


Née en 1985, vit et travaille à Sète.
Après avoir suivi des études à l’école des  Beaux-Arts  de Montpellier et à l’Universität der 
Künste de Berlin, Lise Chevalier s’est installée à Sète. Elle a exposé son travail en France et 
à l’étranger : centre d’art  Künstlerhaus  Bethanien  à Berlin, Centre Culturel Métropolitain à 
Quito, Auberge de France à Rhodes, Institut français de Kyoto, Palazzo Sant’Elia à Palerme, 
Parkingallery à Téhéran, Topographie de l’art à Paris. En région Occitanie, son travail est ex-
posé à la galerie AL/MA (Montpellier), au musée Paul Valéry, à la POP Galerie et à la Chapelle du 
Quartier Haut (Sète) . Elle est la fondatrice de la résidence pour femmes artistes européennes 
A.T.E.N.A. à Sète. 

Elle est invitée lors de résidences : céramique sur l’île de Rhodes, Institut français de Grèce 
et Auberge de France ; Palazzo Sant’Elia, Palerme (festival SLA et fondation Sant’Elia) ; rési-
dence sur les toits de Téhéran, Parkingallery ; résidence sur la fabrication du papier washi, 
fabrique traditionnelle Kurotani, province de Kyoto, Japon ; résidence à Sciacca (Sicile) dans 
le cadre d’Agrigente, ville lauréate capitale italienne de la culture 2025.  

Particulièrement inspirée par la nature et ses voyages, Lise Chevalier créée des mythologies in-
térieures. Tisser des liens à partir de symboles communs, dans une nature universelle et unique 
par ses particularismes géographiques, projeter de soi-même dans chacun de ses éléments, 
constitue le cœur de sa pratique. Entre intimité et extériorité, ses œuvres sont autant de frag-
ments de son paysage intérieur qu’une retranscription attentive du vivant. Sa pratique est mul-
tiple : peinture à l’encre, livre d’artiste, céramique, photographie, écriture, installation. 

Publications 
Aux éditions Méridianes « Il faudra trois saisons » « Prémices d’une ère télépathique »
« This Is The Girl » (publication collective) « Maison-Manifeste télépathique »
Aux éditions Rencontres « Mythologie intérieure - Salicornes »
Actes Sud « Le Bout des Bordes » (publication collective)

Lise Chevalier
www.lisechevalier.com

La tèrra la plante la mer la montagne et la lune, 
format, 2023 , …





Artiste italienne. Vit et travaille à Berlin depuis 2006. Études à l’Université des arts de Berlin 
(Universität der Künste). Elle est active dans la pédagogie de l’environnement et de l’éducation 
culturelle et anime des ateliers artistiques. En tant qu’artiste plasticienne, elle évolue dans 
des contextes multidimensionnels, en réutilisant des éléments déjà existants et en les 
déplaçant vers de nouveaux niveaux de signification. Avec différents objets, elle suscite un 
lien ludique avec les visiteurs. Établir un contact, créer des liens, intégrer : Ulrike Bernard 
s’intéresse à la qualité de la rencontre. Que ce soit au cours d’un geste performatif, d’une 
série de lectures éco-féministes ou pour une mise en espace, elle recherche les relations 
et les liens dialogiques que les participants font émerger de ce qu’ils mettent en commun. Il 
s’agit souvent d’un niveau subtil qui se développe par-delà le langage et les logiques de la vie 
quotidienne grâce la présence des corps. 

Sélection de performances : 
2022 : “Etwas wagen (Herz, Hand, Verstand)”, lectures artistiques de textes d’écoféministes, 
de biologistes et d’activistes environnementaux, Floating, Seeding Freedom Festival, 
Prinzengarten, Berlin. 2021 : Gartenarbeitsschule Tempelhof - Schöneberg, Berlin ; BASIS 
Schlanders, Kubatur Verein Schlerngebiet et Ost West Club Meran - Tyrol du Sud (IT).  

Publications :  
2019 Wuan Wandeln, AKV Verlag Berlin ; 2011 Fame, Galerie Foto Forum Bolzano 

“ For much of human’s time on the planet, before the great delusion, we lived in cultures
that understood the covenant of reciprocity, that for the Earth to stay in balance, for the
gifts to continue to flow, we must give back in equal measure for what we take. […]
Reciprocity — returning the gift — is not just good manners; it is how the biophysical world
works. Balance in ecological systems arises from negative feedback loops, from cycles of 
giving and taking. Reciprocity among parts of the living Earth produces equilibrium, in which 
life as we know it can flourish. When the gift is in motion, it can last forever. Positive feedback 
loops, in which interactions spur one another away from balance, produce
radical change, often to a point of no return.“

Robin Wall Kimmerer, excerpts by “Returning the Gift” (online published by humansandnature.org) 

« Durant l’essentiel de son existence sur la planète et avant le grand aveuglement, l’être humain a vécu au sein de cultures qui 
avaient compris le pacte de réciprocité selon lequel, afin que l’équilibre de la Terre reste intact et afin qu’elle continue à nous 
fournir ses dons en abondance, nous devions lui rendre ce que nous lui prenions à part égale. [...]
La réciprocité, le don de contrepartie, n’est pas seulement une politesse  ; il s’agit là du fonctionnement même du monde 
biophysique. L’équilibre des systèmes écologiques repose sur des boucles de rétroaction négatives, sur des cycles du donner 
et du recevoir. La réciprocité qui existe entre les éléments vivants sur terre produit un équilibre au sein duquel la vie telle 
que nous la connaissons peut s’épanouir. Lorsque ce cycle de dons est enclenché, il peut se poursuivre éternellement. Les 
boucles de rétroaction positives, dans lesquelles les interactions se repoussent l’une l’autre vers le déséquilibre, produisent 
en revanche un changement radical, parfois jusqu’au point de non-retour. »

Robin Wall Kimmerer, extraits de « Returning the Gift » (publié en ligne par humansandnature.org) 

Ulrike Bernard
www.ulrikebernard.net 

“Giving Taking” 2023 , 40 × 30 cm,  
sérigraphie sur toile de reliure, couture.
Dessin sur papier réalisé par l’artiste à cinq ans, 1991, 24 × 18 cm 



D’une lisière, l’autre
Kristell Loquet

La lisière d’une étoffe à franchir dans un rite de passage 
conduit par Ulrike Bernard.
La lisière d’une forêt qui s’ouvre sur une mythologie du monde 
contée par Lise Chevalier. 
La lisière d’une contrée inconnue située entre la vie et la mort 
et explorée par Olympia Gauguet. 
La lisière entre ce qui est clos et ce qui s’ouvre dans une olla 
de terre cuite qui crée une continuité entre le sec et l’humide 
sous les mains de Kathrin Köster. 
La lisière entre l’horizon de la mer Méditerranée et la lumière de 
l’étang de Thau, entre l’abstraction et la figuration transcendées 
par Yuka Matsui.

La lisière est multiple et mouvante, la lisière est lisières au 
pluriel, pour reprendre le titre qui rassemble ces cinq femmes 
artistes sous les heureux auspices de la résidence A.T.E.N.A 
(Atelier Temporaire Européen de Navigation Artistique), 
résidence de femmes artistes européennes, fondée à Sète en 
2017 par Lise Chevalier. La lisière est plus diverse et plus riche 
que les milieux qu’elle borde : la lisière déborde. La lisière est 
une frontière, un espace de transition entre deux milieux, elle 
appelle les échanges incessants entre eux. La lisière convoque 
toujours son propre dépassement : en cela, elle est à la fois 
limite et sans limites.
Cet espace mouvant de transition est à l’image des multiples 
recherches sur les transversalités entre art, paysage et 
écologie qui sont menées par ces cinq femmes artistes.

Ulrike Bernard pose au centre de sa réflexion la question de 
l’écoféminisme dans son approche de la nature et de l’art. Dans 
cet esprit, elle se réfère à divers écrits de femmes engagées 
(plus particulièrement à Grammaire du vivant de l’auteure, 
biologiste, professeure et écologiste Robin Wall Kimmerer) 
et compte nous faire entendre leurs voix sous la forme de 
différents settings, performances au cours desquelles sont 
données des lectures d’extraits de ces textes militants. 
Sa démarche artistique, à l’égard de la nature mais plus 
généralement à l’égard de la vie, se fonde sur l’éthique de la 
réciprocité. C’est le sens de ces deux mots qu’elle a brodés sur 
le textile monumental qu’il nous faut traverser pour pénétrer 
dans l’exposition Lisières : Giving/Taking. Donner/Prendre. Ces 
deux actions semblent tenir en un fragile équilibre souligné 
par le motif de la balance. Ulrike Bernard nous dit aussi qu’il 
faudrait aller plus loin – prendre moins et donner plus – et se 
rapproche ainsi d’une écologie humaniste où les questions 
d’hospitalité, d’échange et de réciprocité sont centrales. 
L’artiste convoque notre faculté à changer notre regard sur le 
monde et sur ses représentations factices.

Lise Chevalier nous fait passer, dans son triptyque à l’encre sur 
papier, de la nuit souterraine au jour lumineux, des couleurs 
terre aux multiples nuances de vert. Genèse végétale est la 
création d’un paysage sensoriel où les salicornes, feuilles 
de roseau, herbes des friches, rhizomes et autres plantes 
méditerranéennes nous entraînent dans leur poétique.
Plusieurs parties composent le triptyque comme plusieurs 
images juxtaposées pour créer un mouvement de l’une à 
l’autre : paradoxalement, elles finissent par s’animer dans un 
fondu enchaîné immobilisé. C’est le mouvement des choses 
qui est rendu aux choses : Lise Chevalier nous tient en lisière 

de sa fiction picturale et de son émerveillement.
Sa démarche conceptuelle est aussi celle de l’agrandissement : 
la nature change d’échelle, elle est ici monumentalisée. Peut-
être pour mieux nous faire sentir notre immersion dans ses 
images originelles. Lise Chevalier nous invite à une expérience 
physique et scopique au sein de laquelle on sent bien que 
l’espace, à la fois morcelé et homogène, est aussi mental, 
intérieur, symbolique, utopique. Lise Chevalier explore et fait 
découvrir, par le prisme de son triptyque pictural et poétique, 
un monde aussi complexe qu’inaltéré.
Le labyrinthe n’est pas dans le réel dessiné mais dans la vision 
de Lise Chevalier elle-même. C’est son regard labyrinthique 
qui manifeste l’étrangeté et la poésie de son panorama végétal. 
La nature contradictoire du labyrinthe est ici vérifiée : tout en 
perdant, il retrouve. Tout en perdant nos yeux et notre corps 
dans les images de Lise Chevalier, nous y retrouvons notre 
chemin entre une réalité perdue et un réel retrouvé. Nous 
intériorisons notre sensation pour laisser place à nos propres 
paysages imaginaires.

Olympia Gauguet s’interroge sur la célébration de la mort 
habituellement cachée. À partir de son expérience personnelle 
du deuil, elle questionne l’idée de la disparition et nous livre 
finalement une représentation allégorique de la fragilité de la 
vie humaine et de la vanité de ce à quoi l’être humain s’attache 
durant celle-ci.
L’installation d’Olympia Gauguet est une évocation du cimetière 
marin de Sète et du cimetière de Filerimos à Rhodes. L’artiste 
vidéaste nous fait passer d’un lieu à l’autre comme si elle avait 
soudain le don d’ubiquité. Mais relativise son point de vue  : 
n’est-elle pas physiquement parmi tous ces êtres déjà morts 
et enterrés  ? Ne sommes-nous pas chacun à la lisière de la 
disparition ?
Son prénom, Olympia, désignant la montagne de Thessalie où 
séjournent les dieux grecs, convoque l’idée d’un au-delà. D’une 
vie au-delà de la vie.
La mobilité de ses images documentaires en couleur renvoie 
à la fugacité du réel et à la manière dont ses strates se 
télescopent. Olympia Gauguet nous fait voyager entre les rites 
funéraires grecs orthodoxes, ses images du cimetière marin 
de Sète, ses images d’une entreprise fabriquant des pierres 
tombales dans la région du Sidobre (au cœur du parc naturel 
régional du Haut-Languedoc), les paroles d’un thanatopracteur 
et les mouvements d’une danseuse de Butō interprétant 
des gestes liés aux rites funéraires. Ses images cherchent à 
se mouler sur le temps des objets qu’elle filme, et à prélever 
l’empreinte de leur durée.
Olympia Gauguet crée aussi son propre rite ancestral et 
nous invite à le partager. Sur une table nappée de motifs 
traditionnels grecs, elle offre à la dégustation une spécialité 
grecque associée aux enterrements. Nourriture rituelle et 
cérémonie d’adieux sont liées par ces friandises devenues des 
icônes à avaler et à incorporer. L’artiste navigue entre l’âpreté 
de l’extraction des images de cimetières et la générosité d’une 
offrande. Olympia Gauguet transforme la mort qui soustrait 
en une nourriture qui remplit : du dehors au-dedans, du hors-
champ au champ de la caméra ou de la vie. 

Kathrin Köster pose la question essentielle de l’enracinement : 
qu’est-ce que prendre racine ? Comment aider à la propagation 
des racines  ? Comment nous rattacher à un principe, à une 
origine qui nous donne une réalité plus grande  ? L’artiste a 
imaginé et créé neuf ollas, ces jarres en terre de faïence cuite 



que l’on enterre à proximité des plantes que l’on souhaite 
irriguer, comme autant de récipients nourriciers et irrigants 
pour la terre et les plantes qui s’y épanouissent, pour notre 
pensée et les idées qui s’y déploient.
D’abord dessinées, ces neuf ollas semblent être les supports 
d’organes du corps humain, réels ou imaginaires, formant les 
éléments différenciés mais inséparables d’un organisme plus 
grand et bien vivant. Certaines ollas sont exposées, d’autres 
ont vocation à être « plantées » dans le jardin de la résidence 
A.T.E.N.A : comme si ces jarres de terre cuite devenaient, par 
transsubstantiation, les plantes qu’elles sont censées nourrir.
Kathrin Köster propose une conception diffractée de l’eau 
circulant à travers les ollas : comme une circulation sanguine 
qui serait modifiée dans les corps des êtres vivants, comme 
une pensée qui ferait sa révolution. L’artiste dit la frontière 
poreuse entre le visible et l’invisible, le sec et l’humide, entre 
ce qui émane et ce qui reçoit, entre le montré et le caché (en 
effet, une fois les ollas enterrées, que reste-t-il des écritures 
ou des dessins qui sont gravés à leur surface ?). Kathrin Köster 
dit précisément l’absence de frontière réelle entre ces notions 
que tout semble opposer.

Yuka Matsui, du Mont Fuji de son pays d’origine, le Japon, au 
Mont Saint-Clair de Sète, fait entrer en résonance les trente-
six vues d’Hokusai avec les trente-six siennes. Elle s’est 
attachée à nous livrer de multiples vues du Mont Saint-Clair 
depuis différents lieux, à différentes distances, suivant les 
changements des jours ou des heures.
Yuka Matsui s’émerveille devant ce qui se meut, ce qui tourne, 
change de place, se métamorphose. L’émerveillement est 
celui de l’enfance mais il est aussi de nature métaphysique : 
tout bouge mais dans l’imaginaire, le virtuel, de l’apparition à la 
disparition.
Si les trente-six vues d’Hokusai correspondaient à une 
introduction de la perspective de la peinture occidentale 
dans la tradition japonaise, dans les trente-six vues du mont 
Saint-Clair de Yuka Matsui, c’est l’inverse : l’artiste réintroduit 
la tradition japonaise dans un paysage sétois.
Yuka Matsui élabore ses formes par le cadrage de son regard. 
Elle troue notre regard par ses cadrages qui sont comme des 
emporte-pièces, des prélèvements en nous… Finalement c’est 
le Mont Saint-Clair qui nous regarde, nous autres spectateurs, 
en tournant sur lui-même. Cette représentation qui regarde 
entraîne une sorte de dissolution de l’artiste elle-même : c’est 
le rapport des humains à la nature qui en est modifié. Le Mont 
Saint-Clair devient le centre. L’humain s’en trouve éparpillé 
et renvoyé à une place plus modeste. À vouloir trop prendre, 
trop voir, de tous les côtés, depuis trente-six endroits, l’avidité 
du regardeur qui voudrait être omnivoyant se transforme en 
proie, et passe du statut de regardeur à celui de regardé.
Oscillant entre lyrisme et minimalisme, entre apparition et 
disparition, entre figuration et abstraction, le travail plastique 
de Yuka Matsui est à l’image de son travail poétique. Ce haïku 
dont elle est l’auteure – le premier sur le Mont Saint-Clair –, 
par sa concision, par la célébration de l’évanescence et de la 
sensation, en témoigne :

L’eau coule dans le ciel
Se mêle à la mer
Parmi les nuages flotte un Mont
Paisible, le Saint-Clair.
*

Le jardin A.T.E.N.A est le sixième membre de ce collectif 
d’artistes, il est également l’autre espace commun à ces cinq 
femmes artistes. Il est le lieu du déplacement de l’exposition 
Lisières, le lieu de sa transposition. Il constitue l’extension de 
la Chapelle du Quartier Haut en tant qu’espace d’exposition, 
de recherches, de vie. Car le jardin est par essence mouvant, 
nomade. Il est lieu de palabre chez Ulrike Bernard, rêvé par 
Lise Chevalier, il est jardin des morts chez Olympia Gauguet, 
irrigation du sous-sol et source de vie chez Kathrin Köster, 
support du regard chez Yuka Matsui qui observe le Mont Saint-
Clair comme un immense jardin, augmenté et transposé à une 
autre échelle. 
Le jardin A.T.E.N.A voyage et devient une figure d’exposition. 
Il interroge ainsi sur l’acte d’exposer lui-même. Ce que ne 
cessent de faire ces cinq artistes. Elles ne montrent pas 
leur jardin personnel, elles montrent un jardin commun avec 
qui nous sommes invités, en tant que spectateurs, à faire 
connaissance.
Nous sommes invités à le voir in progress. Celui-ci est urbain, 
modeste de taille, sans prétention. Un jardin presque oublié, 
laissé en friche et resté impensé pendant de longues années, 
mais aujourd’hui redécouvert par le collectif A.T.E.N.A. Ce 
jardin rentre dans le monde de l’art par la «  cabane  » qui y 
est implantée et qui le signe. Il devient site  : comme point 
d’apparition, d’émergence de multiples points de vue sur 
le monde. Comme lieu de recherches, comme support de 
réflexions. 
Il se situe entre espace abstrait, mental, et lieu d’ancrage 
bien concret. Entre temps long – la longévité qu’on attribue 
généralement au jardin – et temps court  : la réflexion qu’il 
suscite sur la grande fragilité de la nature qui devient de plus 
en plus sensible.
Il se situe entre espace fermé et espace ouvert. Il ouvre au 
champ des dualités en balance  : le «  giving/taking  » ou la 
«  narration/action  » de Ulrike Bernard  ; la terre racineuse 
qui devient élément aérien, lumineux et volatile chez Lise 
Chevalier  ; le temps de la finitude et de l’infinitude dans les 
cimetières d’Olympia Gauguet ; le sec et l’humide chez Kathrin 
Köster ; la présence et l’absence du Mont Saint-Clair chez Yuka 
Matsui (en effet le Mont Saint-Clair échappe avec elle à un 
point de vue unique, il s’absente sans cesse pour manifester 
sa présence).
Le jardin A.T.E.N.A fait alors apparaître les œuvres de ces cinq 
artistes comme lieux de la pensée et de l’exprimable : un site 
qui accueille et laisse libres les possibilités d’extension et de 
transformation des œuvres qui s’y rattachent.
Les lisières étant par nature des chantiers d’installation pour la 
vie sauvage, la diversité, le mouvement et, bien sûr, la créativité, 
c’est dans cet esprit d’éclosion qu’Ulrike Bernard, Lise 
Chevalier, Olympia Gauguet, Kathrin Köster et Yuka Matsui ont 
privilégié plusieurs notions dans la conception de leurs 
œuvres et de cette exposition : la terre en tant qu’héritage, le 
temps comme continuum, l’engagement. Enfin une quatrième 
notion est tout aussi chère aux cœurs de ces cinq femmes 
artistes : leur appréciation du jardin en friche comme espace 
de liberté totale leur ouvre le champ d’un imaginaire poétique 
immensément vaste et original. Et c’est ainsi qu’elles donnent 
le désir aux spectateurs qui découvrent et observent leurs 
œuvres de se relier avec la nature en appréciant la dimension 
merveilleuse et libre du vivant.

Sète, août 2023


