes.  
La structure repose sur une surface concave  
en métal qui logiquement réduit la stabilité de 
l’ensemble et la soumet à des effets de balance-
ments. Le Théâtre de Fabien Lerat respecte l’ar-
chitecture du modèle antique mais ne comporte 
aucune distance scénique, le public étant ici le 
lieu même de l’action. C’est de l’observation et 
du positionnement des uns et des autres que 
dépend l’équilibre ou le déséquilibre de la struc-
ture. 
Les Colonnes, dressées verticalement, échap-
pent visiblement à leur fonction de soutien 
d’autant plus qu’elles reposent, selon l’intention 
de l’artiste, sur un équilibre précaire. 
Fabien Lerat utilise fréquemment des matériaux 
flexibles, des formes modulables qui suscitent la 
création d’espace. Ainsi le Praticable jaune peut 
être déployé, plié, au sol ou en volume. 
A chaque manipulation, un nouveau lieu est 
mis en place, à arpenter, à investir, à pratiquer 
seul ou à plusieurs. 
A 16 est un ruban élastique géant mis à la dispo-
sition des spectateurs. Il prend forme par le poids 
des corps qui le dilate. Les participants en éprou-
vent la résistance et créent ensemble une géo-
métrie de l’espace en évolution constante. Au 
maximum de tension, chacun ressent plus forte-
ment sa relation avec le groupe.  

La confrontation du singulier au collectif peut 
être mise en jeu tout autrement en endossant  
le Manteau prévu pour être porté par dix  
personnes simultanément. Fait de tissu  
élastique, il contient et épouse les formes  
de chacun et suscite toutes sortes de  
déplacements, de mouvements, de situations.  
Il constitue alors une architecture souple qui 
se forme et se déforme en fonction de la dis-
tance créée entre chacun. Présentée à Taïwan, 
un des objectifs de cette œuvre est de voyager 
pour être expérimentée par des individus  
appartenant à des cultures différentes. 
Un modèle enfant permet aux plus jeunes de 
tester cette pièce collective.
Posée au sol, Faites peau neuve est une forme 
habitable en position assise destinée à une per-
sonne, la surface de la pièce étant sensiblement 
égale à la surface de la peau (deux mètres  
carrés pour un adulte). Ce cône tronqué fait de 
mousse polyéthylène ajourée d’une multitude 
de trous circulaires assure élasticité et protection 
à l’utilisateur qui peut opérer des mouvements 
de bascule et évoluer sur le sol par un enchaî-
nement de culbutes ou toutes autres figures  
à inventer. 
Les pièces de Fabien Lerat invitent à un déplace-
ment qui permet de rejouer les relations entre 
intérieur et extérieur. Par des jeux de situations 
dans l’espace, elles ouvrent à un autre point de 
vue sur soi, les autres et le monde.

Fa b i e n  L e r a t  

1 “ Hors de soi/Fabien Lerat ” édité par la Galerie Duchamp 
en collaboration avec le Quartier, textes de Marie de 
Brugerolle, Thierry Heynen, Vincent Labaume et Yoann Le 
Claire, 112 p. couleur, 1999.

Faites peau neuve, 1997
mousse polyéthylène, toile
160 x 60 x 60 cm.
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