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Sélection de travaux 

Livres et éditions d’artistes
Éphémeras
Formes éditoriales dans l’espace 
d’exposition
Formes éditoriales numériques
Travaux textuels en ligne 
Installations, installations 
interactives et textuelles
Dessins, dessins typographiques

Autres travaux
Collectif en ligne
Commissariat



woman reading book 2018-2020

Editions d’artiste tirées sur papier journal (Série de 3 éditions de 16 ou 24 pages, 5 exemplaires chacunes). 
Dimensions : 37 x 29 cm.
Collections FRAC Bretagne, Rennes.

Depuis des années, je collecte sur Internet des images de peintures et aquarelles de « liseuses » 
de toutes époques. Régulièrement, je les édite puis les imprime sur du papier journal. 
Il existe 5 versions à ce jours, dont trois récentes. La première se compose d’un montage de 
femmes positionnées vers la gauche et qui, au fil des pages, lèvent la tête vers le lecteur pour 
finalement le regarder frontalement. Le deuxième fait un montage de femmes positionnées vers 
la droite, et le dernier travaille le montage de femmes positionnées de face.





Woman Reading Book 2022

Edition d’une carte postale, impression offset Noir & blanc, découpe laser. Pour la maison de micro-éditions 
Ctrl+P (150 exemplaires). Dimensions : 10 x 15 cm.

D’après La vague d’Hokusai et Ophélia de Pierre-Auguste Cot, cette série d’images mixe impressions 
de « woman reading book » et découpes laser d’images de vagues, tempêtes et naufrages.



Reloaded 2017

Impressions en sérigraphie. 5 copies. Dimensions : 1 m 90 x 1 m 27.
Produit dans le cadre du programme « Pratiques singulières - Artiste en résidence, UQAM - Montréal ».
Photos : exposition à la Hawn Gallery, Dallas, en janvier 2018. 
Collections FRAC Hauts-de-France, Dunkerque.

Créé spécifiquement pour l’exposition Clear, Deep, Dark, ce travail présente l’adresse d’un site 
de marché noir sur le Darknet, sérigraphiée à l’encre noire dans l’une des marges de Untitled (National 
Rifle Association), un poster original de Félix Gonzalez-Torres.



Clear, Deep, Dark 2017-2018

Sérigraphies et dessins à l’encre conductrice, LEDs et systèmes électriques, éditions. Dimensions variables.
Produit dans le cadre du programme « Pratiques singulières - Artiste en résidence, UQAM - Montréal ».
Photos : vues de l’installation, détail des sérigraphies et dessins  à The Hawn Gallery, Dallas.  

L’exposition Clear, Deep, Dark présente une série de dessins et d’impressions, réalisée avec de l’encre 
conductrice et des diodes électroluminescentes qui donne à voir des index permettant le référencement : 
titres, coordonnées G.P.S., adresses I.P. ou U.R.L. 
Ces textes sont littéralement « mis en lumière » dans l’espace d’exposition. Ce sont des artifices séduisants 
destinés à faire illusion, conçus pour représenter les « véritables » œuvres et renvoyer aux endroits, 
inaccessibles, où celles-ci ont été déposées : sur une île inhabitée dans le Pacific sud, un lieu recouvert 
par les eaux en Louisiane, dans une maison isolée à la campagne en France, un serveur privé accessible 
sur le Darknet...



Dark 2019

Sérigraphies et dessins à l’encre conductrice, LEDs et systèmes électriques, éditions. Dimensions variables.
Production : Laura La Cagnina, Rennes.
Photos : vues de l’installation, détail des sérigraphies et dessins  à La galerie de l’UQAM - Montréal 



Clear, Deep, Dark 2017-2018

L’exposition se compose de différentes pièces : dessins, sérigraphies, éditions, objets dans l’espace, et « 1000 
Lovesongs » (vidéo 5mn). Dimensions  variables.
Production : SMU - The Hawn Gallery (Dallas), PARSE New Orleans, et The Andy Wharol Fundation.
Photos (Jonathan Traviesa) : vues de l’installation  à The Engine Room, Nouvelle-Orléans.  

Clear, Deep, Dark, propose une exploration des trois états d’internet : l’Internet, le Dark Net, et le Deep Web. 



Ghosts 2017

25 éditions numérotées, 10 impressions en noir & or, en risographie sur papier 50 gr. Dimensions : 22 x 28 cm.
Production : Institut français (programme Hors-les-murs) et Loyola University, Nouvelle-Orléans. 
Collections FRAC Bretagne, Rennes.

Depuis les débuts du projet A.F.K. (2014-2016), j’ai travaillé à partir de cheveux et des filets synthétiques 
qui enveloppent une perruque lors de sa livraison. De cette recherche, j’ai produit une édition d’artiste, 
A.F.K. (Ghost), imprimée en risographie. 
Le principe de ce livre réside dans les effets fantômes - terme utilisé en imprimerie pour désigner les 
superposition d’images fortuitement obtenues lors d’impressions sur un papier trop fin. Le projet utilise 
ces erreurs de fabrication comme principe de travail : du fait de la relative transparence du papier et 
de l’intensité de l’impression, chaque image de cette édition est une construction de l’impression recto 
(encre or) avec l’impression verso (encre noir).

Cette édition a également été présentée dans l’espace d’exposition, avec la création de cadres spécifiques 
pour voir les deux points de vus (images page suivante).







La fabrique du commun, Mons 2015

Éditions papiers et numériques, e-pub (48 pages, 100 exemplaires). Avec Jérémie Nuel, pour le collectif Kom.post. 
Dimensions variables.
Production : Mons capitale européenne de la culture 2015. 
Photos de la Fabrique du commun à Mons et de la publication générée en temps réel à partir de l’epub. 

Pour Mons 2015, Kom.post, Julie Morel et Jérémie Nuel créent une forme de conversation augmentée et 
performative, une « Fabrique du commun » réunissant les savoirs et les approches de tout un chacun(e) 
et de spécialistes autour de la question : Que fait le lecteur face au numérique ? 
Il s’agit de repartir de cette expérience singulière, et éminemment commune de la lecture, et de la mettre 
en partage, en regard des mutations de supports, de modes d’inscription et de traduction qu’impulse 
le « numérique ». Durant deux mois, Camille Louis (philosophe) et Julie Morel (artiste) ont arpenté 
le territoire montois, rencontrant lecteurs, bibliothécaires, libraires, chercheurs, artistes, praticiens 
de langages multiples (écrit, numérique, poétique, présent ou passé activé tel le patois cayot…). Elles ont 
collecté des approches, des questionnements, des hypothèses ou des contradictions. Cette matière hybride, 
faite de vies et d’expériences, a activé une conversation d’une journée, réunissant 80 pesonnes, et généré 
en temps réel une e-publication et une publication, créées par Julie Morel et Jérémie Nuel.

sens de la reliure sens de la reliure

lieux-dits —
 Fabrique

Plusieurs Fabriques...

- Fabrique 1 : À l’École européenne 
supérieure de l’image,

le 06/03/13 à 18h
- Fabrique 2 : au Conservatoire,

le 05/04/13 à 18h
- Fabrique 3 : au lieu multiple,

le 12/04/13 à 21h
- Fabrique 4 : À la médiathèque 

François Mitterrand,
le 04/05/13 à 14h30





A.F.K. #1 (Away from Keyboard) 2013-2014

Installation de 11 tables et 14 éditions et éphéméras aux formats et tirages variables. 
Production : document d’artistes Aquitaine.
Photos de l’installation et détail des éditions à la galerie du triangle, Bordeaux. 

A.F.K., acronyme de « Away From Keyboard » – loin du clavier – renvoie aux pratiques des jeux en ligne, 
et à ces moments où les participants s’éloignent de l’interface qui les relit aux autres. A.F.K. se comprend 
ici comme une analogie : entre ce message textuel que l’on laisse pour marquer son absence et une 
condition des objets produits dans une pratique artistique Post-Internet.
Cette condition qui découle du fait qu’après Internet, un objet est dans la majorité des cas produit 
et réceptionné par le biais d’un ordinateur, et de ce fait, est appelé à générer plusieurs versions, cela dans 
différents supports et médiums. Annulant la hiérarchie source/références, l’artefact après internet existe 
presque toujours en flux entre ses multiples représentations, et s’ensuit une relation version-flux-absence.
L’exposition matérialise et s’envisage plus comme le fait de révéler des « relations d’absences » que la mise 
en relation de différents éléments entre eux. Les objets (ex)posés fonctionnent comme le fantôme dans 
le monde des archives. Un fantôme est le nom donné au papier laissé à la place du document emprunté. 
Ici, ils représentent les œuvres absentes, déplacées, et leurs formes traduisent littéralement le caractère de 
ces relations d’absences : obscures, en surimpression. Des copies de ces fantômes, stockées dans le petit 
espace contigu à l’espace principal de la galerie, seront destinées à être emportées, déplacées à nouveau, 
hors de l’espace d’exposition. La somme de toutes ces copies mises à disposition constitue une pièce 
inachevée, à prolonger devant son ordinateur, sur Internet.





A.F.K. #2 2014-2015

Le 2ème volet de l’exposition A.F.K. se composent des pièces : « Empty your Mind » (projection vidéo de 45mn), 
8 éditions (2 ex.) et journal (100 ex.), dessins, texte manifeste tissé en cheveux sur papier. Dimensions  variables.
Production : Quartier Centre d’art, Quimper.
Photos des pièces dans l’espace du Quartier centre d’art, détail du manifeste, journal et vidéo.



Away From Keyboard 2016

E-pub et journal d’exposition.
Production : CNC (Dicream).

L’exposition A.F.K. est accompagnée d’une e-publication et d’un journal d’exposition qui se concentre 
spécifiquement sur le processus de travail. Il consigne également les choix de commissariat et des entretiens 
entre l’artiste et les commissaires.



L’image-Objet Post-Internet (une version) 2014

Traduction français-anglais, édition, tirage 250 exemplaires. Format A4.
Production : document d’artistes Aquitaine, Bordeaux, dans le cadre de l’exposition A.F.K..
Collections FRAC Bretagne, Rennes.

Ce texte est ma traduction de The Image Object Post-Internet (2010), d’Artie Vierkant, un artiste américain  
du mouvement post-internet, actif sur Internet et dans l’espace physique. 
Dans le cadre de l’exposition A.F.K. du 4 au 30 avril 2014 à la Galerie du triangle (Bordeaux), cette traduction  
- ou version - est considérée comme une proposition artistique en tant que telle.



Crawling Through the Night Softly (my Burden) 2012

Carte postale, tirage 1000 ex.
Production : Ultra Éditions, Brest.

En 1973, Chris Burden réalise une performance : Throught the Night Soflty, où il rampe sur une route 
scintillante d’éclats de verre. Cette performance est filmée et devient une œuvre vidéo.
Dans la soirée du 5 novembre 1973, la vidéo est diffusée lors d’une pause publicitaire sur Channel 9 Los 
Angeles, sous le nom TV Ad. Elle devient une œuvre-dispositif.
Le 24 nov. 2008, « gaston2511 », utilisateur de YouTube, met en ligne une version de TV Ad commentée 
par Chris Burden, copie appartenant à la collection du Centre Pompidou.
Le 5 novembre 2013, une carte postale, commande des éditions Ultra pour leur collection Save the Date, 
contribue à la circulation de la première image de cette vidéo présente sur YouTube.
J’ai produit cette carte postale. Je suis née dans la soirée du 5 novembre 1973, quelques minutes après 
la diffusion de TV Ad.



Dessins à l’encre conductrice (A.F.K.) 2015-2018

Série de 10 dessins. Encre conductrice, LEDs, système électrique. Dimensions : 70 x 10 cm.
Production : Quartier Centre d’art. The Hawn Gallery, Dallas.
Photos des pièces et d’un détail au Quartier centre d’art, Quimper.

L’encre conductrice est généralement utilisée pour la construction de circuits électriques industriels. 
Contrairement à cette utilisation traditionnelle, où les circuits dessinés ne sont que des conducteurs, 
le dessin est ici au centre du dispositif. Il dirige l’électricité vers des LEDs, mettant en lumière certaines 
parties du dessin au détriment d’autres, et créant un autre réseau - dessiné par la lumière - qui se 
superpose au dessin lui-même. 
La série de dessins, présentée en janvier 2017 lors de l’exposition Clear, Deep, Dark (Hawn Gallery), 
regroupe une série d’acronymes, adresses en « onion » (Darknet) et coordonnées GPS où sont déposées 
des informations inaccessibles ou cachées.





Manifeste et Sans titre (Boucles, A.F.K.) 2016 > Expérimentations toujours en cours

- Manifeste de l’exposition cousu en cheveux humains. Dimensions 40 x 60 cm.
- Sans titre : 5 pièces en céramique. Barbotine de porcelaine projetée sur des cheveux (déchets du manifeste), 
emaux noirs. Dimensions variables (maximum 20 x 30 cm environ).
Production : Institut français (Programme Hors-les-murs). Expertise technique : Odile Landry (EESAB).

Les filtres photoshop sont l’image de la platitude, le mauvais genre de la photo. L’effet. Que ce soit l’ « anti-
aliasing », l’effet « solarisation », le « contour lumineux », la mauvaise utilisation du lasso de sélection, etc., 
le résultat est souvent tout de suite reconnaissable. Pour cette proposition en cours de recherche, j’ai choisi 
de transposer des filtres Photoshop sur un objet en trois dimensions, de leur donner une matérialité.



Blackmarket (A.F.K.) 2014

AlfaBay, BlackBank, Evolution, Majestic, Middle Earth, 5 Filets pour cheveux. Dimensions : 70 x 10 cm.
Production : Quartier Centre d’art. 
Photos des pièces dans l’espace du Quartier centre d’art, Quimper.

Ces schémas, réalisés en filet pour cheveux, visualisent une heure de fréquentation de cinqs des plus 
grands sites de marché noir du Darknet : AlfaBay, BlackBank, Evolution, Majestic, et Middle Earth.



-485,4 ± 1,9 2019

Installation. Cheveux humains, verre, cadres, pierre du jura (Chaffois). Dimensions variables.
Production : Drac Bourgogne - Franche-Comté.
Photos de l’installation durant la biennale « Art en chapelles ».

Les points de départ de cette installation à Chaffois ont été les reliques présentes dans l’église ainsi les 
pierres de la carrière contenant des fossiles. J’avais envie de se faire télescoper les lieux que sont la carrière 
et l’église qui, voisines, présentent deux discours très différents sur l’origine de la vie. 
Suite à la lecture du texte Le curateur comme traducteur de la commissaire Zoë Gray et du roman Le monde 
englouti de J.G. Ballard (dystopie écologique où la faune et la flore sont revenues à ce qu’elles étaient avant 
l’époque de l’apparition de l’homme sur terre), j’ai décidé de jouer avec le double sens du mot « relique ». 
Au delà de l’acceptation religieuse, je me suis servie du sens admis en biologie : une espèce éteinte d’origine 
très ancienne qui ne se rencontre dans une aire limitée. 
Le résultat prend la forme d’une série représentant une faune proche de la période du Cambrien (-485,4 à 
-1,9 millions d’années) réalisée en tissage de cheveux humains figés dans des plaques de verre. Les cadres 
sont installés pour que l’on puisse les différentes « strates » se supersoser.





Partition 2010

Bonus Track 2011

CD audio et édition (24 pages), pochette en découpe laser, installation interactive : 11 néons, 11 bandes-son, 
capteurs de présence, diffusion sonore. Dimensions  variables.
Production : Résidences de l’art en Dordogne - DRAC Aquitaine.
Photos de l’installation aux Archives départementales de la Dordogne, et à la galerie Plateforme, Paris.
Collections Espace Gantner Centre d’art, Bourogne.

Partition est un projet qui réactive un fond de partitions de musique populaire du 19e-20e siècle.
L’ensemble de propositions (une installation interactive et musicale in situ, une édition CD et une vidéo) 
interroge la séparation amoureuse en musique à l’ère d’un tournant machinique de la sensibilité : où 
quand l’apparition du phonographe annonçait la mort d’une pratique amateur de la musique populaire, 
et quand l’apparition de l’ordinateur la réactive. 
Ces propositions doivent être envisagées comme « périphériques » : citations, samples & échantillonnages, 
altérations de diverses écritures. Elles interrogent aussi la partition elle-même et célèbrent le plaisir ou la 
frustration liés à son déchiffrage.







You’ve Been Chosen as an Extra in a Movie Adaptation of the Sequel to 
your Life 2010

Sérigraphie à l’encre phosphorescente, 5 exemplaires. Dimensions : A1.
Production : Le bon accueil, lieu d’at contemporain & sonore, et atelier de sérigraphie La presse-purée, 
Rennes.

Dans le cadre de Bonus Track, exposition « séquelle » de Partition, j’ai créé la typographie Iceberg qui a 
servi pour une affiche sérigraphiée à l’encre phosphorescente. Celle-ci était affichée à l’entrée de l’espace 
d’exposition du Bon accueil et renseignait sur le ton de l’exposition. 



Light my Fire 2011

Papier peint sérigraphié à l’encre phosphorescente, minuteur. Dimensions  variables.
Production : Maison Populaire ; Conseil Général de Seine Saint Denis, DRAC, Ministère de la Culture. 
Photos de l’installation au Centre Culturel, Abbaye de Saint-Riquier.

Light my Fire  est une installation qui s’appréhende tour à tour dans la lumière et dans la pénombre. 
Le spectateur est en présence d’un texte inscrit en caractères phosphorescents sur le mur. Presque invisible 
et illisible en pleine lumière, il se révèle cycliquement lorsque la lumière s’éteint, le temps qu’il s’efface 
lentement dans le noir. Cette version du texte augmente et rejoue un extrait de La Part maudite de Georges 
Bataille (1949). Elle propose la description tautologique d’une phrase en train de s’écrire. Elle prend 
le caractère d’un énoncé performatif et met en évidence la difficulté de sa lecture et les efforts nécessaires 
pour la saisir. Cette augmentation performative est rédigée en minuscules alors que la phrase originale, 
« Le principe même de la matière vivante veut que les opérations chimiques de la vie qui ont demandé 
une dépense d’énergie soient bénéficiaires, créatrices d’excédents », se détache furtivement en majuscules.





Sweet Dream 2007

Installation interactive en 2 lieux, (touches d’ordinateur, lampe, système électrique, arduinos, MAX/MSP). 
Dimensions  variables.
Production : BBB Centre d’art, Toulouse, et Centre pour l’image contemporaine, Genève. 
Photos de l’installation à la Galerie Duplex, Toulouse, et au Centre pour l’image Contemporaine, Genève.

Sur l’un des murs de l’espace d’exposition sont présentées deux des touches d’un clavier d’ordinateur : 
Sleep  et Wake up, touches dont la fonction est d’allumer et mettre en veille rapidement l’ordinateur.
Elles se situent à la portée des spectateurs, de sorte que spontanément ils appuient dessus. Mais lorsqu’ils 
appuient dessus, rien ne se passe. 
Le cartel énumère tout ce qui est dissimulé (des microprocesseurs, une connexion internet et une lampe de 
chevet) dans le dispositif et dans deux lieux géographiques distincts : le premier est le lieu d’exposition, à 
Toulouse, l’autre la chambre d’un appartement à Paris. 
Pendant toute la durée de l’exposition, les visiteurs ont tout loisir de contrôler l’allumage et l’arrêt, 
à distance, de la lampe, de jour comme de nuit.



Générateur blanc 2008

http://incident.net/works/generateurblanc
Générateur de textes en ligne. 
Production : La chambre blanche, Québec

Générateur blanc est un générateur de textes se servant de la position dans le temps de la Chambre Blanche 
(Québec) pour être lu. Accessible en ligne, il produit constamment du nouveau texte.
Pour l’internaute, la lisibilité de la page dépend de sa position géographique et de l’heure à laquelle il 
se connecte : la couleur du fond de la page correspond au fuseau horaire de la Chambre Blanche alors que 
la couleur du texte correspond au fuseau horaire de celui-ci.



Le Œ dans l’autre 2008

Vidéo en ligne : http://julie.incident.net/jj/video/edanslautre_web.swf
Module généré et transféré en vidéo (boucle de 5mn).
Production : Collectif Kom.post (Culture Europe), Visite ma tante Gallery, Berlin.

Ce programme informatique propose une relecture d’Œdipe de Sénèque avec pour finalité la création 
d’une nouvelle version cryptée. La projection présente un balayage de lettres incessant : ce sont toutes les 
pages du livre scannées une à une linéairement par un programme informatique qui affiche uniquement 
les lettres contenues dans la phrase « le œ dans l’autre ».
En cryptographie, la phrase permettant de décrypter un texte s’appelle le chiffre. « Le œ dans l’autre » 
est cette phrase, et cette vidéo en serait la partition de déchiffrage permettant de recompiler le texte 
original, grâce aux systèmes d’occurrences, récurrences et emplacements des lettres qui compose chaque 
langue.
Malheureusement certains livres possèdent des récurrences hors-normes, qui faussent la donne et rendent 
le texte original difficilement accessible. C’est justement le cas de la traduction d’Œdipe de Sénèque, le livre 
contenant le plus de « œ » dans la langue française.



Enumération, Générique, Soumission 2000-2002

http://incident.net/video/mov/enumeration - http://incident.net/video/mov/generique - http://incident.net/ 
video/mov/soumission
Tryptique de trois vidéos textuelles, de 3 à 5 minutes chacune.

Une vidéo classant les chiffres de 0 à 100 et de Cent à Zéro, une vidéo confondant générique et générer, 
une vidéo utilisant des raccourcis claviers pour raconter une histoire d’amour, de Ctrl+N à Ctrl+Q.



Take a Way 2000-2001

Impressions sur papier de riz à l’encre comestible, 10 gâteaux chocolat, 1 gâteau vanille, 11 socles en médium 
brut. Dimensions  variables.
Photos de l’installation à Paris Project Room.

Lors d’une courte exposition - performance de trois jours, du 5 au 7 novembre, je demande à un pâtissier 
d’imprimer les douze photos prise pour le projet Extrait sur du papier de riz comestible et de les présenter 
sur douze gâteaux d’anniversaire (noir). Un autre gâteau affiche mon acte de naissance (blanc).
Extrait documente les 11 derniers lieux d’habitation des gens qui sont morts le jour de ma naissance, dans 
la ville où je suis née.





Rheum Nobile 2012

Livre d’artiste (112 pages, 250 exemplaires), 12 affiches dans l’espace public, installations. Dimensions  variables.
Production : Maison Populaire, Montreuil ; Conseil Général de Seine Saint-Denis, DRAC Île de France, 
Ministère de la Culture. 
Photos des affiches disséminées dans la ville de Montreuil entre les Instants chavirés et la Maison populaire.
Couverture et 4ème de couverture du livre Hello World, bonjour bazaar (avec des textes de Catherine Lenoble, 
éditions du Centre d’art de la Maison populaire).

Rheum Nobile, résidence in situ à la maison populaire, a duré un an. Elle tire son nom d’une plante 
extraordinaire qui pousse à plus de 4000m d’altitude, protège et permet à d’autres plantes de survivre 
en son sein. 
La restitution se compose d’un ensemble de propositions artistiques, huit affiches et deux installations, 
à pratiquer dans l’espace public montreuillois et au sein de deux lieux culturels : la Maison populaire 
et les Instants chavirés. Deux fois par semaine des promenades sont organisées pour cheminer au travers 
de cette exposition qui se déploie à l’échelle de la ville.
La résidence s’est clôturée en rejouant les propositions déjà produites lors pour un voyage exploratoire 
dans l’Himalaya, sur les traces du Rheum Nobile. Cette expédition a eu pour résultat le livre Hello World, 
bonjour bazaar.







DataIsland Mapping 2012

Dessin dans l’espace d’exposition. Dimensions  variables.
Production : Réseau Pink pong Art contemporain Toulouse / Réseau Marseille expo 2013. 
Photos de l’installation à Hors Les Murs, Galerie du réseau Marseille expo.

À mi-chemin entre installation et dessin, DataIsland Mapping rend compte de l’expédition sur l’île de 
Clipperton - atoll français isolé dans le Pacifique. 
Plutôt que de s’attacher à l’île elle-même le projet pose la question : qui parle ? Vingt-et-un entretiens ont 
donc été menées et des données collectées et stockées (langues d’origines et nombre de langues parlées, pays 
d’origine, champs disciplinaires, âges, sexes, territoires couverts sur l’île, temps rester à terre, coordonnées 
GPS, etc.).
Ces données ont servi à la création de plusieurs cartes heuristiques de grandes tailles, qui sont dessinées 
directement au mur. Elles s’attachent à ceux qui ont participés à la mission The Clipperton Project pour y 
faire des recherches, et plus largement à poser la question de subjectivité lors la collecte de données dans 
un projet scientifique. La carte représentée ici, créée spécifiquement pour l’ouverture de Marseille Expo 
2013 met en lumière la possible métaphore du récif corallien (ce qu’est l’île de Clipperton) et le capitalisme 
cognitif.





A Pyhrric Victory 2012

Installation. Moquette bleue, jaune et grise, découpe laser. Dimensions variables (selon protocole).
Production : BBB Centre d’art.
Photos de l’installation au BBB Centre d’art lors de l’exposition « Stratégies des espaces ».

Les tapis, moquettes, et autres aplats qui recouvrent la plupart du temps les sols en intérieur paraissent être 
des éléments décoratifs, voir peu importants, que l’on piétine sans s’en rendre compte.
Pourtant ces zones de recouvrement délimitent un territoire et sont souvent des espaces symboliques : 
des représentations abstraites du jardin dans les tapis de la culture perse à la moquette rouge que l’on 
déroule lors de cérémonies officielles, en passant par l’espace religieux du tapis de prière, les exemples sont 
nombreux. Et en un sens, le tapis est toujours un moyen d’être transporté, et il ne semble pas sans hasard 
qu’il ait été utilisé à cette fin dans de nombreux contes (le tapis volant).
Le tapis de sol de l’installation A Pyrrhic Victory peut se lire comme une prise de position, à la fois dans 
le sens de prendre un point de vue, mais aussi dans le sens de prendre (gagner) une position (stratégique) 
dans l’espace d’exposition. Ce faux jumeau symbolique de l’île de Clipperton – où je me suis rendue au 
mois de mars 2012 lors d’une expédition scientifique – en reproduit les enjeux territoriaux. 
Clipperton, nommée aussi l’île de la Passion, est un point perdu dans l’océan pacifique, si petit et si plat 
que l’on peut passer à côté sans le voir. Un point néanmoins stratégique, ou le paradoxe d’un territoire 
dont les frontières minuscules que dessinent la nature sont remises en cause, augmentées par des frontières 
juridiques, formant une zone immense, insécable, et convoitée.
Le titre, A Pyrrhic Victory, fait référence à une expression militaire : une victoire à la Pyrrhus étant une 
victoire avec un coût dévastateur pour le vainqueur.





LOVE (2011)

Néon, fanzines (A3), affiches, dessins, vidéo textuelle. Dimensions variables. 
Production : Centre Georges Pompidou.
Photos au Studio 13/16, Centre Pompidou.

L’exposition LOVE au Studio 13/16 du centre Pompidou se structure autour du néon LOVE et d’un 
fanzine, EVOL, produit spécifiquement. Des citations issues d’ouvrages de la BPI ou de la vidéo One 
Thousand Lovesongs présentée dans la vitrine du Studio, des projets ou mots d’artistes de toutes 
les époques… Tous ces fragments s’organisent en rapprochements ou oppositions, traçant des liens 
pour constituer le fanzine EVOL.
EVOL est un journal consacré à l’amour – de la chanson d’amour à l’amour de l’art. Clin d’œil à un album 
de Sonic Youth, son titre forme avec le titre de l’exposition, un palindrome. Sa sonorité tire vers le mot 
anglais « Evil » et donne le ton. EVOL est un objet en train de se faire, à assembler comme on veut : toutes 
les pages, seulement celles que l’on aime ou que l’on aime pas, dans l’ordre ou le désordre… Ou encore 
à placarder sur son mur, version posters. Un fanzine à augmenter, seul ou à plusieurs, lors du vernissage 
et des ateliers de l’exposition LOVE. Mais surtout, un journal à emporter et à partager. 





Saint-Sulpice, Saint-Sulpice, Saint-Sulpice 2018

Éphéméras imprimés en risographie, 500 exemplaires. Collaboration avec Ross M. Louis. 
Production : Xavier University of Louisiana Performance Lab / Place publique, Fonderie Darling (Montréal).
Photos in situ, Montréal.

Un projet in situ de Ross Louis, chercheur en performance, qui invite les participants à créer une 
« performance infra-ordinaire » en rendant visite à trois lieux identifiés à Montréal, qui tous portent le 
nom « Saint-Sulpice ». 
Le projet ré-imagine l’expérimentation infra-ordinaire que mena Georges Perec Place Saint-Sulpice à Paris 
en 1974 [« ce qui se passe quand il ne se passe rien, sinon du temps, des gens, des voitures et des nuages ? »]. 
Ce projet fait également référence à Mobile, l’œuvre de Michel Butor qui, lors d’un tour des États-Unis, 
navigue entre différents lieux éponymes et en propose des observations. Saint-Sulpice, Saint-Sulpice, Saint 
Sulpice consiste en une série des protocoles performatifs inspirés par l’haïku, et fût développé lors de visites 
répétées à Montréal, sur des lieux nommés « Saint-Sulpice ». Mise en page par Julie Morel, l’édition sera 
diffusée en 2018 lors de Place Publique, festival consacré à la perfomance, à la Fonderie Darling, Montréal.



Lieux dits 2012

Publications, affiche, site internet avec Grégoire Romanet, pour le collectif Kom.post. Application géoloca-
lisée pour smartphone avec Kom.post.
Production: ESA Poitiers, France.
Photos de l’installation à la médiathèque de Poitiers, captures d’écrans du fanzine en ligne. 

Réalisé à Poitiers sur six mois, Lieux dits a remis au cœur de la cité et entre les mains de ses habitants 
un ensemble d’interrogations que des dispositifs artistiques peuvent révéler sous un angle nouveau : 
comment pratique-t-on la ville aujourd’hui ? Quels sont les usages publics, privés, tacites ou 
poétiques d’une ville ? Comment considérer l’espace vécu par les habitants face à l’espace représenté ? 
Pour répondre à ces questions, le collectif Kom.post, Julie Morel et Grégoire Romanet ont imaginé 
un dispositif composé d’un site internet relié à une application audio géolocalisée pour smartphone 
ainsi que diverses publications à emporter chez soi.



11.05.13

Place d’Armes 

Place d’Armes 

On sait depuis longtemps que travailler avec du texte lisible et 
contenant du sens est source de distractions, et empêche de se 
concentrer sur la mise en page elle-même. L’avantage du Lorem 
Ipsum sur un texte générique comme ‘Du texte. Du texte. Du texte. 
Est qu’il possède une distribution de lettres plus ou moins normale, 
et en tout cas comparable avec celle du français standard. De nom-
breuses suites logicielles de mise en page ou éditeurs de sites Web 
ont fait du Lorem Ipsum leur faux texte par défaut, et une recherche 
pour ‘Lorem Ipsum’ vous conduira vers de nombreux sites qui n’en 
sont encore qu’à leur phase de construction. Plusieurs versions sont 
apparues avec le temps, parfois par accident, souvent intentionnel-
lement (histoire d’y rajouter de petits clins d’oeil, voire des phrases 
embarassantes).  De nombreuses suites logicielles de mise en page 
ou éditeurs de sites Web ont fait du Lorem Ipsum leur faux texte par 
défaut, et une recherche pour ‘Lorem Ipsum’ vous conduira vers de 
nombreux sites qui n’en sont encore qu’à leur phase de construction. 
Plusieurs versions sont apparues avec le temps, parfois par…

12/10/13
Auteurs / Paul, Michael
Lieux / Place d’Armes, Le Chapon, Cathédrale, Lieux, Cathédrale
Articles relatifs / Musique concrète Bob, Ateliers de la rue, Danse 
simultanée, Cuisine nouvelle
Philomène, Cathédrale pétanque, Festin nu, EESI, Philomène, Festin 
nu, Musique concrète Bob, Ateliers de la rue, Danse simultanée, 
Cuisine nouvelle, Philomène, Cathédrale pétanque, Festin nu, EESI, 
Philomène
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Shake What your Mama Gave You 2012 - 2015

Direction du projet de recherche « Géographies variables » à l’EESAB. Direction de la publication, conception 
graphique de l’édition.
Production : EESAB (Lorient, Rennes), Conseil scientifique de la recherche en école d’art. Réalisé avec le 
soutien et les partenariats du Consulat Générale de France et du Louisiane State Museum, Nouvelle-Orléans,  
le Béton salon centre d’art et de recherche, Paris, et le centre d’art Passerelle, Brest.

Équipe de recherche : Annick Burreaud, Catherine Rannou, collectif HeHe, Florent Perrier, Julie Morel 
(direction), Laurent Tixador, Marie Bette, Marion Bally-Salin, Nicolas Desverronnières, Nicolas Floc’h, 
Nicolas Momein, Valentin Ferré.

Cette recherche réunit artistes, étudiants, critiques, commissaires, philosophes, et se structure autour 
d’un réseau de résidences d’artistes, voyages d’études, ateliers et conférences, présentations. 
Géographies variables s’attache à questionner l’art en lien avec divers territoires physiques ou symboliques, 
quand le processus de travail est poussé dans ses retranchements : lors de conditions limites, ou dans 
des territoires ou environnements extrêmes. Quelles formes et esthétiques volontairement non 
spectaculaires émergent dans ces conditions, comment y inscrit-on une pratique artistique, comment 
rendre compte de et en rendre compte dans ces conditions ? Quelles sont les possibilités de développer 
une pratique artistique dans des milieux où l’art semble difficilement praticable, que ce soit pour des 
raisons d’implantations géographiques (art en zone climatique limite par exemple), des raisons sociales 
(conflits, crise économiques) ou culturelles (émergence d’une identité en marge) ?





Auto-archivage immédiat 2013-2014

Direction du projet de recherche en école d’art, diverses publications en ligne, un objet éditorial (128 pages, 500 
exemplaires). Direction de publication et conception : Julie Morel. Graphisme : Julie Morel et Marie Daubert.
Production : EESAB (Brest, Lorient, Quimper, Rennes), Conseil scientifique de la recherche en école d’art, 
Réalisé avec le soutien de la résidence Laboratoire Ouvert, Gaité Lyrique 2013.

Équipe de recherche : Grégory Chatonsky, Thomas Daveluy, Reynald Drouhin, Karine Lebrun, Yannick 
Liron, Julie Morel (direction), Dominique Moulon, Sylvie Ungauer, Gwenola Wagon.
Artistes et chercheurs participants à l’édition : Ann Guillaume, Batia Suter, Christophe Lemaitre, Chrystelle 
Desbordes, Johan Grimonprez, Thomas Cheneseau, Yann Le Guennec, Yannick Liron, Alexander Morel & 
Gwendal Deshayes.

En 2011-2012 à l’EESAB, la ligne de recherche Auto-archivage immédiat comme œuvre a réuni une dizaine 
de praticiens de l’art : artistes, critiques, écrivains, autour des questions du changement de statut 
de l’archive et du document face aux flux de données imposés par internet depuis une dizaine d’années.
Le livre Auto-archive est un espace d’expérimentations et de réflexions plastiques qui découle de cette 
recherche, un changement de support - d’internet au papier - qui remet en jeu les propositions créées 
spécifiquement dans ce cadre et les augmente de documents et textes commandés ou inédits en français.







Recherches typographiques
Dessins et créations spécifiques 
à des projets artistiques et éditoriaux

Autres travaux 
Pratiques collectives , plateforme
en ligne, commissariat



Clear En cours

Recherches de police de caractères au scotch conducteur. Les possibilités et limitations du scotch sont déter-
minantes pour la conception de la police (forme, conductivité).



LOVE 2007

Police de caractères développée spécifiquement pour la fabrication d’un néon, puis utilisée pour le fanzine 
et les affiches EVOL. 
Production : Le Bel Ordinaire, Pau - Centre Pompidou, Paris.



Braille 2003-2005

Police de caractères développée spécifiquement pour le livre My Life is an Interactive Fiction. Elle a été 
dessinée à partir de la police de caractère ‘Digitale’.



Iceberg #2 2010

Police de caractères générée spécifiquement pour l’édition Auto-archive (EESAB).



Organs #1 et Organs #2 2003-2005

Typographie manuscrite dessinée spécifiquement pour le livre d’artiste Œudipe, d’après Sénèque (38 
pages, 5 exemplaires), puis pour des dessins à l’encre conductrice.
Police présentée dans le livre Typoholic, Victionary Editions (Hong-Kong).



Haiku guerilla 2014

Police de caractères développée spécifiquement pour le projet in situ Haiku Guerilla, Nouvelle-Orléans.
Photos : Installation sur Esplanade Avenue, et sur St. Roch Avenue.
Partenariats : Consulat général de France - Louisiana State Museum (Nouvelle-Orléans).



Incident.net 1998-2015

Collectif constitué de Vadim Bernard, Grégory Chatonsky, Karen Dermineur, Marika Dermineur, Reynald 
Drouhin, Julie Morel. 

Plateforme expérimentale en ligne, depuis 1996. 
Captures d’écrans (version #6, version #3, version #3, version #4, version #5).
> http://incident.net



Hypothèse de l’impact géant 2015

Commissariat d’exposition avec Le Sans Titre. Éphéméras de Julie Morel, 500 exemplaires.
Production : Le Carreau, espace d’art, Cergy-Pontoise. Avec : Yuri Ancarani, Cécile Beau, Emilie Benoist, 
Bureau d’études, Revital Cohen & Tuur Van Balen, Cléa Coudsi & Eric Herbin, Baptiste Debombourg, 
Nicolas Durand, Iris Heurtaux, Martin Howse, Jan Kempenaers, Atsunobu Kohira, Aleksandra Mir, Adelin 
Schweitzer, Ken & Julia Yonetani.
Photos au Carreau, espace d’art, Cergy-Pontoise.

L’Hypothèse de l’impact géant est le nom de l’une des théories émises par la communauté scientifique 
concernant l’origine de la lune : il y a plus de 4,5 milliards d’années, une collision entre la Terre en 
formation et un corps céleste de grande taille aurait éjecté la matière suffisante à la formation de notre 
Lune. L’exposition éponyme part de cette hypothèse et explore plus globalement ce qui est commun 
et compose ces deux astres : les minéraux.
L’exposition se place sous le signe d’une quête fantastique oscillant entre les différentes applications, 
connotations et implications de l’élément minéral. Elle explore, d’une part, une quête scientifico-
philosophique relative à nos origines ou à la trace de l’histoire dans ces minéraux, et d’autre part une quête 
plus prosaïque de richesses matérielles (or, coltan, pétrole, terres rares) dont les enjeux sont aujourd’hui 
plus que jamais stratégiques et géopolitiques. Les œuvres proposent ainsi des questionnements et points 
de vue qui abordent le minéral dans sa dimension géopolitique ou technologique (prospection, extraction, 
etc.), mais aussi sous un angle symbolique : mythologique, fantasmagorique, science-fictionnel…



De Profundis Ascendam 2022

Commissariat d’exposition avec Marie Mennestrier et Isabelle Lhomel
Production : Abbaye de Maubuisson, Saint-Ouent l’Aumône. 
D’après les œuvres de : Constantin Brancusi, Martin Creed, Sylvie Fleury, Le Bel Ordinaire, Mike Davies / 
Mike Kelley, Jeff Koons, Pierre Charles L’Enfant, Robert Morris, Auguste Rodin,  Thoutmôsis. Photos au Bel 
ordinaire.

Le territoire, la carte explore la mise à plat comme outil d’interprétation critique d’œuvres en volume  
pré-existantes - la traduction en deux dimensions permettant de révéler et de déployer des structures 
masquées par le volume.
L’exposition se développe à partir de la sélection d’une dizaine d’œuvres matrices iconiques de l’histoire 
de l’art de l’antiquité à nos jours, qui ne sont pas exposées mais transposées, littéralement mises à plat par 
le collectif. Ces œuvres réinterprétées investissent l’espace d’exposition sous la forme de plans, coupes, 
patrons, cartes, représentées à différentes échelles. Ce processus de déconstruction qui va du dépliage 
à l’écrasement, manière iconoclaste d’appréhender les œuvres référentes, s’appuie sur des matériaux 
volontairement sommaires et accessibles : feuilles de papier A4, punaises de bureau, adhésif d’emballage, 
médium… À l’inverse d’Edwin Abbott dans son livre Flatland, c’est du passage de la tri-dimensionnalité 
à la bi-dimensionnalité dont il s’agit ici. S’approprier une œuvre, la décortiquer couche par couche, en 
déployer ses constituants, débusquer sa géométrie sous-jacente ou encore son appartenance à une norme 
dominante, puis reconstruire de nouveaux objets plutôt que s’adonner au commentaire, c’est franchir 
le pas de la théorie à la pratique et faire l’expérience de la critique en action.



Reconfiguration des particules 2019

Commissariat d’exposition avec Le Sans Titre. Livret : Julie Morel, 500 exemplaires. Sérigraphies (page suivante) : 
Julie Morel avec Cécile Babiole et Martha Dro, 250 exemplaires uniques.
Avec les œuvres de Refik Anadol, David Blair, Sylvie Bonnot, Jean-Marie Boyer, Caroline Corbasson, Paul 
Destieu, Marie Fabre, Julie C. Fortier, Lia Giraud, Pierre Malphettes, Claire Malrieux, Stefan Shankland, 
Gwenola Wagon et Stéphane Degoutin.

Reconfiguration des particules se développe comme une réflexion à partir de la Broyeuse de chocolat de 
Marcel Duchamp, une œuvre emblématique qui préfigure une manière contemporaine de concevoir toutes 
choses, matérielles ou immatérielles, comme un ensemble d’éléments discontinus, de particules.
De l’invention du béton, au recyclage de matériaux, en passant par la cuisine ou les données numériques, 
la granularité est au centre de notre rapport à la substance, jusqu’à devenir un paradigme de l’information 
et de la connaissance envisagée comme une vaste base de données constituée d’une masse de micro 
« grains » d’informations. 
L’exposition est pensée à partir de processus spécifiques à cette granularité (fractionner, mixer et mettre 
en forme, etc.) et propose une sélection et une production d’œuvres qui toutes possèdent, d’une manière 
ou d’une autre, des propriétés granulaires. Fidèle à sa manière d’envisager le commissariat comme une 
création artistique en dialogue avec les œuvres sélectionnées, Le sans titre a réalisé un ensemble de 
sérigraphies originales, certaines exposées et d’autres offertes au public de l’exposition.



Le territoire, la carte 2016

Commissariat d’exposition avec Le Sans Titre. Livret de Julie Morel, 500 exemplaires.
Production : le Bel ordinaire, espace d’art contemporain, Pau. 
D’après les œuvres de : Constantin Brancusi, Martin Creed, Sylvie Fleury, Le Bel Ordinaire, Mike Davies / 
Mike Kelley, Jeff Koons, Pierre Charles L’Enfant, Robert Morris, Auguste Rodin,  Thoutmôsis. Photos au Bel 
ordinaire.

Le territoire, la carte explore la mise à plat comme outil d’interprétation critique d’œuvres en volume  
pré-existantes - la traduction en deux dimensions permettant de révéler et de déployer des structures 
masquées par le volume.
L’exposition se développe à partir de la sélection d’une dizaine d’œuvres matrices iconiques de l’histoire 
de l’art de l’antiquité à nos jours, qui ne sont pas exposées mais transposées, littéralement mises à plat par 
le collectif. Ces œuvres réinterprétées investissent l’espace d’exposition sous la forme de plans, coupes, 
patrons, cartes, représentées à différentes échelles. Ce processus de déconstruction qui va du dépliage 
à l’écrasement, manière iconoclaste d’appréhender les œuvres référentes, s’appuie sur des matériaux 
volontairement sommaires et accessibles : feuilles de papier A4, punaises de bureau, adhésif d’emballage, 
médium… À l’inverse d’Edwin Abbott dans son livre Flatland, c’est du passage de la tri-dimensionnalité 
à la bi-dimensionnalité dont il s’agit ici. S’approprier une œuvre, la décortiquer couche par couche, en 
déployer ses constituants, débusquer sa géométrie sous-jacente ou encore son appartenance à une norme 
dominante, puis reconstruire de nouveaux objets plutôt que s’adonner au commentaire, c’est franchir 
le pas de la théorie à la pratique et faire l’expérience de la critique en action.



Reconfiguration des particules 2019

Commissariat d’exposition avec Le Sans Titre. Livret : Julie Morel, 500 exemplaires. Sérigraphies (page suivante) : 
Julie Morel avec Cécile Babiole et Martha Dro, 250 exemplaires uniques.
Avec les œuvres de Refik Anadol, David Blair, Sylvie Bonnot, Jean-Marie Boyer, Caroline Corbasson, Paul 
Destieu, Marie Fabre, Julie C. Fortier, Lia Giraud, Pierre Malphettes, Claire Malrieux, Stefan Shankland, 
Gwenola Wagon et Stéphane Degoutin.

Reconfiguration des particules se développe comme une réflexion à partir de la Broyeuse de chocolat de 
Marcel Duchamp, une œuvre emblématique qui préfigure une manière contemporaine de concevoir toutes 
choses, matérielles ou immatérielles, comme un ensemble d’éléments discontinus, de particules.
De l’invention du béton, au recyclage de matériaux, en passant par la cuisine ou les données numériques, 
la granularité est au centre de notre rapport à la substance, jusqu’à devenir un paradigme de l’information 
et de la connaissance envisagée comme une vaste base de données constituée d’une masse de micro 
« grains » d’informations. 
L’exposition est pensée à partir de processus spécifiques à cette granularité (fractionner, mixer et mettre 
en forme, etc.) et propose une sélection et une production d’œuvres qui toutes possèdent, d’une manière 
ou d’une autre, des propriétés granulaires. Fidèle à sa manière d’envisager le commissariat comme une 
création artistique en dialogue avec les œuvres sélectionnées, Le sans titre a réalisé un ensemble de 
sérigraphies originales, certaines exposées et d’autres offertes au public de l’exposition.



Reconfiguration des particules 2019

Sélection de 3 sérigraphies de Julie Morel avec Cécile Babiole et Martha Dro, exemplaires uniques

Production : le Bel ordinaire, espace d’art contemporain, Pau. 
Collections Artothèque de Pau.



Julie Morel 
Démarche/Bio

julie@incident.net
http://julie.incident.net

Née en 1973 à Lyon. Vit et travaille à Briant (71)

Le travail de Julie Morel s’ancre dans les ramifications de ses 
multiples projets de recherche, de création et de commissariat. 
Ses propositions plastiques et graphiques, souvent liées à 
l’histoire de l’art conceptuel, sont dirigées vers la textualité : 
les différents aspects du texte écrit. Sa pratique, alimentée par 
une volonté d’interroger les relations qu’entretient l’homme 
avec le langage, se développe sous diverses formes : éditions, 
dispositifs interactifs, sites internet, installations, dessins, 
atelier collaboratifs. Elle se penche et explore ainsi différents 
champs de l’écriture : la littérature, la traduction, le code 
informatique, le métalangage, le commentaire, la partition.

En parallèle de ses projets plastiques liés au langage, elle mène 
des enquêtes « de terrain » qui la conduise à des collaborations 
avec d’autres champs disciplinaires (sociologie, écologie, 
botanique, cartographie, activisme...) et qui la pousse à 
éprouver et questionner sa production ainsi que celle de 
ses collaborateurs. Pour cela, elle n’hésite pas à s’impliquer 
dans des missions scientifiques en milieux extrêmes : dans 
des îles reculées (Clipperton Island-Pacifique, sur la question 
de l’objectivité/subjectivité en science et de la visualisation 
de données scientifiques) ou en haute altitude (Lang Tang, 
Himalaya, où la botanique devient un modèle de réflexions 
plastiques), dans des communautés de zones urbaines en 
mutation (Nouvelle-Orléans pour aborder la question de la 
racialisation des espaces).
Depuis 2016, elle réunit les deux formes de sa pratique dans 
deux recherches : l’une sur le parti pirate islandais et l’autre sur 
la disparition imminente des côtes de la Louisiane (USA). 

Elle expose régulièrement son travail en France ou à l’étranger, 
dans des institutions (Contemporary Art Center New Orleans, 
Centre d’art de Neuchâtel, Centre Pompidou, Glasgow 
Sculpture Studio, The Hawn Gallery Dallas...) ou dans des 
structures indépendantes (White Space Zürich, Le bon accueil 
Rennes, Basekamp Gallery Philadelphie, Parse Nola...).
En 2012-2013, elle est en résidence à la Gaîté Lyrique avec 
The Upgrade! Paris et au Centre d’art de la Maison populaire. 
En 2016, elle part à New York et Chicago dans le cadre du 
programme « Hors les murs » de l’Institut français. En 2016-
2017, elle obtient la prestigieuse Bourse « Fulbright » (IIE, USA) 
pour séjourner et faire des recherches à la Nouvelle-Orléans. 
En 2017-2018, elle est la lauréate du programme « Pratiques 
singulières, artiste en résidence » à l’UQAM Montréal. En 2019, 
l’« Aide individuelle à la création » lui permet de prolonger ses 
recherches sur la question de disparition de territoires.

Elle enseigne à l’École Nationale Supérieure des Beaux-Arts 
(Paris) de 2001 à 2003, puis à l’École Européenne Supérieure 
d’Art de Bretagne où elle mène plusieurs projets de recherche. 
Elle enseigne aujourd’hui les pratiques éditoriales et cultures 
numériques à l’ESAD Tours. 
Elle a été invitée dans nombres d’institutions en France 
et à l’étranger pour présenter son travail et dispenser des 
ateliers (École des Sciences Politiques, The New School - 
Paris, University of South Florida, Columbia University, UCA 
Canterbury). 
Elle s’investit également dans des projets collectifs pour 
soutenir jeunes artistes et commissaires : de 2009 à 2013,  
elle a créé et co-dirigé Géographies variables, programme  
de résidences croisées Franco-québécois. Depuis 2016, 
elle coordonne Incident.res, une résidence d’écriture en arts, 
avec l’aide financière de la Drac Bourgogne.

> http://julie.incident.net


