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Drawing Now voit grand pour sa 
17e édition !
Pour le dessin « voir grand » pourrait être un oxymore, mais en réalité « grand » est bien le chemin parcouru depuis près 

de 20 ans pour que le dessin contemporain sorte de son cloisonnement. Aujourd’hui, le dessin est considéré et présenté au 

sein des expositions comme une œuvre à part entière, en témoigne l’exposition historique de Picasso au Centre Pompidou. 

Le dessin est universel et intemporel ainsi, pour la 3e année, nous ouvrons une passerelle entre le Salon du dessin au Palais 

Brongniart et Drawing Now Art Fair au Carreau du Temple en proposant aux visiteurs un billet jumelé permettant du 20 au 

25 mars de faire de Paris la capitale mondiale du dessin. 

Aussi, et afin de faire le point sur ces nouveaux usages du dessin, nous proposons à nos visiteurs un Symposium le jeudi 21 

mars. Celui-ci permettra de dresser un état des lieux du dessin en 2024 en parcourant différentes thématiques telles que les 

sciences, l’éducation, la collection etc. Des talks et des entretiens d’artistes ponctueront le salon du vendredi au dimanche. 

L’exposition « Animation : mécanique de l’esprit », réalisée en partenariat avec le Frac Picardie, explore l’association des 

frontières entre humain et machine en montrant des œuvres d’animation et des dessins de plasticiens et d’animateurs. Joana 

P.R. Neves, directrice artistique de la foire et commissaire de l’exposition, a invité des artistes à répondre à la question « En 

quoi l’animation contribue-t-elle au dessin contemporain et vice-versa ? »

Sur les stands des 73 galeries, issues de 14 nationalités différentes, sélectionnées par notre comité, les visiteurs pourront 

alterner découvertes de nouveaux artistes et hommages à des artistes historiques. Les propositions des artistes au sein des 

trois secteurs de la foire, répartis sur les deux niveaux du Carreau du Temple, affirment la diversité infinie de ce médium.

En suivant les œuvres d’animation qui ponctuent les paliers des escaliers accédant au niveau bas, les visiteurs découvriront les 

secteurs Insight et Process. Au niveau supérieur le parcours Parallaxe offre un regard particulier sur des œuvres singulières. 

Enfin des parcours initiés par différentes personnalités comme Constance Guisset ainsi que des visites guidées proposent 

de suivre un fil de visite original.

La 17e édition de Drawing Now Art Fair est placée sous le haut patronage de Monsieur Emmanuel Macron, Président de la 

République et parrainée par Madame Rachida Dati, Ministre de la Culture. 

Nous vous souhaitons de très belles découvertes !

Christine Phal 
Présidente et Fondatrice de Drawing Now Art Fair  

Carine Tissot 
Directrice de la Drawing Society   
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Le comité de sélection 
Drawing Now Art Fair — la première foire d’art contemporain dédiée au dessin contemporain en Europe fondée par 

Christine Phal et dirigée par Carine Tissot — comptera 73 galeries participantes pour sa 17e édition qui aura lieu du 

jeudi 21 au dimanche 24 mars 2024 au Carreau du Temple dans le 3e arrondissement à Paris.

Afin d’approfondir la découverte du dessin contemporain, Drawing Now Art Fair capitalise sur l’énergie de l’édition 

passée et accueille 40% de nouvelles galeries. Le Salon multiplie les événements en proposant une programmation 

associée autour d’une exposition, d’un symposium et de talks.

Depuis sa première édition en 2007, la sélection des exposants de Drawing Now Art Fair est effectuée par un comité 

indépendant constitué de professionnels du monde de l’art contemporain et du dessin contemporain. Pour l’édition 

de 2024 Joana P. R. Neves, directrice artistique de la foire, s’est entourée de Hélène Guenin, Carole Haensler, Anita 

Haldemann, Catherine Hellier du Verneuil, Pascal Neveux et Philippe Piguet.

Joana P. R. Neves, Directrice artistique de la foire
Joana P.R. Neves, commissaire et auteure indépendante à Londres, a dirigé des galeries 

internationales et organisé des expositions en France et à l’étranger. Directrice artisitique 

de Drawing Now Art Fair depuis 2018, elle a également obtenu un doctorat en 2020 à 

l’université de Kingston intitulé Following the Indexical Line, Etienne-Jules Marey, Douglas 

Huebler and Sol LeWitt. Ses publications récentes comprennent notamment As One takes 

one’s pulse, The Technology of Asemantic Writing, Centre d’art de Genève (2019) ; Unskilled 

Beauty or Ugly Truth ? (Dessin, recherche, pratique théorique, 2020). Elle travaille actuellement sur son premier livre, The 

Female Drawing Machines, sur le dessin en tant que technologie d’un point de vue féministe (2026, Bloomsbury) et a lancé le 

podcast Exhibitionistas avec Emily Harding.  

Hélène Guenin, Directrice du Musée d’Art Moderne et d’Art Contemporain de 
Nice (MAMAC)

Hélène Guenin est directrice du MAMAC depuis 2016. Elle y a assuré le 

commissariat - entre autres - de Gustav Metzger. Remember Nature (février 2017) 

; une exposition monographique de Liz Magor (novembre 2017 - coproduction 

Migros Museum, Zurich ; Kunstverein, Hambourg) ; Cosmogonies. au gré des 

éléments, une exposition collective axée sur les questions écologiques et la 

cocréation avec la nature d’Yves Klein à Thu-Van Tran (2018) ; Irene Kopelman 

On-Growing Intertwined, knotted, coiled landscapes (2018) ; Le Diable au corps, 

quand l’Op Art électrise le Cinéma (2019 avec Pauline Mari)  ; She-Bam Pow POP Wizz 

! Les Amazones du POP (avec Géraldine Gourbe, oct. 2020) ; la première exposition personnelle d’Ursula Biemann 

en France : Savoirs Indigènes _ Fictions Cosmologiques (2020-2021) ou encore devenir fleur (avec Rébecca François). 

© Grégoire Avenel, Cool Hunt Paris
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Responsable de la programmation du Centre Pompidou-Metz de 2008 à 2016, elle y a notamment assuré le commissariat 

de : Sublime. Les tremblements du monde ; Un Musée Imaginaire avec la Tate Liverpool (Francesco Manacorda) et le MMK 

Frankfurt (Peter Gorschlüter) ; Tania Mouraud. Une rétrospective ; Une brève histoire des lignes avec Christian Briend ; 

ERRE – variations labyrinthiques avec Guillaume Désanges. De 2002 à 2008, elle a été commissaire d’exposition au Frac 

Lorraine et commissaire adjointe au Casino Luxembourg - Forum d’art contemporain en 2001. Elle est membre du 

comité technique de l’IAC, du comité de collection du Centre Pompidou, du conseil d’administration du CNAP et de la 

commission de la Fondation des artistes.

Carole Haensler, Directrice du Museo Villa dei Cedri à Bellinzone et Présidente 
de l’Association des musées suisses
Carole Haensler Huguet, née à Lausanne en 1974, a été nommée conservatrice du 

Museo Civico Villa dei Cedri à Bellinzone en 2013, avec pour mission de conserver 

et valoriser le patrimoine artistique du Musée, de redéfinir et renforcer l’identité 

de l’institution, de développer l’offre de médiation culturelle ainsi que les synergies 

avec les autres institutions culturelles citadines et régionales. Elle a également 

accompagné la création de l’Ente autonomo di diritto pubblico Bellinzona Musei – la 

nouvelle structure administrative crée en 2017 qui gère le Museo Villa dei Cedri et qui 

dans le processus d’agrégation de Bellinzone est amené à gérer les autres espaces 

d’exposition rattachés à la ville – dont elle est directrice depuis le 1er janvier 2018. Titulaire d’un master en histoire de 

l’art et archéologie de l’Université de Neuchâtel (1999), elle a travaillé pour différentes collections privées et publiques 

en Suisse, ainsi la Fondation Thyssen-Bornemisza à Lugano et Thyssen-Bornemisza Art Contemporary - TBA21 -, 

Vienne, le Zentrum Paul Klee à Berne et le Centre d’art contemporain à Genève. Elle est principalement spécialisée en 

art moderne et contemporain, en particulier dans l’art et la littérature française de la seconde moitié du XIXe siècle et 

dans l’art français et allemand de la période 1900-1950.

Anita Haldemann, Directrice adjointe et Responsable du Département des 
estampes et des dessins au Kunstmuseum Basel

Anita Haldemann est une historienne de l’art suisse qui a obtenu d’une part son 

Master of Arts à l’Université Johns Hopkins de Baltimore en 1995 grâce à une bourse 

Fulbright, et d’autre part son doctorat à l’Université de Berne en 2001.  Après avoir 

travaillé comme conservatrice pendant de nombreuses années, elle a pris la tête du 

Kupferstichkabinett (Département des estampes et des dessins) du Kunstmuseum 

Basel en 2017, où elle a organisé de nombreuses expositions très remarquées sur 

le dessin et les estampes du XIXe au XXIe siècle. Depuis 2019, en tant que membre 

du conseil exécutif du Kunstmuseum, elle est en outre responsable de l’art et de 

la recherche ainsi que directrice adjointe. Elle a occupé des postes d’enseignement aux universités de Berne et de 

Bâle. Outre des projets sur les dessins et les gravures du XIXe siècle, notamment une grande exposition sur les 

carnets de croquis de Cézanne (2017), Anita Haldemann a organisé d’importantes rétrospectives de dessins sur des 

artistes comme Rosemarie Trockel (2010), Markus Raetz (2013) et Maria Lassnig (2018). Elle a également présenté 

à plusieurs reprises des positions contemporaines plus jeunes dans des expositions et des publications, comme 

Michaël Borremans (2004), Rozá El-Hassan (2012), Catharina van Eetvelde (2017) et Kara Walker (2021).

© Alex Lambrecths
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Catherine Hellier du Verneuil, Historienne de l’art et collectionneuse
Historienne de l’art et diplômée de l’ESSEC, Catherine Hellier du Verneuil a travaillé 

pour plusieurs musées Européens (Rijksmuseum, British Museum, Victoria & Albert) 

avant de se lancer dans l’édition au sein du groupe Flammarion. En 1995, elle crée avec 

son associé les Éditions Quatre Fleuves, une maison spécialisée dans la conception et 

l’édition de livres-objets et de livres animés pour la Jeunesse et l’Art. En 2002 elle créé 

la Société Amarante pour exercer des missions de conseil, notamment éditorial et 

artistique. Collectionneuse par passion et par tradition familiale, elle investit jeune 

dans l’art classique (gravures, gouaches, tableaux flamands XVIe et XVIIe siècles) avant 

de commencer une collection d’art contemporain au tournant du millénaire. En 2009, elle rejoint l’association des 

Amis des Beaux-arts de Paris, présidée par agnès b., pour aider les jeunes artistes de l’École dans leur parcours 

professionnel. Elle exerce toujours aujourd’hui son rôle auprès des jeunes artistes et sa profession d’éditeur.

Pascal Neveux, Directeur du Fonds Régional d’Art Contemporain Picardie
Après un doctorat en Histoire de l’art, Pascal Neveux travaille successivement à Art 

Public Contemporain puis à la galerie Jean-Gabriel Mitterrand avant de rejoindre en 

1992 Madeleine Van Doren au Crédac centre d’art contemporain d’Ivry-sur-Seine. De 

1999 à 2006, il dirige le Frac Alsace à Sélestat et depuis 2006, le Frac PACA à Marseille 

dont il a piloté le projet architectural conçu par Kengo Kuma, inauguré en mars 2013 

dans le cadre de Marseille Provence, Capitale européenne de la culture. Il préside 

depuis 2013 l’association Marseille Expos, réseau de plus de quarante lieux d’art 

contemporain, musées, centres d’art et galeries. Il est également l’auteur d’articles 

consacrés à de nombreux artistes français et étrangers et commissaire d’expositions en France et à l’étranger. Depuis 

2018, il préside le Cipac, fédération nationale des professionnels de l’art contemporain et représente la fédération au 

Conseil national des professions des arts visuels (CNPAV) depuis sa création. Il dirige désormais le Frac Picardie en 

région Hauts-de-France, depuis 2020.

Philippe Piguet, Critique d’art et commissaire indépendant
Historien et critique d’art, commissaire d’expositions indépendant, Philippe Piguet, 

né en 1946, est chargé de la programmation en art contemporain de la Chapelle 

de la Visitation de Thonon-les-Bains (74) depuis 2008. De 2010 à 2018, il a été le 

directeur artistique de Drawing Now Art Fair, le salon du dessin contemporain. 

Commissaire Général du festival Normandie Impressionniste 2020 & 2024, il collabore 

régulièrement à la revue (art absolument) depuis 2002. Si son champ d’étude porte 

sur une période allant du milieu du XIXe siècle à nos jours, ses centres privilégiés 

portent sur la période impressionniste – et plus particulièrement sur Claude Monet 

- et sur l’art contemporain tel qu’il s’est développé depuis les années 1960. Philippe Piguet est auteur de nombreux 

textes de catalogues pour des artistes tels que Monet, Blanche Hoschedé-Monet, César, Rebeyrolle, Villeglé, Raynaud, 

Garouste, Basquiat, Cognée, Rousse, Combas… et auteur/réalisateur de films documentaires.

© Irwin Leullier
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73 galeries participantes

— 300 artistes présentés avec un intérêt pour la diversité des pratiques et des époques lors de la sélection qui 

permet aux femmes d’être représentées en focus à près de 46%.

— 28 galeries internationales (38%) pour 14 pays représentés : Allemagne, Autriche, Belgique, Colombie, 

États-Unis, Italie, Japon, Pays-Bas, Portugal, Roumanie, Royaume-Uni, Russie, Suisse et Turquie. 

Une belle représentation des galeries de province : Antoine Dupin, Catherine Issert, Espace à Vendre, Eva Vautier, 

Galerie F, Invisible galerie, Modulab, Oniris et Réjane Louin. 

 —  60% de galeries fidèles au médium et à la foire.

—   40% de nouvelles participations parmi lesquelles 26% de galeries qui participent pour la toute première 

fois : 22,48m2 —  Galerie Albrecht — galerie arnaud Lebecq — CAR Gallery — Galerie Carolyn Heinz — Close 

Ltd — Double V Gallery — Ferda Art Platform — Gaep — Invisible galerie — Kobayashi Gallery — Labs Gallery 

— Les Douches la Galerie — Michèle Didier — Galerie Nadja Vilenne — Galerie Nathalie Obadia Paris/ Bruxelles 

— Parliament — Galerie Petra Seiser — Presença — Galerie Younique. 

3 secteurs sur 2 niveaux pour 3X plus de découvertes 

Général — étage 0

Situé sous la verrière du 

Carreau du Temple, il accueille 

les galeries établies qui 

présentent un artiste en focus 

sur au moins 30% de la surface 

totale de leur stand.

Insight — étage -1

Les visiteurs découvrent de 

nouveaux artistes, français 

ou internationaux, présentés 

en solo ou en duo par des 

galeries émergentes ou plus 

confirmées, dans un contexte 

favorisant l’immersion dans 

leur univers artistique.

Process — étage -1

Les visiteurs sont confrontés 

aux nouvelles voies du dessin 

contemporain : vidéos, dessins 

animés, regards croisés entre 

plusieurs pratiques artistiques 

autour du dessin...

Vue du salon Drawing Now Art Fair 2023 © Grégoire Avenel - Agence Coolhuntparis
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Galerie

#
193 Gallery*, Paris, France  

22,48 m2*, Romainville, France 

Galerie 8+4, Paris, France

A

Adrián Ibáñez Galeria*, Bogota, 

Colombie  

Galerie Alain Gutharc, Paris, France 

Galerie Albrecht*, Berlin, Allemagne

ANALIX FOREVER, Chêne-Bourg, 

Suisse 

Galerie Anne-Sarah Bénichou, Paris, 

France 

Galerie Antoine Dupin, Saint-Méloir-

des-Ondes, France 

Archiraar Gallery, Bruxelles, Belgique 

Galerie Ariane C-Y, Paris, France 

galerie arnaud Lebecq*, Paris, France 

B

Backslash, Paris, France 

Galerie Barbier, Paris, France  

Galerie Bernard Jordan, Paris, France 

Galerie Berthet-Aittouarès, Paris, 

France 

Bienvenu Steinberg & C*, New York, 

États-Unis 

Binome, Paris, France 

By Lara Sedbon, Paris, France 

C

Galerie C Neuchâtel-Paris, Neuchâtel, 

Suisse 

CAR Gallery*, Bologne, Italie 

Galerie Carolyn Heinz*, Hamburg, 

Allemagne 

Galerie Catherine Issert, Saint-Paul-

de-Vence, France 

Galerie Catherine Putman, Paris, 

France 

Close Ltd*, Taunton, Royaume-Uni 

D

Dilecta, Paris, France 

Double V Gallery*, Paris, France 

Drawing Room, Hamburg, Allemagne 

Galerie du Jour agnès b.*, Paris, 

France

Galerie DYS, Bruxelles, Belgique

E

Galerie Eric Dupont, Paris, France 

Galerie Eric Mouchet*, Paris, France 

Espace à Vendre, Nice, France 

Galerie Eva Vautier*, Nice, France 

F

Galerie F, Senlis, France

Ferda Art Platform*, Şişli, Turquie 

G

Gaep*, Bucarest, Roumanie

Galerie Georges-Philippe et Nathalie 

Vallois*, Paris, France 

H

Hopstreet Gallery*, Bruxelles, Belgique

I

Invisible galerie*, Marseille, France 

Iragui, Moscou, Russie 

Irène Laub, Bruxelles, Belgique 

Galerie Isabelle Gounod, Paris, France 

K

Kobayashi Gallery*, Tokyo, Japon 

L

Galerie La Ferronnerie / Brigitte 

Négrier, Paris, France 

Labs gallery*, Bologne, Italie 

Galerie Lelong & Co., Paris, France 

Les Douches la Galerie*, Paris, France 

secteur

Général

Process 

Général

Général

Général

Général

Insight

Général

Process

Général

Insight

Insight

Général

Général

Général

Général

 

Général

Process

Général

Général

Process

Général

Général

Général

Process

Général

Général

Process

Général

Général

Général

Général

Général

Général

Process

Insight

Process

Général

Général

Insight

Général

Général

Général

Insight

Général

Insight

Général

Général
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LMNO, Bruxelles, Belgique

Lullin + Ferrari, Zurich, Suisse

M 

Galerie Maïa Muller, Paris, France 

Galerie Martel, Paris, France 

Galerie Martin Kudlek, Cologne, 

Allemagne 

Galerie Maubert, Paris, France 

Galerie Maurits van de Laar, La Haye, 

Pays-Bas 

Michèle Didier*, Paris, France 

Modulab, Metz, France 

N

Galerie Nadja Vilenne*, Liège, 

Belgique 

Galerie Nathalie Obadia, Paris/

Bruxelles*, Paris, France

O

Oniris.art*, Rennes, France

P

Galerie Papillon, Paris, France 

Parliament*, Paris, France 

Patrick Heide Contemporary Art, 

Londres, Royaume-Uni 

Galerie Petra Seiser*, Schörfling am 

Attersee, Autriche

Presença*, Porto, Portugal 

Purdy Hicks Gallery*, Londres, 

Royaume-Uni 

Q

quand les fleurs nous sauvent, Paris, 

France 

R

Galerie Réjane Louin*, Locquirec, 

France 

S

Semiose, Paris, France 

Galleria Studio G7, Bologne, Italie 

Galerie Suzanne Tarasieve, Paris, 

France 

T

TEMPLON, Paris, France 

Y

Galerie Younique*, Paris, France

Général

Général

Général

Général

Général

Général

Général

Général

Général

Général

Général

Général

Général

Insight

Général

Insight

Process

Général

Process

Général

Général

Général

Général

Général 

Insight
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22,48 m2 
 

Artiste exposée : Paola Ciarska

Prix moyen des œuvres du stand : 1 500 €

L’origine du nom 22,48 m² fait référence à la superficie restreinte de l’espace 
d’exposition dans son premier emplacement dans le quartier de Belleville. 
Dimension très modeste pour une galerie, c’est précisément ce qui en fai-
sait un lieu unique et stimulant pour les artistes. Cette contrainte d’espace 
obligeait les artistes à repenser leur approche et à créer des œuvres spéci-
fiquement adaptées à ces dimensions restreintes, ce qui a encouragé l’ex-
périmentation et la créativité. Aujourd’hui, la galerie a déménagé à Romain-
ville, aux portes de Paris, pour rejoindre le projet collectif de KOMUNUMA.

Pour Drawing Now, la galerie proposera un stand minuscule exposant les 
miniatures de Paola Ciarska. Cette contrainte spatiale forcera les specta-
teurs à une proximité intime avec chaque œuvre, offrant ainsi une expé-
rience immersive.Paola réalise des collages complexes d’intérieurs mysté-
rieux contenus dans de petits tableaux, nous transportant dans un univers 
parallèle en perpétuelle évolution. Chaque composition dévoile des mondes 
uniques, tant par leur dimension onirique que par la révélation d’éléments 
de nos vies intérieures et cachées, offrant ainsi un accès à des univers inac-
cessibles autrement.

Présentation des galeries 
—

Paola Ciarska, Sans titre (Gynécée #1), gouache sur carton, 2022, 12,5 x 
12,5 cm © Courtesy 22,48 m²

Direction : Rosario Caltabiano 
Romainville, France 

contact@2248m2.com
2248m2.com

STAND PR1

193 Gallery 

Artiste focus : Francisco Vidal Pinto Neves Dos Santos

Prix moyen des œuvres du stand : 1 000 € 

Francisco Vidal déconstruit le présent qui l’entoure et invite le visiteur, attentif ou non, 
à faire partie de son histoire. 

Il y a une force narrative dans le travail de l’artiste. Un univers faisant écho à celui de la 
bande dessinée.

Direction : César Levy
Paris, France 

online@193gallery.com
193gallery.com

Stand c7

Francisco Vidal, No Meio 24 29.2, aquarelle, encre de 
Chine et plume sur papier, 2023, 29,7 x 21 cm
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Adrián Ibáñez 
Galeria
Artiste focus : Alejandro Sánchez

Autres artistes exposé·e·s : Wilmer Useche et Gloria Herazo

Prix moyen des œuvres du stand : 1 000 - 9 000 € 

Figuration, abstraction et disparition.

Sánchez utilise de la tartrazine comme pigment et des serviettes 
comme support, qui semblent être des copies de vieilles photogra-
phies, des gros plans, des topographies de montagnes qui se ré-
pètent sur la surface. Ses dessins deviennent ainsi une fantasmagorie 
qui, d’une certaine manière, nous parle de la disparition de l’image. 

Herazo utilise de vieux magazines LIFE pour intervenir avec ses des-
sins en broderie et/ou collage ou, dans certains cas, avec des pig-
ments pour indiquer sa recherche entre le genre et sa relation avec 
les pratiques sociales liées à la publicité et aux médias.

Useche assume le rôle d’imprimeur humain, ses dessins réalisés au 
stylo et au crayon sur papier sont des portraits de fréquences invi-
sibles et de dessins issus de la géométrie et de l’architecture.

Galerie 8+4

Artiste focus : Claude Parent 

Autres artistes exposé·e·s : Clément Bagot, Claire Trotignon, 
François Réau et Amélie Barnathan

Prix moyen des œuvres du stand : 1 500 - 6 000 € 

L’architecture est devenue de nos jours un enjeu majeur du 
vivre en commun. L’inquiétante réduction des possibles de 
notre planète avec sa nécessaire interrogation sur ce qu’im-
plique la croissance, ce qu’est un territoire, une ville, voire une 
simple unité de vie, nous ont poussé à aborder, pour Drawing 
Now, le thème particulier de l’architecture. 

C’est ainsi que nous avons décidé de convoquer les dessins 
originaux de l’un des architectes théoriciens les plus novateurs 
des années 1970-2000, figure historique de l’architecture : 
Claude Parent (1923-2016). Claude Parent a la particularité 
rare d’avoir été tout à la fois un artiste et un architecte. En tant 
qu’artiste, il a développé tout au long de sa carrière un travail 
de dessin original à la mine de plomb ou à l’encre de chine, qui sont le reflet de ses recherches humanistes, préoccupations ou visions 
du monde, des réponses parfois utopiques, souvent concrètes, aux grands problèmes de nos sociétés.  En réponse à ce focus sur des 
œuvres historiques, deux jeunes artistes lui répondront : Clément Bagot et Claire Trotignon. Tous deux questionnent également les 
possibilités du futur et chacun dans son domaine écarte l’idée d’utopies salvatrices au profit de constats lucides sur les enjeux sociétaux.

Claude Parent, Au long de la Grande Migration... La Ville STOP and GO, crayon sur papier, 
2011, 50 x 65 cm, Courtesy Claude Parent 

Alejandro Sanchez, Bus, tartrazine sur les serviettes, 2022, 150 x 152 cm

sTAND c17
Direction : Bernard Chauveau et Damien Sausset 
Paris, France 

info@bernardchauveau.com 
bernardchauveau.com

Direction : Adrián Ibáñez
Bogota, Colombie  

info@adrianibanezgaleria.com
adrianibanezgaleria.com
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Galerie Alain 
Gutharc
Artiste focus : Bernard Quesniaux

Autres artistes exposé·e·s : Edi Dubien, Makiko Furuichi, Suzanne Husky et Kris 
Knight

Prix moyen des œuvres du stand : 3 500 €

La Galerie Alain Gutharc est fidèle à l’idée d’un travail continu, au fil du temps, avec 
les artistes. Une oeuvre ne nous semble pas devoir se limiter à un moment T mais 
doit se lire dans une perspective diachronique et en dehors des modes et engoue-
ments passagers.

L’artiste focus, Bernard Quesniaux, construit son oeuvre depuis les années 80, en la 
fondant sur le dessin qui est à l’origine de toutes ses productions, dans un foisonne-
ment de formes et de techniques. Dessinateur hors pair, il peut aussi bien produire 
des oeuvres figuratives qui dénotent d’un habile savoir faire, qu’une peinture abs-
traite dominée par une apparence de liberté gestuelle. C’est le mélange des genres 
qui donne la clé d’une oeuvre pleine de dérision et d’humour. Sous une fausse dé-
sinvolture se cache une réflexion aigüe sur la nature de la peinture questionnant les 
notions du bien fait et du raté, du laid et du sublime. Si cette oeuvre peut dérouter 
par sa confusion ou sa richesse, elle n’en est pas moins une approche rigoureuse de 
la question fondamentale du mystère d’une oeuvre d’art.

Galerie Albrecht

Artiste focus : Alexandra Duprez

Autres artistes exposé·e·s : Anna Zermankova, Veronika Holcova et Eric 
Cruikshank

Prix moyen des œuvres du stand : 5 000 €

Les 4 artistes que nous présentons sur notre stand ont beau avoir des biographies 
différentes, ils ont en commun une concentration totale sur leur propre monde de 
vie, qui se transforme en un univers utopique. Comme s’ils entendaient le monde 
résonner en eux et voulaient le retenir.
Dans les dessins d’Alexandra Duprez (1974), un monde fantasmagorique se déploie 
entre abstraction et figuration. Grâce aux symboles archaïques qu’elle utilise, tels 
que l’œil multiple, le serpent ou la main, ses dessins ressemblent à des produits de 
cultures anciennes. Anne Zemankova (1908-1986) exprime sa créativité artistique 
en créant des plantes et des insectes avec des crayons de couleur et des collages 
sur papier. La musique sert ici de structure porteuse et unificatrice et détermine le 
rythme des œuvres. Elle est considérée comme l’une des plus importantes artistes 
d’art brut au monde. Eric Cruikshank (1975) voit son monde dans les dégradés de 
couleurs intemporels et sans espace de la nature. Il reproduit le plus précisément 
possible les phénomènes lumineux naturels, le ciel qui apparaît dans des couleurs 
toujours différentes. Aucun coup de pinceau n’est visible. Ses tableaux et ses dessins 
ressemblent à un Ingres du 21e siècle. Les dessins surréalistes de Veronika Holcova 
(1973) sont nés de manière intuitive. Les phénomènes de la métamorphose et de 
l’archétype féminin marquent son œuvre, mais aussi les forces d’Eros et de Thanatos, 
de la lumière et des ténèbres qui s’opposent constamment.

Alexandra Duprez, Sans titre, crayon sur papier, 2022, 120 
x 80 cm

Direction : Susanne Albrecht
Berlin, Allemagne

post@galeriesusannealbrecht.de
galeriesusannealbrecht.de

Direction : Alain Gutharc et Avelino Abarca
Paris, France

contact@alaingutharc.com
alaingutharc.com

STAND A8

STAND C10

Quesniaux Bernard, Nollendorfplatz, encre et acrylique sur 
papier, 76 x 56 cm, 2023
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ANALIX 
FOREVER
Artistes focus : Alexandra Jabre et Curtis Talwst Santiago

Prix moyen des œuvres du stand : 2 000 - 25 000 €

Pour Drawing Now 2024, Analix Forever propose deux artistes : Alexandra Jabre, 
jeune artiste d’origine libanaise vivant en Grande Bretagne, qui a présenté sa pre-
mière exposition personnelle en galerie à Analix Forever en 2023 ; et Curtis San-
tiago, un artiste reconnu internationalement, mais peu connu encore en France, 
qu’Analix Forever a accueilli en résidence en 2017 puis présenté en solo en 2018. 
Les deux artistes travaillent sur le portrait : Jabre sur les portraits de femmes ins-
pirantes pour elles, puissantes mais souvent controversées ; Santiago sur les por-
traits de son arbre généalogique réel ou réimaginé.

Santiago, dont l’histoire ancestrale a été interrompue par la traite transatlantique 
des esclaves, présentera une installation murale avec des dessins (et des dioramas) 
faisant référence à ses ancêtres. Alexandra Jabre investira l’ensemble des parois à 
sa disposition : peintures murales, dessins superposés, portraits de femmes… Les 
deux artistes, s’ils diffèrent fondamentalement quant à leurs origines, leur genre 
et leur position dans le monde de l’art, se rejoignent dans leur manière d’investir 
l’espace et dans les sujets de leurs œuvres : portraits ancestraux et féministes, 
liens mémoriels sur lesquels se fonde le futur. Un futur que l’on voudrait de paix.

Curtis Santiago, Luz, peinture aérosol, huile, fusain, pastel, acry-
lique sur toile, 2018, 69,9 x 50,2 cm

Galerie Anne-Sarah 
Bénichou
Artiste focus : Maxime Verdier

Autres artistes exposé·e·s : Massinissa Selmani et Valérie Mréjen

Prix moyen des œuvres du stand : 3 000 €

La galerie a imaginé un stand autour de trois artistes : Valérie Mréjen, Massinissa 
Selmani et Maxime Verdier en focus. Maxime Verdier exposera un ensemble de 
dessins inédits en couleur et en noir et blanc. Né à Dieppe en 1991, il vit et travaille 
à Paris. Remarqué lors de la 64e édition du Salon de Montrouge, il a été résident 
de la Drawing Factory à Paris en 2021. Son œuvre est l’incarnation en sculptures et 
en dessins d’un panel de souvenirs, d’émotions et d’évènements. Par la confronta-
tion du réel et de l’onirisme, du vécu et du fantasmagorique, son œuvre convoque 
des univers multiples, exhumant des récits intimes. En 2023, il est l’auteur de l’af-
fiche du tournoi Roland-Garros, intitulée « Terre d’étoiles ».  

Massinissa Selmani présentera une sélection de dessins représentatifs de son uni-
vers dont certains ont été exposés cette année au Centre Pompidou à l’occasion 
du Prix Marcel Duchamp où il a été nominé. À travers son approche expérimentale 
du dessin, il joue sur la frontière du réel et de l’irréel, du comique et du tragique. 
Enfin, Valérie Mréjen montera une série d’œuvres réhaussées au feutre crées à 
partir de sa collection de cartes postales, représentatives de son parcours entre 
art, littérature et cinéma. 

Maxime Verdier, Contre vents et marées, graphite sur papier, 
2023, 32 x 24 cm © ADAGP, Courtesy de l’artiste et Galerie 
Anne-Sarah Bénichou

STAND IN10
Direction : Barbara Polla
Chêne-Bourg, Suisse

analixforever@bluewin.ch 
analixforever.com 
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Galerie Antoine 
Dupin
Artistes exposé·e·s :  Sylvain Le Corre, Olivier Masmonteil et 
Hélène Jayet 

Prix moyen des œuvres du stand : 2 500 €

Partant d’images anciennes de l’Afrique glanées dans des ou-
vrages historiques ou des fonds photographiques, Hélène 
Jayet les réinterprète sous formes de maillages de points 
d’acryliques reliés entre eux par du pastel sec, jusqu’à brouiller 
l’image d’origine, et nous obliger au recul.

Masse de points abstraite, semblable à un canevas, lorsqu’on 
en est proche, les dessins d’Hélène se révèlent sitôt que l’on 
prend quelques pas de recul, laissant apparaitre des person-
nages et des scènes de la vie quotidienne de l’Afrique colo-
niale. Ces dessins nous obligent à évoluer autour d’eux pour 
changer notre perception et, ce faisant, nous incitent à recons-
idérer notre appréhension de l’Afrique, de son histoire et de 
son patrimoine, en donnant un souffle nouveau à des person-
nages généralement photographiés sans leur consentement.

Hélène Jayet, Les Femmes du Sultan, acrylique noire sur papier, 2020, 76 x 87 cm 
© Hélène Jayet/Galerie Antoine Dupin

Archiraar Gallery

Artiste focus : Takahiro Kudo

Autres artistes exposé·e·s : Camille Leherpeur, Mélanie Berger, Claude Cattelain 
et Jonathan Rosić

Prix moyen des œuvres du stand : 2 500 €

Archiraar Gallery présente un projet autour de « Mnémosyne ». Les œuvres sélec-
tionnées invoquent des signes de notre mémoire en résonance avec notre époque.  

Takahiro Kudo, artiste en focus, utilise le document dans un processus quasi-scien-
tifique. « Untitled (278°C) » résulte d’une expérimentation célèbrant le 100e anni-
versaire de « The Fountain ». L’artiste recherche la température du changement 
d’état d’un billet de 100 euros. La série « Blinkers » s’inspire des «Mizutama-collage», 
images pornographiques japonaises. Empruntant la même manœuvre de décon-
textualisation, il emploie le passe-partout pour ses qualités restrictives. Récemment, 
Takahiro Kudo étudie l’impact du soleil sur du papier journal relatant les évènements 
de « Stonewall ».
  
Les images des dessins de Jonathan Rosic et de Camille Leherpeur sont aussi issues 
d’archives vernaculaires ou historiques. Répétant les mêmes gestes, Claude Cattelain 
et Mélanie Berger tentent d’enregistrer les traces de notre présence.

Takahiro Kudo, Sans Titre (Homo Nest Raided, Queen Bees Are 
Stinging Mad), papier journal bronzé, 2023, 58 x 43 cm 
© Archiraar / Takahiro Kudo

Direction : Antoine Dupin
Saint-Méloir-des-Ondes, France

contact@galeriedupin.com
galeriedupin.com 

STAND PR10

Direction : Alexis Rastel
Bruxelles, Belgique

info@archiraar.com
archiraar.com
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Galerie 
Ariane C-Y
Artistes focus : Camille Brès

Prix moyen des œuvres du stand : 2 500 €

Camille Brès dessine et peint ses proches, son quotidien. Ce matériel familier lui per-
met de générer de la fiction, des instantanés de mise en scène. Grande coloriste, elle 
présentera pour la foire des pastels et des gouaches, notamment sa nouvelle série 
des « Dormeurs ». Son exposition « Tout contre jour » en mai 2023 a été l’occasion de 
dévoiler son travail au pastel gras. L’artiste voit dans le pastel la possibilité de conju-
guer les caractéristiques de la gouache et de l’huile, ses deux pratiques privilégiées 
jusqu’alors. 

Camille Brès (1987) vit et travaille à Strasbourg, France. Formée à la Haute École des 
Arts du Rhin, Camille Brès appartient à cette jeune génération de peintres français 
figuratifs qui renouvelle le genre. Elle a participé à plusieurs éditions de Regionale à 
Bâle et à Strasbourg. Camille Brès participe aussi à Jeune Création en 2020 et 2021. 
En 2022, le Puzzle (Thionville) lui consacre une salle de l’exposition « Entre-Corps » où 
elle expose une quinzaine d’œuvres. Elle représente la France à Art2cure au Luxem-
bourg en 2023. Camille Brès se réfère sans cesse à l’histoire de l’art. Des thèmes 
intimes, elle tire l’essence et ouvre sur des préoccupations plus larges : le féminisme, 
l’exploration de la psyché, le changement climatique.

galerie 
arnaud Lebecq
Artistes focus : Florian Song Nguyen et Imhathai Suwatthanasilp

Prix moyen des œuvres du stand : 1 500 €

Pour sa première participation à Drawing Now, la galerie arnaud Lebecq présente les 
créations de deux artistes d’Asie du Sud-Est autour du rapport de l’homme à la nature 
et leur réflexion sur le visible et l’invisible.

Traversé par des questions d’identité et fasciné par le mysticisme et ses territoires in-
visibles, Florian Sông Nguyễn, d’origine Franco-Vietnamienne, utilise le dessin à l’encre 
comme outil exploratoire. Chacune de ses pièces est l’aboutissement d’un chemine-
ment prenant racine dans la contemplation pour se poursuivre dans les recherches 
et son imaginaire. Dans sa série « Le Poids des Yeux » et son immense méticulosité 
basée sur l’effet de loupe, il nous emmène dans le minuscule où l’être humain, réduit à 
l’échelle de l’insecte et de la plante, découvre un autre monde.

Imhathai Suwatthanasilp puise son inspiration dans la nature tropicale entourant son 
studio au nord de la Thaïlande. Les contrastes de blancs et de noirs caractérisent son 
travail au graphite et au fusain rehaussé de touches d’acrylique. Mêlés avec des lignes 
et des textures méticuleusement restituées, ils suggèrent la délicatesse et la vulnéra-
bilité de notre environnement. Des forêts mystérieuses et intrigantes où s’entremêlent 
le monde réel et celui de l’imaginaire singularisent sa série de dessins sur toile. Dans 
ses séries sur papier, elle isole des éléments de la nature avec des représentations aux 
limites de l’abstraction.

Florian Sông Nguyễn, Le Poids des Yeux #5, encre sur 
papier, 2023, 40 x 29,5 cm © Galerie arnaud Lebecq

Camille Brès, Ensablé, pastel sur papier, 2023, 66 x 54 cm © 
Camille Brès / Courtesy Galerie Ariane C-Y

Direction : Ariane Chauffert-Yvart
Paris, France

galerie@arianecy.com
arianecy.com

STAND IN8

STAND IN7
Direction : Arnaud Lebecq
Paris, France

galerie@arnaudlebecq.com 
galeriearnaudlebecq.com
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Backslash

Artiste focus : Riley Holloway

Autres artistes exposé·e·s : France Bizot, Gabriela Giroletti, Xavier Theunis et Florian 
Mermin

Prix moyen des œuvres du stand : 2 000 €

Backslash est heureuse de proposer un focus sur l’artiste américain Riley Holloway dont 
l’univers explore les thèmes de la mémoire personnelle et de l’identité. Holloway a étudié 
l’art du portrait en Italie et ses œuvres exaltent une palette riche de textures aux couleurs 
vives et chaudes. Son travail est déjà présent dans plusieurs collections de prestige, no-
tamment la Dean Collection ou encore le Dallas Museum of Art.

En regard des œuvres de Riley Holloway, quatre autres artistes viennent remettre en cause 
le medium du dessin, dans un dialogue coloré entre abstraction et figuration. Les compo-
sitions chamarrées de Xavier Theunis rejouent avec une rigueur géométrique et un hu-
mour, distancié les rapports entre l’art, l’architecture et le design. Les compositions florales 
de Florian Mermin revisitent l’art du monochrome par le prisme de l’imaginaire et du conte. 
Les dessins de France Bizot se dévoilent fréquemment sur des supports inédits et insolites, 
tels que des polaroids. Enfin, Backslash est heureuse de montrer pour la première fois sur 
un salon français l’artiste brésilienne Gabriela Giroletti à travers une série d’œuvres sur 
papier qui décodent l’expression intuitive et instinctive des gestes et mouvements de son 
corps.

Galerie Barbier

Artiste focus : Catherine Meurisse

Prix moyen des œuvres du stand : 4 000 €

Chez Catherine Meurisse, l’humour et la recherche de la beauté cohabitent dans 
un même élan artistique. Dans Le passage, recueil d’illustrations publié par les édi-
tions Barbier à l’occasion de l’exposition du même nom, elle nous invite à observer 
les œuvres d’art partout où elles se trouvent. Il y a celles que créent les artistes bien 
sûr, mais aussi celles qui apparaissent en passant, en voyage, au détour d’une rue 
; celles que créent ceux qui les contemplent, ou encore celles qui sont le fruit d’un 
hasard, d’un moment de grâce. 

Autant de situations qu’elle traduit avec une finesse tantôt contemplative, tantôt 
amusée, à travers de grandes illustrations au crayon, à l’encre de Chine, à l’aqua-
relle ou à la gouache et qui seront exposées en solo show sur le stand de la galerie 
Barbier à la Drawing Now Art Fair 2024.

Riley Holloway, Embrace, acrylique sur papier, 2023, 
13 x 8 cm © Courtesy de l’artiste et de backslash, Paris

Catherine Meurisse, Le passage, mine de plomb, aquarelle 
et gouache sur papier,  2023, 40 x 50 cm © Galerie Barbier / 
Catherine Meurisse

Direction : Delphine Guillaud et Séverine de Volkovitch
Paris, France

backslashgallery.com
info@backslashgallery.com

Direction : Jean-Baptiste Barbier
Paris, France

galeriebarbier.com  
info@galeriebarbier.com 
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Galerie Bernard 
Jordan 

Artiste focus : Marine Pagès

Autres artistes exposé·e·s : Aristide Bianchi, Louise 
Aleksiejew, Alexandre Leger, Elmar Trenkwalder, Alain 
Sicard et Ina Van Zyl 

Prix moyen des œuvres du stand : 1 500 €

Memento Mori présente deux propositions différentes de 
travaux sur papier qui se répondent, l’une et l’autre évoquant 
différents états de corps.

Un grand dessin à l’encre et au crayon de couleur dont les 
lignes droites esquissent des morceaux potentiels de sque-
lette suggèrent un personnage allongé telle une gisante. 

Ainsi qu’une série d’une vingtaine de dessins aux crayons de 
couleurs mélant dessin et écriture, suite d’anagrammes pho-
nétiques des lettres contenues dans la locution Memento 
Mori : ON M MEME ROTI -  MEME MOT NOIR - MOIRE MO-
MENT… créer des jeux de langage formels et potentiellement 
sonores.

Galerie Berthet-
Aittouarès
Artiste focus : Pierre Tal Coat

Autres artistes exposé·e·s : Marc Ferroud, Liliane Klapisch et Paul 
Iratzoquy

Prix moyen des œuvres du stand : 5 000 €

Nous avons choisi de présenter en focus Pierre Tal Coat (1905-1985), 
artiste qui est attaché à l’histoire de la galerie depuis plus de 30 ans. 
Grande figure du 20e siècle, l’œuvre de Pierre Tal Coat est conservée 
dans de nombreux musées français et internationaux. Les œuvres 
présentées à Drawing Now sont des compositions sur papiers – 
mines de plomb, fusains, aquarelles – inédites de 1960 à 1980 et pro-
viennent de la collection particulière de sa compagne. 

Paul Iratzoquy, jeune révélation, diplômé des Beaux-Arts de Paris, 
fasciné par ses Pyrénées natales, dessine à l’encre de Chine des mon-
tagnes et rochers, espaces hors limite. En contraste, Liliane Klapisch, 
née en 1933, dessine à la gouache des objets du quotidien dont la 
transparence et la fragilité évoquent l’aléatoire d’un intérieur intime.
Chez Marc Ferroud, des aquarelles précises et délicates et ses fa-
meuses aérotectures ou dessins dans l’espace désignés par le poète et critique d’art Alain Jouffroy. Nous ne pouvons pas manquer de 
rendre hommage avec quelques œuvres à Vera Molnar qui vient de nous quitter à la veille de son centenaire et de sa rétrospective au 
Centre Pompidou en 2024.

Direction : Bernard Jordan
Paris, France 

galerie@bernard-jordan.com
galeriebernardjordan.com

Marine Pagès, OR TONI M MEME, série Memento Mori., encres et crayons de couleur sur 
papier, 2023, 27,9 x 42 cm © Adagp

Direction : Odile Aittouarès
Paris, France

contact@galerie-ba.com
galerie-ba.com

Pierre Tal Coat, Sans titre, aquarelle sur papier, circa 1978, 28,5 x 36 cm © 
Bertrand Michau, ADAGP. Courtesy Galerie Berthet-Aittouarès
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Bienvenu 
Steinberg & C
Artiste focus : Peter Kim

Prix moyen des œuvres du stand : 6 000 €

Située sur la scène artistique la plus dynamique de New York, TriBeca, Bienvenu Stein-
berg & J est une galerie internationale d’art contemporain qui a ouvert ses portes à 
Chelsea en 2004. Des artistes émergents aux artistes établis, la galerie se consacre 
à la présentation d’une pratique curatoriale variée qui englobe un éventail d’expres-
sions artistiques, du conceptualisme latino-américain à l’art européen contemporain.

Un groupe de personnages austères, peut-être des moines, la tête couverte de cape 
en route pour un pèlerinage, ou bien un rocher sauvage brisant les vagues glacées 
en bulles, les paysages rocheux de Peter Kim, ressemblant étrangement à des fi-
gures humaines, ne répondent à aucune question, mais en soulèvent d’autres. En 
suivant les coups de pinceau de l’artiste, à la fois farouches et délicats, le spectateur 
se retrouve au cœur de la nature sauvage, devenant le vagabond de Caspard David 
Friedrich. Se tenant sur un précipice rocheux, perdu dans une épaisse couche de 
brouillard, face à une nature sublime et troublante qui s’étend à l’infini. Nous laissant 
modestes, les paysages de Peter Kim nous emmènent dans une éternelle contem-
plation de la vie, une réflexion sur soi et un tourbillon d’émotions.

Peter Kim, Sans titre, technique mixte sur papier, 2023, 76 x 
57,79 cm

Binome 

Artiste exposé : Laurent Millet

Prix moyen des œuvres du stand : 3 700 €

Laurent Millet associe depuis près de 25 ans sa pratique de la photographie à 
d’autres médiums comme la sculpture, l’installation in situ et le dessin. Hybrides, 
ses œuvres sont formellement hors du temps en réactivant des procédés pri-
mitifs de tirages, tels le cyanotype et la gomme bichromatée, qui brouillent la 
distinction entre photographie et dessin. Au delà des références à l’architecture 
et à la géométrie euclidienne, il interroge par ailleurs le geste de l’artiste dans le 
processus de création.

Laurent Millet, Euclide #05, dessin au crayon de couleur et mine 
de plomb, 2021, 76 x 57 cm © Laurent Millet, courtesy Galerie 
Binome

Direction : Josée Bienvenu
New York, États-Unis

josee@bsandj.com 
bsandj.com

STAND PR8Direction : Valérie Cazin
Paris, France

info@galeriebinome.com
galeriebinome.com
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By Lara Sedbon 

Artiste focus : Fabien Mérelle

Autre artiste exposé : Tudi Deligne

Prix moyen des œuvres du stand : 7 500 €

Dans le cadre de notre participation à Drawing Now, nous présenterons les travaux de 
Fabien Mérelle et Tudi Deligne. Bien que distincts dans leur approche artistique, ces deux 
artistes partagent une fascination commune pour la pratique du dessin en l’explorant à 
travers des perspectives uniques. 

Fabien Mérelle, par son dessin minutieux et précis, sur papier et sur pierre, capture l’es-
sence de moments éphémères. Ses œuvres détaillées, souvent empreintes d’ironie et 
d’humour, offrent une réflexion profonde sur la fragilité de la vie quotidienne. Sa capacité 
à transcender le banal transforme des instants ordinaires en méditations visuelles capti-
vantes. Tudi Deligne, de son côté, s’engage dans une exploration plus abstraite, mais tout 
aussi technique, en s’inspirant de chefs d’œuvres de l’histoire de l’art. Son travail évoque 
souvent une tension entre le visible et l’invisible, invitant le spectateur à contempler les 
détails et aspects les plus profonds des œuvres qu’il réinterprète. Il présentera pour la 
première fois des oeuvres en couleur.

Fabien Mérelle et Tudi Deligne partagent une approche très détaillée de leur pratique. 
Cette rigueur qui les unit permet à leurs œuvres de se compléter, créant un dialogue artis-
tique riche. Fabien Mérelle, Fragment #12, encre sur pierre de 

tuffeau, 2023, 16 x 15 x 9 cm

Galerie C 
Neuchâtel-Paris
Artiste focus : Robin Wen

Autres artistes exposé·e·s : Sabine Hertig, Nicolas Darrot, Alain Huck, Sophie 
Jodoin et Mathieu Dufois

Prix moyen des œuvres du stand : 1 500 - 15 000 €

Robin Wen explore le monde de la « Free Party » et ses moeurs, une jeunesse 
en quête de liberté. Les représentations de l’artiste, souvent macroscopiques, 
fragmentées ou même irréelles, lui viennent d’une démarche initialement docu-
mentaire. Il alimente son archive personnelle d’images qu’il capture lors de ces 
soirées de fêtes, à l’écart de la société. Usant uniquement du stylo à bille, par 
superposition de couches bleues ou encore de couleurs, il rend ces images avec 
une précision telle qu’une tension émerge entre force et sensibilité, contemplation 
et bruyance sonore. L’absence devient présence lorsque ses sujets, souvent ano-
nymes, évoquent un univers dont les codes actuels se mélangent à une certaine 
nostalgie de mouvements artistiques plus anciens. L’artiste offre ainsi une réinter-
prétation contemporaine de la peinture de genre, à la fois réaliste et imaginaire, 
qui rend compte des recherches d’un lieu hétérotopique et des revendications de 
la jeunesse actuelle.

Robin Wen, Blue Rave, stylo à bille sur papier, 2023, 18 x 24 cm 
© Robin Wen

Direction : Lara Sedbon
Paris, France

lara@bylarasedbon.com
bylarasedbon.com

Direction : Christian Egger
Neuchâtel, Suisse

info@galeriec.ch
galeriec.ch
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CAR Gallery

Artiste exposée : Julia Haumont

Prix moyen des œuvres du stand : 1 000 - 8 000 €

Julia Haumont (née en 1991) vit et travaille à Paris. Elle intègre en 2012 
les Beaux-Arts de Paris où elle se forme dans l’atelier de Jean-Michel 
Alberola ainsi qu’à la céramique auprès de Claude Dumas. Elle obtient 
son diplôme avec les félicitations du Jury en 2017. Ayant auparavant 
étudié à l’Ecole de la Chambre Syndicale de la Couture Parisienne, le 
textile occupe également une place importante dans son travail.

L’utilisation de médiums principalement issus de l’artisanat - faïence, 
textile et verre - est liée à l’histoire personnelle de l’artiste et leur tem-
poralité, lente, contraste avec la frénésie de l’époque actuelle. Les 
jeunes adolescentes, sculptées presque grandeur nature, dialoguent 
avec des compositions en textile abstraites et façonnent un nouvel 
univers, invitant le spectateur à s’y plonger. Dans ses installations hy-
brides, force et délicatesse, figuration et abstraction se conjuguent. 
Cette ambivalence se retrouve également dans les personnages en 
terre cuite, dont l’innocence contraste avec des postures parfois im-
pudiques où lascives, ainsi que dans les fragiles compositions en tex-
tile où se côtoient dessins avec gravure sur tissu, perles et lambeaux de tissus déchirés, délicatement teintés en pastel. Les gravures sur 
textile peuvent quant à elles se rapprocher de l’univers du conte, mais sans élément contextuel apparent, rendant ainsi la narration plus 
libre et complexe. Sur ces dessins, Julia Haumont ajoute des accidents : tâches, déchirures, fils, qui participent d’une certaine ambiguïté, 
oscillant entre douceur et violence. En partant de l’intime, Julia Haumont transmet des émotions universelles dans une sorte de réminis-
cence de souvenirs vécus ou fantasmés.

Julia Haumont, Sans titre (composition textile n° 7), toile à beurre teinte, tarla-
tane, fils, perles, paillettes, laine d’acier, 2023, 260 x 260 cm © Virginie Ribaut

Galerie Carolyn 
Heinz
Artiste focus : Gesa Lange

Autres artistes exposé·e·s : Gabriele Basch et Johannes Regin

Prix moyen des œuvres du stand : 1 200 - 7 000 €

La galerie Carolyn Heinz a été fondée en 2005 à Hambourg, en Allemagne. La ga-
lerie s’est d’abord concentrée sur le dessin et la peinture, mais a depuis, élargi son 
spectre à des sculptures et installations artistiques. La remise en question des mo-
des de perception et une réflexion sur les formes, les médias, les moyens et les in-
tensités d’expression sont des critères importants dans le choix des positions artis-
tiques. La présentation principale de la galerie met en avant les dessins au graphite 
et au fil de Gesa Lange, qui explore constamment le jeu entre la ligne et la surface, 
considérant cela comme une étude de la perception et du déplacement perceptif :
Comment la perception est-elle influencée par les premières impressions, les habitu-
des visuelles et les classifications rapides ? Que se passe-t-il lorsque les plans s’entre-
mêlent et ne sont pas clairement séparés ? Quel rôle jouent la lumière et les passages 
sombres dans le processus d’observation ? 

Les deux autres artistes exposés abordent chacun à leur manière des questions simi-
laires. Les découpes de Gabriele Basch initient un jeu de perception spatiale singulier 
entre matérialité et immatérialité, tandis que les dessins au pointillé de Johannes Regin 
sont le résultat d’une exploration approfondie de matériaux trouvés et de leur histoire 
intrinsèque.

Gesa Lange, Fragment s 2, fil sur papier transparent, 2023, 
35 x 25 cm © Gesa Lange

Direction : Davide Rosi Degli Esposti
Bologne, Italie

office@cardrde.com 
cardrde.com

STAND PR3

Direction : Carolyn Heinz
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ch@carolynheinz.de 
carolynheinz.de
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Galerie Catherine 
Issert
Artiste focus : Claude Viallat

Autres artistes exposé·e·s : Jean Michel Albérola, Jean Charles Blais, 
Gautier Ferrero, Yayoï Gunji, Xavier Theunis, Gérard Traquandi, 
Thomas Müller, Marine Wallon, Tatiana Wolska et Pascal Pinaud

Prix moyen des œuvres du stand : 3 000 - 15 000 €

La galerie Catherine Issert est très heureuse d’annoncer l’exposition des 
dessins de Claude Viallat, spécialement conçus pour Drawing Now Art Fair 
2024. 

La galerie s’engage aux côtés de l’artiste en lui proposant un choix éclec-
tique de papiers aux qualités et aux formats variés pour donner vie à des 
improvisations inattendues.

Claude Viallat, Sans titre, technique mixte sur papier, 2010, 70 x 71 cm, 
Courtesy de l’artiste et de la galerie Catherine Issert

Galerie Catherine 
Putman
Artiste focus : Dana Cojbuc

Autres artistes exposé·e·s : Frédéric Poincelet, Georges Rousse et Pierre Buraglio

Prix moyen des œuvres du stand : 1 000 - 3 500 €

La galerie présente en focus et pour la première fois les œuvres de Dana Cojbuc. Née 
en 1979 en Roumanie, elle est diplômée des Beaux-Arts de Bucarest et vit aujourd’hui à 
Paris. Après avoir développé un travail photographique pendant plusieurs années, elle 
effectue une singulière et sensible transition vers le dessin. À l’occasion d’une résidence 
artistique au Sunnhorland Museum en Norvège en 2019, s’est opéré le passage d’une 
approche purement photographique à une vision dessinée du paysage. À partir de ses 
propres tirages Dana Cojbuc extrapole, redéfinit les limites et réinvente le sujet par le 
dessin. La frontière entre la photographie et le travail au fusain est subtile, mystérieuse, 
elle ouvre la voie à un paysage imaginaire. 

Ce prolongement par le dessin agit comme un révélateur du caractère graphique et 
plastique du paysage réel, dans lequel elle intervient parfois au préalable à la manière 
d’un artiste du land Art. La galerie présentera des œuvres inédites de l’artiste, réalisées 
à partir d’images saisies dans les Landes, jouant de la verticalité erratique des arbres et 
de la matérialité mouvante des sols. Une sélection d’œuvres récentes de Pierre Buraglio, 
Frédéric Poincelet et de Georges Rousse accompagneront ce focus.

Dana Cojbuc, Sans titre, photographie et dessin au 
fusain et pastel sec, 2023, 74 x 56 cm © L’artiste & la 
galerie

Direction : Catherine Issert
Saint-Paul-de-Vence, France

info@galerie-issert.com
galerie-issert.com

Direction : Éléonore Chatin
Paris, France

catherineputman.com
contact@catherineputman.com 
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Close Ltd 

Artistes exposé·e·s : Jane Harris, Anna Mossman, Magnus 
Hammick et Katherine Perrins

Prix moyen des œuvres du stand : 9 000 €

Close Ltd est une galerie durable située dans le Somerset. La 
propriétaire et conservatrice, Freeny Yianni, est reconnue pour 
son approche unique des arts et a notamment dirigé la Lisson 
Gallery. 

Nous sommes fiers de présenter l’œuvre de Jane Harris (1956 – 
2022). Actuellement en exposition à MÉCA Bordeaux jusqu’au 30 
juin 2023, son œuvre est intégrée aux collections du FRAC. Jane 
Harris a vécu et exercé son art en Dordogne. Anna Mossman, 
artiste britannique résidant à Londres, inscrit le processus et la 
répétition au cœur de sa pratique artistique. Ses œuvres médita-
tives sont façonnées par la photographie, la lumière et le mouve-
ment, formant une alchimie singulière. Naviguant entre Londres 
et Somerset, Magnus Hammick occupe une place importante 
dans des collections publiques et privées. Peintre, artiste de per-
formance et fervent écologiste, il décrit son travail comme des 
«marqueurs» : «Ma routine quotidienne est marquée par la répétition ; emprunter les mêmes chemins encore et encore jusqu’à ce qu’ils 
soient gravés dans ma mémoire visuelle. Ce sont des lieux de réconfort pour moi.» Katherine Perrins réside dans le Somerset. Elle dé-
peint avec habileté des objets du quotidien et les vérités éparpillées de la vie familiale avec humour et mélancolie. Ses œuvres féministes 
témoignent d’un processus qui revient à la ligne tracée et aux disciplines artistiques classiques.

Jane Harris, Orbiteurs 6, crayon sur papier, 2015, 56 cm x 76 cm © Close Ltd

Dilecta 
 

Artiste focus : Caroline Corbasson

Autres artistes exposé·e·s : Alice Gauthier et Marco Perego

Prix moyen des œuvres du stand : 1 000 - 20 000 €

Dilecta est une maison d’édition et galerie spécialisée en art contem-
porain. L’espace galerie ouvert en 2015, accueille cinq expositions par 
an. Certaines témoignent de la diversité des projets d’artistes présents 
dans notre catalogue, d’autres ont pour but de défendre le travail d’ar-
tistes dont nous nous sentons proches. Notre attention se porte da-
vantage sur la promotion d’artistes s’exprimant à travers des œuvres 
sur papier, tels que Mircea Cantor, Nicolas Dhervillers, Alice Gauthier, 
Mathilde Lestiboudois ou Eva Medin. Nous avons à cœur de pour-
suivre notre soutien à la création graphique. 

Cette année sur Drawing Now notre focus portera sur le travail de Ca-
roline Corbasson, et ses recherches autour de la nature ambivalente 
de la connaissance et la manière dont les découvertes scientifiques 
ont renouvelé notre appréhension du monde. Le corpus présenté se 
composera de dessins au charbon et encres vinyliques sur papier, et 
se déploiera telle une cartographie des corps célestes en mouvement, 
entre infiniment petit et infiniment grand. En écho, le travail d’Alice 
Gauthier posera un regard plus ancré sur le terrestre et le travail de 
graphite de Marco Perego nous emmènera dans un univers intros-
pectif.

Caroline Corbasson, Touch (Webb), charbon sur papier en deux panneaux, 
2023, 216 x 238 cm © Courtesy de l’artiste et Dilecta

Direction : Freeny Yianni
Taunton, Royaume-Uni 

katherine@closeltd.com 
closeltd.com

Direction : Grégoire Robinne et Elsa Paradol
Paris, France

galerie@editions-dilecta.com
editions-dilecta.com 
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Double V Gallery 
Artiste focus : Camille Chastang

Autres artistes exposé·e·s : Pace Taylor et Brian de Graft

Prix moyen des œuvres du stand : 3 000 - 10 000 €

Née en 1994 à Paris, Camille Chastang donne une place fondamentale au dessin 
dans sa pratique. Il est le point de départ de ses réflexions plastiques et théoriques. 
En s’appropriant le motif floral, elle revendique son admiration pour le décoratif et ex-
plore le potentiel politique et féministe qu’ils représentent. Camille Chastang cultive 
le désir de (ré)concilier les arts décoratifs et les beaux-arts en déconstruisant la clas-
sification hégémonique des sujets et des médiums. 

Né.e en 1992 à Portland où iel réside, Pace Taylor est un.e artiste émotionnellement 
préoccupé.ée par l’intimité et les personnes avec lesquelles nous choisissons de la 
partager. Son travail est discret, queer et vulnérable. Les portraits stylisés, réalisés au 
pastel et au crayon dans ses nuances caractéristiques de couleurs chaudes et vives 
dépeignent des moments de partage. L’artiste nous invite finalement à réfléchir sur 
l’authenticité, l’identité et les relations humaines. 

B.D. Graft, né à Cologne en 1988 et basé à Amsterdam, s’est distingué par une ima-
gerie simple, universellement reconnaissable, rappelant l’innocence des dessins de 
notre enfance. Ses œuvres faussement naïves contienne pourtant de manière sous 
jacente une reflexion sur le monde naturel et l’environnement, ainsi que ses émo-
tions et ses préoccupations sur la condition humaine. La nature morte et le végétal y 
sont des motifs récurrents, qui célèbre la vie sous toutes ses formes. Camille Chastang, Petit femmage aux sœurs Dietzsch (détail), 

encre colorée sur papier, 2021, 40 x 30 cm

Drawing Room 

Artistes exposées : Nadine Fecht et Jenni Tischer

Prix moyen des œuvres du stand : 3 500 €

Nadine Fecht est une artiste conceptuelle qui travaille avec le dessin, le langage, 
le script, le son et la vidéo. L’idée de matériau est au cœur de son travail. Il s’agit 
toujours de moments de tension qui sont fixés, sans être résolus, et dont les 
pôles proviennent des domaines de l’économie sociale, de l’attribution sociale 
des rôles et de l’autonomisation de l’individu.

STAND PR9

Direction : Nicolas Veidig
Paris et Marseille, France

contact@double-v-gallery.com 
double-v-gallery.com

Nadine Fecht, Multitude (La multitude en tant que multitude), 1250 
stylos à bille sur papier, 2022, 100 x 80 cm © L’artiste et la galerie 

Direction : Alexander Sairally
Hamburg, Allemagne

contact@drawingroom-hamburg.de
drawingroom-hamburg.de
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Galerie du jour 
agnès b. 
Artiste focus : Frédéric Bruly Bouabré

Prix moyen des œuvres du stand : 2 000 €

Pour cette édition de Drawing Now, la Galerie du Jour propose un solo show autour de 
l’œuvre de Frédéric Bruly Bouabré, artiste particulièrement cher à agnès b. qu’elle présen-
ta à plusieurs reprises dans sa galerie. 

Exposé en 2022 à la galerie boutique agnès b. de New York en parallèle de sa première 
retrospective au MoMa, Bruly Bouabré est célèbre pour ses dessins petit format repré-
sentants contes et symboles de la culture bété dont il est originaire. 

Dans ce même format, il imagine différentes séries de personnages, de poèmes et d’ob-
jets qui l’entourent. Achevées ou laissées ouvertes, ces séries nous content l’histoire colo-
rée d’un artiste devenu la référence du dessin africain. 

Ainsi, ce show révélera l’écrivain, le conteur, l’inventeur, le religieux, l’ethnologue... l’artiste. 
À cette occasion, un choix de dessins exceptionnels évoquera les multiples figures qui, à 
la fois savantes et enfantines, sauront réveiller l’encyclopédie dessinée de Frédéric Bruly 
Bouabré.

Frédéric Bruly Bouabré, Briga lê n’ni ajelabah : dégrika 
kehba : le tétras se disait être maître du verbe voilà que 
le filet l’a pris., stylo à bille et crayons de couleur sur 
carton, 2003, 12 x 18 cm

Galerie DYS

Artiste focus : Annabelle Guetatra

Autres artistes exposé·e·s : Alexandra Duprez et Maldo 
Nollimerg

Prix moyen des œuvres du stand : 2 000 €

La pratique d’Annabelle Guetatra est fondamentalement liée au pa-
pier et axée pour l’essentiel autour du dessin. Elle travaille à la pein-
ture à l’huile, au pastel sec, à la gouache, en découpant et collant 
des silhouettes en papier patron qu’elle place à différents plans et 
stades de son travail, créant des théâtres pleins de jeux de dispari-
tion et d’apparition. Sa pratique de dessin est également déclinée 
en trois dimensions sur des panneaux de bois qu’elle assemble au 
moyen de charnières, créant des dessins que le spectateur peut 
manipuler, ouvrir et révéler à sa guise. Le corps féminin est central 
dans son oeuvre, tandis que les corps sont plutôt célestes ou ésoté-
riques dans le travail de Maldo Nollimerg, et déstructurés et utilisés 
comme motif presque abstrait par Alexandra Duprez.

Direction : Stéphane Lapierre
Paris, France

inquiries@agnesb.fr 
la-fab.com/la-galerie/

Annabelle Guetatra, Les zinzins, pastel sec, gouache, huile et collage sur papier, 
2023, 21 x 29,7 cm © Galerie DYS

Direction : Justine Jacquemin
Bruxelles, Belgique

info@galeriedys.com 
galeriedys.com
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Galerie Éric 
Dupont
Artiste focus : Damien Cabanes

Autres artistes exposé·e·s : Katarzyna Wisiolek, Taysir Batniji et 
Thierry Costesèque

Prix moyen des œuvres du stand : 3 500 €

Cette année nous envisageons de bâtir le stand autour du travail de 
quatre artistes : Focus sur Damien Cabanes, qui sera accompagnée de 
Katarzyna Wiesiolek, Taysir Batniji et Thierry Costesèque.

Peut-on dessiner une couleur ? Voilà bien une question qui habite 
l’œuvre de Damien Cabanes. L’artiste aime à déployer des rouleaux de 
papier face aux motifs qu’il choisit : paysages  urbains ou de montages, 
amis ou animaux, il les dessine directement avec de la couleur au bout 
de ses pinceaux. En plus de son impact direct sur le système nerveux, 
la couleur possède un potentiel expressif puissant, un pouvoir spatial et 
sensoriel très fort que le dessin de Cabanes exalte pour lui conférer sa 
pleine capacité émotionnelle, la couleur n’est pas ici dissociable des autres éléments que sont la composition, le dessin, l’organisation, 
les rythmes, les intensités de valeurs, etc. La lumière qui inonde ses paysages nous les font apparaître animés, il sait faire vibrer ses 
éléments de telle sorte que l’on perçoit combien les enfants s’adonnent avec passion à leurs jeux, que le chien assis-là ne semble l’être 
que pour quelques secondes. Un œil averti sent ce qui tient là, il sent bien que Cabanes parvient, avec une sincérité absolue, à déposer 
dans ses œuvres ce que son âme contient de plus profond, il y place toute son humanité augmentée de celle qu’il contemple pour nous 
l’abandonne ensuite sur ses feuilles

 

Galerie Éric 
Mouchet
Artiste focus : Noémie Sauve

Autres artistes exposé·e·s : Samuel Trenquier et Christine Crozat

Prix moyen des œuvres du stand : 3 000 €

Dessiner les contours flous d’une identité insulaire, c’est ce que le stand de la Galerie 
Eric Mouchet tente de faire avec son stand pour l’édition 2024 du Salon Drawing 
Now. Avec le travail de Noémie Sauve qui, au retour de sa résidence sur l’île de 
Vulcano dans l’archipel éolien, c’est la structure même d’une île qui se dessine. Qu’il 
s’agisse de sa géologie de son mouvement, ou de sa création avec des techniques 
comme l’électrolyse, la bioluminescence c’est la structure physique de l’île qui se 
dessine. 

Différemment, avec le travail de Samuel Trenquier, c’est plutôt l’identité culturelle de 
l’île. À la gouache et sur du papier a cigarette c’est l’idée même de la Robinsonade 
qui se dessine depuis le continent, une vision colorée et foisonnante, de l’identité 
insulaire.

Noémie Sauve, Ce geste d’explosion, il n’y a rien d’autre, élec-
trolyse de cuivre, laque d’argent, oxydations et pastel sec sur 
papier moulin du Gué, 2023, 121 x 80cm © Claire Curt

Direction : Léo Marin et Valérie Bazin
Paris, France

galerie@ericmouchet.com
ericmouchet.com 

Direction : Éric Dupont
Paris, France

info@eric-dupont.com 
eric-dupont.com

Damien Cabanes, Chien de face, gouache sur papier, 2015, 114 x 190 cm © 
Courtesy Galerie Eric Dupont
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Espace à 
Vendre 
Artiste focus : Maxime Duveau

Autres artistes exposé·e·s : Eglé Vismanté, Jean-Luc Verna et Jean-Philippe Roubaud

Prix moyen des œuvres du stand : 2 500 €

Maxime Duveau proposera une immersion totale dans sa 
pratique du dessin et dans toutes les formes qu’elle a pu 
prendre depuis son dernier passage à Drawing Now en 2017. 
Le dessin sera foulé, manipulé, encadré. Patchwork d’images 
souvenirs fragmentées de son quotidien, ses compositions 
nous feront voyager de Los Angeles à Conflans-Sainte-Ho-
norine, sa ville d’enfance. De Thouars, où se sont rencontrés 
ses parents aux Cévennes où il a récemment randonné avec 
ses amis. 

Papier-peint, images imprimées, livre-objet, sérigraphie, 
crayon, mots et peinture seront joyeusement réunis dans 
une installation in-situ pensée pour l’occasion et assurément 
expérimentale. Sous fond de carte routière, Maxime Duveau 
nous invitera dans un voyage plus intime que jamais.

Galerie Eva 
Vautier
Artiste focus : Gérald Panighi

Autres artistes exposé·e·s : Jeanne Susplugas, Natacha Lesueur et 
Yosef Joseph Yaakov Dadoune

Prix moyen des œuvres du stand : 3 000 €

Un choix curatorial faisant la part belle à des artistes d’une même géné-
ration que la galerie suit pour certains depuis de nombreuses années : 
Gérald Panighi, prince des faits divers, régale les yeux de ses aphorismes 
cyniques, nébuleuse de pensées torturées. 

Inspirée par les muses en feu, les icônes mélancoliques et rebelles, Na-
tacha Lesueur présente depuis plus de vingt ans un travail indispensable 
pour la photographie contemporaine qu’elle mêle à la pratique du dessin, 
en jouant sur le mélange des genres et des techniques. 

Joseph Dadoune, qui vient de sortir une monographie, donne à voir son 
univers labyrinthique fait de poésie visuelle et de références à l’histoire 
de l’art. 

Jeanne Susplugas, enfin, présente un carnet à dessin, évocation de son 
univers à la fois ludique et torturé.

Gerald Panighi, Toute ma vie je traverse une période assez bizarre, peinture 
à l’huile, mine de plomb et huile de lin sur papier, signé et daté au dos, 
2000, 100 x 100 cm

Direction : Eva Vautier
Nice, France

galerie@eva-vautier.com 
eva-vautier.com

Direction : Bertrand Baraudou
Nice, France

contact@espace-avendre.com
espace-avendre.com
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Maxime Duveau, Tarantinono, impression numérique et crayon sur papier, 2023, 150 x 
264 cm © Maxime Duveau
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Galerie F 

Artiste exposée : Stéphanie Mansy

Prix moyen des œuvres du stand : 1 500 €

En Espagne, elle se lance ainsi dans une recherche qui vise à retracer la vie naissante du pa-
pier en Europe ; s’intéressant à la fois à son histoire et à ce que nous disent, aujourd’hui, les 
reliques et fossiles de sa production et de sa conservation. Le sujet des œuvres altérées est 
abordé de façon singulière, dépassant le cadre purement scientifique des problématiques de 
conservation et de restauration. L’artiste s’intéresse au support vivant, sa peau, son ADN, aux 
empreintes de temps et à ses mémoires profondes.

Dans cette quête éminemment documentaire et archéologique, elle cherche à se laisser sur-
prendre. État de conservation, gestes de restauration, images fragiles qui persistent l’amènent 
à porter son regard dans cet espace interstice, entre manifestation du passé et énergie du 
présent. Son processus créatif s’appuie sur un premier corpus recueilli à l’Académie royale des 
Beaux-Arts de San Fernando, au musée du Prado et à la Casa de Velázquez, aux frontières de 
la recherche et de la création.

Parallèlement, Stéphanie Mansy réalise de nombreuses œuvres itinérantes conçues comme 
un véritable laboratoire en mouvement, qu’elle collecte dans ses carnets, éditions, gravures 
sur la fragilité des corps, le corps social et les mémoires enfouies.

Ferda Art 
Platform

Artiste focus : İnci Furni

Prix moyen des œuvres du stand : 4 000 €

En continuant sa série de Still Life (nature morte) avec 
de l’acrylique, de la gouache, de l’aquarelle et de l’aéro-
graphe sur papier, İnci Furni réinterprète de manière lu-
dique le sujet traditionnel de la nature morte dans l’his-
toire de la peinture. 

Depuis 2014, dans ses expositions intitulées VOL., İnci 
Furni reconsidère et réinterprète les thèmes princi-
paux de la peinture à travers des éphémères, des ob-
jets trouvés, des motifs performatifs et des installations 
spécifiques au site. Il y a de nombreuses discussions 
possibles en matière de peinture et de motif : superfi-
ciel contre profond, abstraction contre représentation, 
épique contre décontracté, geste vertical contre geste 
horizontal…

Les œuvres d’İnci Furni peuvent utiliser tous ces contrastes sur la même surface. Elle joue avec eux, les plie. En abordant conceptuelle-
ment l’idée et l’acte de la peinture, elle transforme la nature morte d’images et de couleurs composées à la surface en une installation 
qui se déploie dans l’espace.

İnci Furni, Still Life (Jeu) séries, technique mixte sur papier, 2022, 70 x 50 cm (chacun)

Stéphanie Mansy, Rémanence numéro 2, pastels 
et crayons, 2023, 200 x 100 cm © Mansy 
Stéphanie

Direction : Estelle Francès
Senlis, France

be@galeriefrancoise.com
galeriefrancoise.com

Direction : Cihan Yildiz et Ferda Dedeoğlu
Şişli, Turquie

cihan@ferdaartplatform.com 
ferdaartplatform.com
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Gaep

Artistes exposé·e·s : Raluca Popa et Razvan Anton

Prix moyen des œuvres du stand : 7 500 €

Le stand de Gaep présente des œuvres de Răzvan Anton et Raluca Popa, deux ar-
tistes qui combinent l’immédiateté et la franchise de la ligne tracée avec la tempo-
ralité ancrée dans des processus de production artistique lents ou à forte intensité 
de main-d’œuvre. La présentation comprend une sélection d’héliographies d’Anton, 
ainsi que des dessins découpés et tissés de Popa et son coffret qui repousse les 
limites, Œuvres (échelle 1:2).

Anton a récemment développé un ensemble d’œuvres inspirées d’une collection de 
30 000 images prises par des photojournalistes de deux journaux de Cluj, en Rou-
manie, entre 1960 et 1990. L’artiste utilise les images existantes comme modèle afin 
de fouiller un sens caché à leur surface grâce à une technique héliographique. Il 
commence par gribouiller des feuilles de papier avec un stylo à bille bleu, puis y 
place un écran transparent avec une photo d’archives et les expose au soleil pendant 
des semaines.

L’un des points forts de la pratique de Popa est son utilisation des archives person-
nelles comme tremplin pour des recherches sur les processus d’apprentissage et 
l’action. Son œuvre sur papier la plus ambitieuse à ce jour – Œuvres (échelle 1:2) – est 
un coffret de livres au format de poche dans lequel l’artiste a reproduit 197 de ses 
propres papiers scolaires à la moitié de leur taille originale, avec une écriture manus-
crite laborieusement pantographiée.

Raluca Popa, Oeuvres (échelle 1:2), doubles, mine de plomb 
sur papier, manuscrits avec pantographe et reliés en un 
ensemble de 13 livres, étui, 2022, étui : 15,5 x 11 x 12,8 cm, 
livres : dimensions variables © Raluca Popa

Galerie Georges-
Philippe et Nathalie 
Vallois
Artiste focus : Emanuel Proweller

Prix moyen des œuvres du stand : 4 000 - 20 000 €

Pour cette 17e édition de Drawing Now, la Galerie présente pour la première 
fois un ensemble inédit d’œuvres sur papier d’Emanuel Proweller (1918-1981). 
Né à Lwow (Pologne) dans une famille juive, rescapé de la Shoah, Proweller ar-
rive à Paris en 1948 sans papiers mais avec une envie : devenir peintre. 

Il dessine quotidiennement, au stylo, au feutre, au crayon de couleur, à l’huile, 
ou encore à l’encre ; sur n’importe quel support lui passant sous la main. Il tient 
comme un journal intime, allant du dessin préparatoire à la création pure ;
il y explore les préoccupations que l’on retrouve dans ses peintures, de l’abs-
traction géométrique à ses recherches autour de la figure, de la couleur, du 
quotidien, de la vie douce, simple et pleine de tendresse.

Emanuel Proweller, Faites l’amour pas la guerre, huile sur papier 
canson, 1968, 65 x 50 cm © Courtesy Galerie GP & N Vallois, 

STAND PR2Direction : Andrei Breahna
Bucarest, Roumanie

contact@gaepgallery.com
gaepgallery.com 

Direction : Georges-Philippe Vallois, Nathalie 
Valois et Marianne Le Métayer
Paris, France

info@galerie-vallois.com 
galerie-vallois.com 
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Invisible 
galerie 
Artiste focus : Olivier Gruber

Prix moyen des œuvres du stand : 700 €

Au cours de ses 13 années d’existence, Invisible galerie a soutenu à Marseille le tra-
vail d’artistes singuliers ayant une grande liberté de supports et médias. 

C’est dans la continuité de sa mission que la galerie présente en solo à Drawing 
Now Art Fair les dessins au stylo bille d’Olivier Gruber, artiste prolixe qui décrit un 
nouveau monde. Pour y pénétrer il faut se laisser guider par un graphisme savant 
et un imaginaire fertile. Sa démarche n’autorise qu’une contrainte, celle de la feuille 
de papier Canson en format A3, comme une sorte d’élément de base permettant 
d’arpenter ses territoires avec un paquetage léger. Dessiner partout et tout le temps 
pour croquer sur le vif une canopée habitée d’oiseaux et de singes, des paresseux 
alanguis, des fleurs altières. Et dans ses relevés de faune et de flore, faire cohabiter 
ses dessins et établir une éthologie dont la fantaisie sans borne est le fil conducteur. 
Les relevés d’Olivier Gruber dépassent la simple description, ils sont la porte de pas-
sage dans son monde, sensuel, aux couleurs chatoyantes et subtiles, au graphisme 
affiné du graveur. Dans ce voyage tout est une invitation à l’étonnement joyeux, à 
l’émotion forte et au plaisir de la découverte. 

Olivier Gruber, Paresseux & Langui, stylo bille sur papier 
Canson 200g, 2023, 78 x 44 cm

Hopstreet 
Gallery
Artiste focus : Fabrice Souvereyns

Autres artistes exposé·e·s : Dominique de Beir et 
Johan de Wilde

Prix moyen des œuvres du stand : 2 800 €

Souvereyns (1995) joue avec des motifs végétaux issus 
de paysages qui ne se sont jamais complètement dérou-
lés dans la réalité, son propre environnement, mais aussi 
des tableaux existants jouent un rôle important. Ainsi, 
après une recherche de formes, de nouvelles scènes et 
de nouveaux décors apparaissent, presque fidèlement 
dessinés dans une atmosphère bruyante. 

Fabrice dessine au crayon et selon des motifs de lignes 
abstraites ou de segments de lignes. A l’intérieur de 
champs distincts, un rythme s’installe, un mouvement 
émerge ou un relief se dessine. Il faut un certain temps 
avant que les éléments figuratifs des dessins n’apparaissent. Parfois, l’artiste décide d’effacer complètement un dessin. Ce faisant, il 
dépouille le dessin de son image. Une fois l’image effacée, on se rend compte à quel point le dessin au crayon était fusionné avec son 
support papier, le crayon et le papier étaient unis.

Direction : Pascaline Zicavo
Marseille, France

invisible.galerie7@gmail.com 
instagram.com/invisiblegalerie/

STAND IN6

Fabrice Souvereyns, Sans titre, crayon, gomme et collage sur papier, 2021, 26,1 x 44,5 cm © 
Fabrice Souvereyns

Direction : Marie-Paule Grusenmeyer
Bruxelles, Belgique 

hop@hopstreet.be 
hopstreet.be
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Irène Laub 

Artiste focus : Tatiana Wolska

Autres artistes exposé·e·s : Guillermo Mora, Stijn Cole et François Réau

Prix moyen des œuvres du stand : 4 000 €

La pratique pluridisciplinaire de Tatiana Wolska se caractérise par la croissance 
organique et la prolifération des formes. Ses dessins et sculptures, intime-
ment liés dans un dialogue constant, témoignent d’une recherche sur la si-
nuosité des courbes, l’émergence d’éléments organiques et l’hybridation des 
objets. Bouteilles en plastique, clous abandonnés ou bois recyclé deviennent 
les fondements de mécanismes de propagation et d’amplification. Ses dessins 
évoquent toujours le vivant de manière plurielle (à la fois plantes, muscles, 
organes, cheveux, ou micro-organismes) et placent la question du corps au 
centre de ses préoccupations. Par des moyens simples et des gestes évoca-
teurs, Tatiana Wolska réinterprète la notion du réel à la limite de l’abstraction, 
flirtant avec l’invisible et l’intime.

Iragui 

Artiste focus : Nikita Alexeev

Autres artistes exposé·e·s : Viktor Pivovarov et Rodion Kitaev

Prix moyen des œuvres du stand : 2 000 €

Dans le stand de la galerie Iragui, l’accent sera mis sur Nikita Alexeev (1953-
2021), un des plus brillants représentants du mouvement conceptualiste 
moscovite. Dans ses séries « Pierres à …» et « Tie Iconostasis » il souligne, 
sous une forme poétique et ironique, l’écart entre le signifié et le signifiant, 
entre l’idée et la parole.

Nikita Alexeev : « Dans une pierre ramassée au bord de la mer, qu’est-ce qui 
est le plus important pour vous (tout en sachant que le temps qu’il faisait 
et votre état d’esprit au moment où vous avez trouvé la pierre peuvent être 
décisifs) : est-ce sa forme et sa couleur (qui va changer quand la pierre aura 
séché), ou la manière dont vous pouvez l’utiliser ? La faire bouillir dans une 
casserole, s’en servir pour briser le carreau de quelqu’un, la rejeter dans la 
mer ? […] Chacun aura sa propre réponse. Et je trouve que c’est très bien ». 

Les autres artistes sur le stand seront Viktor Pivovarov, qui fut à la source du 
сonceptualisme moscovite, avec ses illustrations pour un livre samizdat des 
années 1970, et Rodion Kitaev, un artiste de la jeune génération qui présen-
tera ses images graphiques aux motifs surréalistes.

Direction : Ekatherina Iragui
Moscou, Russie

contact@iragui.com
iragui.com

Direction : Irène Laub et Amélie Bataille
Bruxelles, Belgique

info@irenelaubgallery.com
irenelaubgallery.com
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Tatiana Wolska, Sans titre, crayon sur papier, 2023, 21 × 29,7 cm © 
l’artiste et la galerie

Nikita Alexeev, Pierre à accepter la vérité, encre de Chine et aquarelle 
sur papier, 2016, 32 x 24 cm
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Galerie Isabelle 
Gounod
Artiste focus : Lenny Rébéré

Prix moyen des œuvres du stand : 4 000 €

Il semble qu’aujourd’hui les choses n’existent que si elles sont photographiées, fil-
mées. La joie d’une soirée entre amis ne suffit pas, il faut en capturer l’image, la 
partager, retoucher, performer, se mettre en scène. Si bien que le témoignage que 
nous archivons nous est devenu plus cher et plus réel que l’événement lui-même. Et 
que partout, le double règne. 
Collectionneur d’images, Lenny Rébéré sonde des espaces visuels du quotidien, afin 
de mettre en scène ce rapport ambigu aux mondes virtuels et aux images qu’ils 
engendrent, ainsi que la manière dont celles-ci modifient notre rapport à la réalité. 
Que ce soit par le dessin au fusain, au crayon de couleur sur papier, ou bien à l’encre 
sur verres sablés et encrés, les oeuvres réalisées pour l’occasion se construisent à 
la manière d’une bande passante d’images aux multiples origines, sélectionnées, 
replacées puis relues pour leurs capacités à se contaminer et à dialoguer entre elles 
grâce au dessin, dans les détails formels mais aussi contextuels inhérents à chaque 
image. Diapositives anonymes altérées, captations de caméras de surveillance, vi-
suels publicitaires, photographies trouvées ou personnelles réalisées par l’artiste... 
Autant de sources devenues matériau d’oeuvres qui se déclinent comme des scènes 
diurnes d’une vie collective quotidienne et rituelle où la notion du temps est relative, 
tantôt absente tantôt accélérée, avec des habitants discrets - dont ceux de l’indiffé-
rence et du renoncement social. Une série inédite de dessins de Lenny Rébéré sera 
proposée à l’édition 2024 de Drawing Now, composée de dessins au fusain et crayon 
sur papier, ainsi que des pièces en verre sablé et encré.

Kobayashi 
Gallery 
Artiste focus : Izumi Akiyama

Prix moyen des œuvres du stand : 3 000 €

Nous organiserons une exposition personnelle d’Izumi Akiyama sur le stand de 
la galerie Kobayashi. Les natures mortes au crayon d’Izumi Akiyama cherchent à 
harmoniser comme des sons différents qui se combinent, évitant une représenta-
tion linéaire malgré l’utilisation d’un outil de dessin linéaire. En fusionnant le sujet 
et l’arrière-plan, elles dépeignent la profondeur de l’espace et la présence des 
objets. Son expression unique, ancrée dans l’interaction avec le crayon, met en 
valeur la sensation d’existence et de mystère sans figer la forme. Akiyama accorde 
une importance égale à l’arrière-plan, offrant une intégrité à l’œuvre et la guidant 
vers l’abstraction depuis la concrétude. La lumière, également primordiale dans 
ses œuvres, crée un monde irréel qui s’étend non seulement sur le sujet mais sur 
tout l’arrière-plan, exprimant la sacrée et la métaphysique. À travers ces œuvres, 
les sensibilités des spectateurs s’éveillent à de nouvelles découvertes.

Izumi Akiyama, Nature Morte I, crayon sur papier, 2022, 90,9 x 
60,6 cm

STAND IN5
Direction : Masatoshi Kobayashi
Tokyo, Japon
 
info@kobayashi-g.co.jp 
kobayashi-g.co.jp

Direction : Isabelle Gounod
Paris, France

contact@galerie-gounod.fr
galerie-gounod.com

Lenny Rébéré, Sans titre, crayon sur papier, 2023, 47 x 33 cm
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Labs gallery 
 

Artiste focus : Greta Schödl

Prix moyen des œuvres du stand : 8 000 €

La grande maîtresse Greta Schödl (Hollabrunn, 1929) met 
au centre de sa pratique certains thèmes tels l’espace et le 
temps qui crée une harmonie faite d’un silence naturel en 
termes de composition et signification. Ici, la répétition des 
signes est fondamentale dans la dimension illisible, ryth-
mique et, d’une certaine manière, musicale.

Sa recherche peut être approchée au courant verbo-visuel. 
Greta, avec son écriture faite d’encre, compose des dessins 
mentaux très délicats qui amènent le spectateur dans son 
imaginaire calligraphique. Active depuis les années 1960s, 
elle a participé à la trente-huitième édition de la Biennale di 
Venezia en 1978 et à la biennale de São Paulo Biennale du 
Brasil en 1981.

Ses œuvres se trouvent dans des collections nationaux et internationaux, ainsi que dans des musées, comme la Galleria Nazionale d’Arte 
Moderna e Contemporanea à Rome, MART à Rovereto, MAGA à Varese et le National Museum of Women in the Arts à Washington (USA).

Galerie La Ferronnerie /
Brigitte Négrier
Artiste focus : Anaïs Lelièvre

Autres artistes exposé·e·s : Fabrice Cazenave, Gabriel Folli et Emmy Bergsma

Prix moyen des œuvres du stand : 1 200 €

Anaïs Lelièvre poursuit son travail graphique hors cadre en privilégiant des sup-
ports autres que le papier, et présente un ensemble de dessins sculptés. Ses 
recherches en géologie l’ont menée à expérimenter des techniques consistant 
à dessiner dans et avec la céramique. Les gestes, outils et matières graphiques 
(creusement à la pointe sèche, impression de caractères typographiques, dilu-
tion d’encre, feuillets stratifiés...) rencontrent la terre, à la fois inscrite et réactive, 
à l’image des territoires variés qu’elle explore au gré des résidences. « Pétrie des 
propos de Leroi-Gourhan sur la gestualité de l’écriture, Anaïs Lelièvre s’invente 
une « écriture de la catastrophe » : l’encre de Chine qui ruisselle ; le geste, ré-
pété, libéré, violent du stylet qui vient percuter l’argile en profondeur, là où le 
papier ne le permet pas »... (Stéphanie Le Follic-Hadida) 
 
Elle a bénéficié de nombreuses expositions en France et à l’étranger : Frac Paca 
à Marseille, Musée du dessin et de l’estampe originale de Gravelines sur invi-
tation du Frac Picardie, Chapelle de la Visitation de Thonon-les-Bains (commis-
saire Philippe Piguet), La Junqueira à Lisbonne, Bienalsur à Riyadh et Jeddah... 
Ses œuvres sont présentes dans des collections publiques (Frac Picardie, Mu-
sée MASC des Sables d’Olonne, Musée Jenisch à Vevey...) et privées. Anaïs Lelièvre, série Coquilles (mur), grès, émail, 2023, 30 x 22 x 3 

cm © Anaïs Lelièvre

Greta Schödl, Sans titre (de la série Vibrations), encre de Chine sur papier, 1975-80, 85 x 
114 cm

Direction : Alessandro Luppi
Bologne, Italie

info@labsgallery.it
labsgallery.it
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Les Douches 
la Galerie  
Artiste focus : Roger Ballen

Prix moyen des œuvres du stand : 2 500 - 10 000 €

Après cinq décennies de photographie, où les dessins muraux se sont instaurés 
comme des éléments caractéristiques de son esthétique dite « ballenesque », 
Roger Ballen s’est mis à intégrer des dessins directement dans ses polaroids. 

Il réalise pour la première fois des images qui associent physiquement dessin 
et photographie. Cet ajout de dessins transcende le support même de la pho-
tographie. Au lieu d’apposer de la photo sur un dessin, il a voulu que cette série 
ait la spécificité d’amener le dessin dans la photographie, s’inscrivant ainsi dans 
une technique résolument mixte. Plutôt que de proposer des images du réel, il 
façonne une nouvelle version du dessin qui repousse les limites de la réalité. Le 
résultat de cette approche n’est ni un dessin, ni une photographie, mais bien les 
deux.

Galerie Lelong
& Co. 
Artiste focus : Pierre Alechinsky

Autres artistes exposé·e·s : Christine Safa, Ernest Pignon-
Ernest, David Nash, Marion Verboom et Marc Desgrandchamps

Prix moyen des œuvres du stand : 10 000 €

Si Pierre Alechinsky aime depuis longtemps dessiner sur de vieux 
papiers (factures, correspondances, feuilles comptables...) trou-
vés ici ou là, il lui arrive aussi de travailler sur ses propres pape-
rasses, essentiellement ses « Emploi du temps » mensuels, qu’il 
punaise au mur de son bureau pour y inscrire les rendez-vous, 
les tâches à effectuer...

Ces derniers mois, il a fait tirer en rouge, au centre d’un lot d’em-
ploi du temps, un cuivre gravé jamais édité. Ensuite, il a dessiné 
autour de la gravure, à l’encre et au lavis. Centre et pourtour, une 
constante dans l’œuvre de l’artiste. Cette suite s’intitule « Au jour 
le jour » et sera montrée pour la première fois à Drawing Now.

Roger Ballen, Polaroid, dessin aux marqueurs Winsor et 
Newton et stylos Mitsubishi Posca sur Polaroid/Fuji Instax Film, 
2023, 8,5 x 7,2 cm, Courtesy Les Douches la Galerie, Paris © 
Roger Ballen

Pierre Alechinsky, Au jour le jour, encre de chine, crayon et eau forte sur velin, 2023, 
50 x 66 cm © Pierre Alechinsky / Courtesy Galerie Lelong & Co

Direction : Françoise Morin
Paris, France

contact@lesdoucheslagalerie.com 
lesdoucheslagalerie.com

Direction : Jean Fremon et Patrice Cotensin
Paris, France

info@galerie-lelong.com
galerie-lelong.com
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Lullin + Ferrari

Artiste focus : Anne-Lise Coste

Prix moyen des œuvres du stand : 3 000 €

Pour l’artiste française Anne-Lise Coste (1973 à Marignane près de Marseille), il 
n’est pas question de planifier une exposition à l’avance. Son processus de travail 
est toujours immédiat et dépend de sa façon d’être. Le centre de sa pratique est 
de montrer son état intérieur, ses émotions et sentiments actuels sans filtre. 

Pour notre stand à Drawing Now, elle créera de nouvelles séries de dessins aé-
rographe et au pastel en les combinant avec des œuvres antérieures. Récem-
ment, son travail a été acheté par le FRAC Île de France. La Fondation Solomon 
à Annecy soutient son travail et a organisé une exposition de ses œuvres en 
2019. L’année même, le Crac de Sète a présenté son œuvre dans une exposition 
brillante comprenant une grande peinture murale à l’aréograph et une exposi-
tion de ses œuvres peintes. Le dessin, qu’il soit réalisé à l’aréographe, au pastel 
ou au crayon, est la base de son art. Son approche du monde est poétique et 
distinctive et se concentre souvent avec des mots sur les inconvénients et les 
inégalités politiques.

LMNO 

Artiste focus : Detanico/Lain

Autres artistes exposé·e·s : Adrien Lucca, Simona Denicolai & 
Ivo Provoost et François Génot

Prix moyen des œuvres du stand : 4 000 €

Depuis 2016, Natacha Mottart, Christophe Veys et Olivier Legrain 
élaborent un programme axé sur les artistes nationaux et inter-
nationaux dont les œuvres témoignent des préoccupations d’un 
monde en devenir. L’accent est mis sur la  promotion d’un dialogue 
entre les différents domaines de connaissance tels que la science, 
l’histoire, la littérature et la politique. Il s’agit également d’une ga-
lerie où de jeunes artistes se retrouvent à expérimenter leur dé-
veloppement esthétique en rapport avec les questions environne-
mentales et sociétales.

Dans cette série d’oeuvres sur papier intitulée « Clouds », Angela Detanico et Rafael Lain abordent des questions liées au paysage, qu’il 
soit culturel ou naturel. Les oeuvres proposées jouent de la perception entre mot et image, offrant une double lecture entre forme et 
sens. Née d’une commande publique pour la Tour du Fanal au MUCEM de Marseille, cette série, bien que moins monumentale reste tout 
aussi signifiante. Comme une trame équivalente à la tessiture dans le son, ces oeuvres sur papier à fond bleu dévoilent une myriade de 
lettres blanches formant un nuage et, de manière paradoxallement moins immédiate, un mot. 

Detanico/Lain, Persévérance, tirage jet encre pigmentaire sur papier Kozo épais 
blanc 110g, 2022, 66,4 x 101,2 cm 

Anne-Lise Coste, Sans titre (Morandi), aérographe sur papier, 
2015, 76 x 46 cm © Anne-Lise Coste /  Lullin + Ferrari, Zurich

Direction : Natacha Mottart 
Bruxelles, Belgique

info@lmno.be
lmno.be

Direction : Corrado Ferrari et Etienne Lullin
Zurich, Suisse

info@lullinferrari.com
lullinferrari.com
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Galerie 
Martel 
Artiste focus : Yann Kebbi

Autres artistes exposé·e·s : Art Spiegelman, Emil 
Ferris, Giacomo Nanni, Alex Barbier, José Muñoz, 
Gabriella Giandelli et Pablo Auladell

Prix moyen des œuvres du stand : 4 000 €

Nous sommes ravis de vous présenter la série cap-
tivante intitulée « Chapelle » de l’artiste Yann Kebbi à 
Drawing Now 2024. Le dessin y joue un rôle central en 
tant que sujet et moyen d’expression. Yann Kebbi ex-
plore des espaces factices où divers travaux artistiques 
prennent vie, tels que des dessins, des gravures, des 
monotypes et des photographies. Le titre de la série, « 
Chapelle », évoque un lieu calme et protégé, dépourvu 
de spectateurs, créant une atmosphère presque méditative. Le dessin agit comme un liant, élargissant le langage visuel de l’artiste. Yann 
Kebbi perçoit le dessin comme un médium humble en raison de sa légèreté, de son immédiateté et souvent de son format modeste. Il y 
a un jeu délibéré d’échelle et de paradoxe lorsqu’il présente ses travaux dans des espaces aux proportions muséales.

Né à Paris en 1987, Yann Kebbi, artiste de la nouvelle scène française, a étudié à l’école Estienne et aux Arts Décoratifs de Paris. Il partage 
son talent à travers des publications dans des revues de renoms. Ses expositions internationales, notamment à la Triennale de Milan 
en 2021, attestent de son rayonnement à l’échelle internationale. En 2022, Yann Kebbi signe le Las Vegas Travel Book aux éditions Louis 
Vuitton.

Galerie Maïa 
Muller
Artiste focus : Myriam Mihindou

Autres artistes exposé·e·s : Célia Muller, Jean-Michel Alberola et François Boisrond

Prix moyen des œuvres du stand : 5 500 €

Nous souhaitons présenter en focus pour cette édition de Drawing Now les nouvelles 
œuvres de Myriam Mihindou de la série Le Patron. L’artiste utilise des papiers trempés 
dans du thé au citron ou des infusions d’hibiscus, les mots y sont inscrits ou sculptés 
par des fils de cuivre. Elle évoque principalement un univers liquide. Flux, coulures, 
courants et dispersions : une véritable mécanique des fluides qui concerne aussi bien la 
géophysique que le corps humain.

Myriam Mihindou présentera une exposition personnelle au Musée du Quai Branly en 
février 2024 et au Palais de Tokyo en octobre 2024.

Nous présenterons également pour cette édition une jeune artiste dont le medium 
principal est le dessin, Célia Muller, les œuvres sur papier emblématiques de Jean-Michel 
Alberola ainsi que celles de François Boisrond.

Myriam Mihindou, Geôdaisia, technique mixte sur 
papier, 2022, 96 x 61,5 cm © courtesy de l’artiste et de 
la galerie

Direction : Maïa Muller
Paris, France

contact@maiamuller.com
maiamuller.com

STAND C5

STAND B6

Yann Kebbi, Chapelle VIII, crayon sur papier, collage (pastel à l’huile, encre sur plastique, tirage 
argentique numérique), 2023, 70 x 40 cm, © Yann Kebbi, courtesy Galerie Martel

Direction : Rina Zavagli
Paris, France

contact@galeriemartel.fr
galeriemartel.com 
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Galerie 
Maubert 
Artiste focus : José Loureiro

Autres artistes exposé·e·s : Nathalie Talec et Micha Laury

Prix moyen des œuvres du stand : 5 000 €

La galerie Maubert propose un parcours autour du regard, du point de vue, du 
déplacement. 

Chez José Loureiro, artiste portugais, les formes abstraites se mettent en mouve-
ment, deviennent insectes, yeux démesurés qui nous scrutent. 

L’œuvre de Nathalie Talec s’articule autour du froid et des grandes explorations 
polaires, à travers la figure de l’enfant candide et curieux, ainsi que du héros. Ses 
dessins convoquent l’histoire et les sciences, mais aussi des performances plus 
récentes que l’artiste a réalisées. 

Chez Micha Laury, l’examen des frontières entre le physique et le psychique per-
met de penser notre rapport de force au monde. Des dessins préparatoires de 
performances, vidéos et installations seront notamment présentés.

Galerie Martin 
Kudlek
Artiste focus : Christos Venetis

Autres artistes exposé·e·s : Katrin Bermermann, Kubra 
Khademi, Franz Burkhardt et Oskar Holweck

Prix moyen des œuvres du stand : 1 800 - 18 000 €

La Galerie Martin Kudlek mettra l’accent sur l’artiste grec 
Christos Venetis dans le cadre de l’exposition « Drawing Now 
» 2024. Venetis a été nominé pour le « Prix de dessin de la 
Fondation d’art contemporain Daniel et Florence Guerlain 
2024 » pour ses dessins au crayon magistraux. 

En dialogue avec Venetis, la galerie présentera d’autres 
œuvres figuratives de Franz Burkhardt, Gideon Kiefer et Si-
mon Schubert - et, en contraste, des œuvres abstraites de 
Katrin Bremermann et Oskar Holweck.

STAND A9

STAND C18

Direction : Florent Maubert
Paris, France

galeriemaubert@galeriemaubert.com
galeriemaubert.com

José Loureiro, Olho, huile sur papier, 2022, 152,4 x 101,6 cm

Christos Venetis, Sans titre, crayon sur Papier, 2022, 21cm x 31,5 © Galerie Martin Kudlek

Direction : Martin Kudlek
Cologne, Allemagne 

art@kudlek.com
kudlek.com
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Michèle 
Didier 
Artiste focus : Josh Smith

Autres artistes exposé·e·s : Elsa Werth, Mathieu Mercier, Alex Hanimann, Kay 
Rosen et Suzy Lake

Prix moyen des œuvres du stand : 900 €

Conceptuel Versus Figuratif ? Ne nous y trompons pas, bon nombre d’artistes 
contemporains descendent de cette lignée d’artistes conceptuels des années 60. 
Et ce sera un ensemble de 50 dessins que Josh Smith a fait en 2005 (50 dessins en 
autant de portraits pris sur le vif... un portrait chassant l’autre), qui constituera notre 
Focus à Drawing Now 2024.

L’œuvre de Josh Smith se distingue par sa maîtrise parfaite de plusieurs techniques 
comme le dessin, la peinture, le collage, ou la gravure et la céramique. Ses œuvres 
les plus emblématiques sont des travaux qui ont pour motif unique, son propre nom. 
Ces dernières années, le nom a cédé la place à des «ornements» tels que des feuilles, 
des poissons, des squelettes, des insectes ou des couchers de soleil. En choisissant 
ces sujets, somme toute assez ordinaires, mais en les représentant d’une manière 
tour à tour violente, ludique ou sarcastique, Josh Smith nous oblige à aller au-delà 
de l’esthétique et à nous concentrer, à nous FOCALISER sur la répétition du motif qui 
traité ainsi, s’épuise et est mené à sa perte.

Galerie Maurits 
van de Laar
Artiste focus : Dan Zhu

Autres artistes exposé·e·s : Susanna Inglada et Ronald 
Versloot

Prix moyen des œuvres du stand : 2 500 €

Dans son œuvre Dan Zhu (1985) explore les formes natu-
relles et biomorphiques. Elle utilise des perspectives pa-
rallèles et ses images sont d’autant plus dynamiques lors-
qu’elle passe de l’échelle macro à l’échelle micro. Par ailleurs, 
la présence concomitante de divers objets et événements 
leur confère souvent un caractère onirique. 

Les Oreilles Parlent, dans laquelle elle combine deux sens, 
témoigne de l’approche fine et délicate avec laquelle elle dé-
peint les forces cachées de la nature. Cinq paires d’oreilles 
entourées d’auras en forme de papillon planent sur un fond 
dynamique. Le dialogue entre micro et macro est présent 
dans les grandes formes de papillons qui sont contrées par 
les minuscules créatures en spirale avec des tentacules qui 
se dirigent vers les oreilles.

Dan Zhu, Les Oreilles Parlent, aquarelle sur papier, 2023, 70 x 99 cm © Dan Zhu / Galerie 
Maurits van de Laar

Josh Smith, Faces, dessin à la mine de plomb rehaussé de 
lavis d’encre sur papier, 2005, 20,3 x 12,3 cm

Direction : Maurits Van de Laar
La Haye, Pays-Bas

info@mauritsvandelaar.nl
mauritsvandelaar.nl

STAND B7

STAND B11

Direction : Michèle Didier et Juliette Cavenaille 
Paris, France

info@micheledidier.com 
micheledidier.com
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Galerie Nadja 
Vilenne

Artiste focus : Jacqueline Mesmaeker

Autres artistes exposé·e·s : Jacques Lizène et Valérie Sonnier

Prix moyen des œuvres du stand : 3 500 - 15 000 €

En 2020, Jacqueline Mesmaeker, renoue avec les Contours Clan-
destins, une pratique qu’elle a initié en 1995 - 1996. Ce sont des 
tracés, à même le mur, des contours d’objets et d’animaux se 
soustrayant à la loi du visible, réalisés à l’aide d’ustensiles divers 
(des jouets, des instruments trouvés, des outils de cuisine) des-
sinés tels quels ou en combinatoires, renvoyant aux images élé-
mentaires des livres à colorier. Ils sont disséminés dans les lieux 
d’exposition de façon quasi secrète, clandestine, tracés en des 
endroits improbables. L’artiste les qualifie d’Easter Eggs : il nous 
faut les chercher comme s’il s’agissait d’œufs de Pâques. Hom-
mage à l’artiste, récemment disparue, Nadja Vilenne, propose 
quelques œuvres anciennes et récentes de cette artiste considé-
rée par la presse comme la Louise Bourgeois belge.

Modulab 

Artiste focus : Pierrick Naud

Autres artistes exposé·e·s : Antoine Desailly et Chloé Poizat

Prix moyen des œuvres du stand : 2 500 €

Pour notre 6e participation, nous présenterons le travail de trois 
artistes de la galerie : Pierrick Naud, Chloé Poizat et Antoine De-
sailly. Notre projet pour le secteur général souhaite assoir la di-
versité des langages au travers des approches et pratiques dis-
tinctes.

Les figures de Pierrick Naud imposent au regard une présence 
mémorable forte de leur histoire enfouie. Il a mis en place un pro-
cessus qui fait suite à différentes expériences photographiques 
nécessitant le recours à des matériaux de fixation. L’utilisation de 
vernis a orienté son travail vers une plasticité davantage pictu-
rale. Les hybridations, les métamorphoses sont au cœur d’une 
œuvre où l’humain se mélange à l’animal, aux forces de la nature 
qui l’entourent.

Chloé Poizat compose ses propres visions par assemblage, combinant dans ses différentes séries des encres, des dessins au pastel ou au 
fusain... c’est une invitation à explorer de nouveaux territoires métamorphiques, des contrées dessinées parfois sombres, parfois rieuses, 
habitées d’un bestiaire, de formes anthropomorphiques, qui possèdent un lien secret avec le vivant. Antoine Desailly s’intéresse aux 
choses qui au premier coup d’œil peuvent paraître anodines et sans grand intérêt mais qui, par le fait de s’y attarder, dégagent souvent 
une dimension plus profonde témoignant du réel, de son caractère imparfait, et parfois de ses absurdités.

Pierrick Naud, L’hypothèse des doublures n°05, graphite, fusain, pierre noire et vernis 
sur papier, 2023, 36 x 25,5 cm © Modulab

Direction : Aurélie Amiot
Metz, France

contact@modulab.fr 
modulab.fr

STAND B14

STAND C1
Direction : Nadia Vilenne
Liège, Belgique

info@nadjavilenne.com 
nadjavilenne.com/index.html

Jacqueline Mesmaeker, Contours clandestins, crayon gris, feutres colorés, crayons 
colorés sur papier, 2022, (9) x 21 x 29,7 cm
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Galerie Nathalie 
Obadia, Paris/ 
Bruxelles  
Artiste focus : Roger-Edgar Gillet

Autres artistes exposé·e·s : Nú Barreto, Guillaume Bresson,
Shirley Jaffe, Laure Prouvost, Fiona Rae, Sarkis, Jessica 
Stockholder et Jérôme Zonder

Prix moyen des œuvres du stand : 18 000 €

Depuis l’ouverture de la première galerie à Paris en 1993, sui-
vie de celle de Bruxelles en 2008 et d’un second espace à Pa-
ris en 2013, Nathalie Obadia expose des artistes émergents 
et reconnus de la scène internationale de l’art contemporain. 
A l’automne 2021, la Galerie Nathalie Obadia a ouvert un nou-
vel espace dans le quartier de Matignon-Saint-Honoré à Paris.

Depuis de nombreuses années, la galerie participe également 
à la redécouverte d’artistes disparus comme Martin Barré, Ro-
ger-Edgar Gillet, Josep Grau-Garriga, ou encore Seydou Keïta.

Oniris.art  

Artiste focus : Christian Bonnefoi

Autres artistes exposé·e·s : Philippe Cognée et Soo Kyoung Lee

Prix moyen des œuvres du stand : 3 000 - 4 000 €

À l’occasion de sa 17e édition, la Galerie Oniris présente un focus sur les des-
sins et collages muraux de Christian Bonnefoi accompagné d’œuvres sur pa-
pier de Philippe Cognée et de Soo Kyoung Lee.

Les collages muraux de Christian Bonnefoi échappent au cadre quadrangu-
laire habituel pour se répandre librement sur le mur. Assemblage de papiers 
de soie peint, incrustations de découpages de d’ensembles colorés, ils sont 
créés pour l’occasion ou empruntés à d’autres œuvres. Contemporains aux 
tableaux, ils constituent en quelque sorte une forme d’expérimentation. 

Philippe Cognée est essentiellement connu pour ses peintures à l’encaustique 
dont le fondu très particulier, obtenu au fer à repasser, constitue une véritable 
marque de fabrique. Bien loin d’esquisses préparatoires, on retrouve dans les 
papiers de Philippe Cognée un style propre, presqu’une signature que l’artiste 
offre. Il utilise aussi bien la couleur que le noir et blanc, le fusain, que le lavis, 
l’encre, l’aquarelle ou même parfois l’encaustique. En dépit de l’importance qu’il lui accorde, car pour lui, « le dessin n’est pas préparatoire 
à la peinture », cette œuvre sur papier n’a été que très peu montrée. Les oeuvres sur papier de Soo Kyoung Lee reprennent l’univers très 
coloré de ses tableaux. Peinture acrylique, feutre posca et parfois usage d’une feuille de rhodoïd lui permettent de déployer des formes 
spontanées et vivantes dans l’espace du dessin.

Roger-Edgar Gillet, Sans titre, techniques mixtes sur papier, 1994, 50 x 65 cm © Roger-
Edgar Gillet, Courtesy de l’artiste et de la Galerie Nathalie Obadia Paris / Bruxelles

Christian Bonnefoi, Hommage à Pincemin, crayon, peinture, collage 
sur papier de soie, 2005, 170 x 197 cm © Oniris.art

Direction : Jérôme Menasché et Alexis Sarfati 
Paris, France

bianca@nathalieobadia.com 
nathalieobadia.com

Direction : Florent Paumelle 
Rennes, France 

galerie@oniris.art 
oniris.art

STAND B19

STAND C8
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Galerie Papillon
Artiste focus : Cathryn Boch

Autres artistes exposé·e·s : Gaëlle Chotard, Erik Dietman, Hreinn Fridfinnsson, Joël 
Kermarrec, Frédérique Loutz, Javier Pérez, Raphaëlle Peria, JC Ruggirello et Linda 
Sanchez

Prix moyen des œuvres du stand : 1 500 - 20 000 €

En 2014, Cathryn Boch est lauréate du Prix Drawing Now. Dix ans après, notre focus met 
en lumière l’évolution de son travail : de ses dessins des années 2000 à ses contre-géogra-
phies personnelles qu’elle fabrique dans un corps à corps avec la matière papier mais pas 
seulement.

« Depuis que je vis à Marseille, mon travail prend le risque de s’inscrire précisément dans la 
singularité d’un territoire. Marseille est cette ville frontière, qui concentre mes recherches 
sur les questions de déplacements en Méditerranée, de migrations empêchées et d’hos-
pitalité.
Mon outil c’est la machine à coudre, avec elle et à partir de toutes sortes d’écritures de 
territoires, je trace des lignes. Je dissèque, je greffe, je relie, je raccommode, j’envahie les 
surfaces de fils. »

Aujourd’hui, en re-dessinant avec son fil de couture les silhouettes imprimées sur un mor-
ceau de voile de bateau des femmes qui migrent, Cathryn Boch veut dire par le faire leur 
force de résistance et d’espoir. Par les lignes qu’elle trace, les mots inscrits, la densité de son 
fil sur ce support si singulier, elle veut rendre visible ces luttes invisibles qui la bouleversent.

Parliament  

Artiste focus : Helmut Stallaerts

Prix moyen des œuvres du stand : 10 000 €

L’humain est sans aucun doute le motif central de l’œuvre complexe et vaste 
d’Helmut Stallaerts. Le travail d’Helmut Stallaerts a le pouvoir de générer un re-
gard sur les mystères de l’être ; elle nous confronte également à une vérité qui 
reste obscure et qui défait nos propres vérités fictives. 

STAND A1

STAND IN2Direction : Léonore Larrera de Morel
Paris, France 

leonore@parliament.com 
parliamentgallery.com

Helmut Stallaerts, Man 4, huile sur papier, 2022, 80 x 59 cm © 
Parliament

Cathryn Boch, Sans titre, voile de bateau, tarlatane, 
image tirage papier, couture machine, couture main, 
2023, 31 x 31,5 cm © Jean-Christophe Lett - courtesy 
Cathryn Boch et Galerie Papillon

Direction : Marion Papillon et Marion Prouteau
Paris, France

contact@galeriepapillonparis.com
galeriepapillonparis.com

Parallaxe
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Patrick Heide 
Contemporary Art 
Artiste focus : Rebecca Salter

Autres artistes exposé·e·s : Susan Schwalb, Alice Quaresma, Sophie 
Bouvier-Ausländer, Barbara Nicholls, Thomas Müller, Diogo Pimentão et Eric 
Cruikshank

Prix moyen des œuvres du stand : 3 000 - 4 000 €

Nous sommes ravis de présenter Rebecca Salter en tant qu’artiste en focus, après 
plusieurs expositions de groupe à la galerie. Rebecca Salter est la (première 
femme) présidente de la Royal Academy à Londres depuis 2019.Rebecca Salter 
a étudié à l’école polytechnique de Bristol, puis à l’université des arts de la ville 
de Kyoto. Ayant vécu au Japon pendant de nombreuses années, elle a fait des 
recherches sur la gravure sur bois japonaise et est devenue une spécialiste de 
l’édition sur le sujet. Son intérêt pour la gravure et ses techniques est souvent 
combiné à sa pratique principale de la peinture et du dessin. 

Les œuvres de Salter sont le fruit d’une expérimentation basée sur le processus. Il 
s’agit d’abstractions gestuelles très détaillées qui mettent l’accent sur la superpo-
sition et l’interaction entre l’espace marqué et l’espace non marqué. Par exemple, 
dans AM 48, Salter utilise une fine couche de couleur gris clair sur une compo-
sition texturée avec des traits gestuels ressemblant à des empreintes digitales 
qui se cachent dans des ouvertures sur une moitié de l’œuvre, tandis que l’autre 
moitié reste bien définie.

Galerie Petra 
Seiser
Artistes focus : Günter Brus et Thomas Palme

Prix moyen des œuvres du stand : 2 000 - 40 000 €

Günter Brus (1938) et Thomas Palme (1967) - enfants terribles de leurs gé-
nérations respectives - ont tous deux élargi le concept conventionnel de l’art 
avec leurs œuvres. 

Depuis les années 1960, Günter Brus a revisité le corps en tant que thème 
majeur de l’art et a radicalisé l’analyse du moi de Schiele en abandonnant très 
tôt le papier et la toile et en se soumettant à un test de tension. 

Une génération plus tard, c’est Thomas Palme qui poursuit cet héritage avec 
ses dessins en développant les idées de Schiele et de Brus et en y répondant.

Rebecca Salter, AM48, technique mixte sur papier, 2018, 108 x 
98 cm

Direction : Patrick Heide
Londres, Royaume-Uni

info@patrickheide.com
patrickheide.com

STAND B3

STAND IN1
Direction : Petra Seiser
Schörfling am Attersee, Autriche

info@galeriepetraseiser.at 
galeriepetraseiser.at

Günter Brus, Poseidon, encre sur papier, 2020, 30 x 20 cm @ Galerie 
Petra Seiser
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Presença 

Artistes exposé·e·s : Mafalda Santos et Diogo Pimentão

Prix moyen des œuvres du stand : 4 000 €

Depuis le début des années 2000, Diogo Pimentão interroge de manière obses-
sionnelle les conventions et les possibilités du dessin. Le papier et le graphite sont 
les matières premières par excellence à travers lesquelles cet artiste portugais basé 
à Londres explore trois thèmes majeurs : le poids, l’espace et la matérialité. Pour 
lui, l’expérience de contempler un dessin devrait se transformer en une rencontre 
physique avec un corps tridimensionnel.
(Filipa Oliveira, Artforum, 2013)

Mafalda Santos utilise du papier imprimé comme matériau brut pour ses dessins. 
Dans son travail, elle explore les possibilités étendues et les interprétations que ce 
matériau peut évoquer, le son qu’il peut suggérer et la figuration qui découle de 
formes abstraites. L’idée d’un objet, un livre, ayant perdu sa fonction haptique et 
originale pour créer de nouvelles narrations et formes est ce qui guide ces séries. 
Dans ce processus, l’artiste explore les notions de mémoire, d’archive et de perfor-
mativité.

Purdy Hicks
Gallery 
Artiste focus : Alice Maher

Autres artistes exposé·e·s : Sue Arrowsmith, Pierre Bergian et Jonathan 
Delafield Cook

Prix moyen des œuvres du stand : 4 000 €

L ’ABSTRACTION DANS LA FIGURATION.

L’art figuratif et l’art abstrait sont souvent considérés comme opposés, à 
tel point que pendant une grande partie de la guerre froide, l’art abstrait 
était considéré comme le drapeau de l’Occident libre, tandis que le réa-
lisme social était le choix prescrit pour les artistes situés derrière le rideau 
de fer. Pourtant, l’abstraction totale est une impossibilité, car elle oscille 
entre l’identifiable et l’indéfinissable. Il y a toujours une trace ou un soup-
çon de figuratif dans l’abstrait, mais de même, la figuration comporte inva-
riablement des éléments d’abstraction. Ces éléments sont parfois fournis 
par la nature elle-même, comme dans l’œuvre d’Alice Maher. Lorsque le 
FRAC Poitou-Charentes a demandé à Maher de réaliser des œuvres d’art 
suspendues aux ponts de Poitiers, elle a fait d’immenses dessins de che-
veux. Ils ressemblaient à des chutes d’eau. L’esprit du spectateur était en-
couragé à suivre son propre chemin, de la même manière que l’eau ou les 
cheveux tombent à l’arrière de la tête.

STAND C11

Alice Maher, Tondo, fusain et craie sur papier, 2023, 80 cm © Alice Maher, 
courtesy Purdy Hicks Gallery

Direction : Rebecca Hicks et Nicola Shane
Londres, Royaume-Uni

contact@purdyhicks.com 
purdyhicks.com

STAND PR7
Direction : Rita Alves
Porto, Portugal

info@galeriapresenca.com 
galeriapresenca.com

Diogo Pimentão, Touché (volume), papier et graphite, 2023, 84 
x 29 x 12 cm © Diogo Pimentão et Galeria Presença

Parallaxe
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quand les fleurs 
nous sauvent 
Artistes exposées : Manon Gignoux et Françoise Vanneraud

Prix moyen des œuvres du stand : 2 200 €

« Nous trouverons un chemin … ou nous en créerons un »
 
« quand les fleurs nous sauvent » est une galerie nomade et conceptuelle 
autour d’évènements artistiques sur le thème des fleurs, du végétal et plus 
largement de la nature. 

À ce titre, elle propose pour sa troisième participation à Drawing Now Art 
Fair, un dialogue entre deux formes d’appréhension artistique de la nature : 
d’un côté le travail de Manon Gignoux en quête d’une intimité symbiotique 
et quasi corporelle avec les fleurs, de l’autre les œuvres de Françoise Vanne-
raud qui dessinent un itinéraire engagé et militant au cœur des éléments ; 
d’un côté, la profusion de la couleur et l’élan du geste dans le mouvement, 
de l’autre, l’économie du noir et blanc, dans des images arrêtées en une 
rencontre géométrique.

Galerie Réjane
Louin
Artiste focus : Natalia Jaime-Cortez

Autres artistes exposé·e·s : Dominique de Beir, Patrice Pantin et 
Jean-Michel Lourdelle dit Thomas

Prix moyen des œuvres du stand : 2 000 €

Quitter la surface, questionner la profondeur,  analyser le recouvrement, des 
terrains de jeu communs entre le scientifique et l’artiste qui se régalent du 
creusement de la surface terrestre et permettent de raconter l’histoire des 
reliefs. Dominique De Beir, Patrice Pantin et Thomas, réunis autour de Natalia 
Jaime-Cortez dessinent en questionnant  la nature même du support papier. 

Natalia Jaime-Cortez manipule le papier dans le cadre de performances. Plié, 
déplié, pigmenté, encré, le papier s’y déploie dans la ligne, le corps et la cou-
leur. Pour Drawing Now, Natalia Jaime-Cortez   présentera un ensemble de 
grands formats  papier dont les fibres ont recueilli les flux dans lesquels elle 
les plonge. S’imprègne dans le support la couleur des eaux de différents ter-
ritoires. Cette couleur est effet du temps, des saisons, des lumières; un effet 
d’une géologie enfouie que les sols, les minéraux, les sédiments ont marqué. 
L’encre se fait le vecteur de cette transformation. Pour l’artiste, l’eau n’est pas 
seulement purificatrice, elle est aussi le sédiment de nombre de conflits tra-
giques de notre monde qu’il lui importe aujourd’hui de regarder en tant que 
plasticienne.

Natalia Jaime-Cortez, Superposer 9, encre sur papiers superposés, 
2022, 40 x 60 cm © Natalia Jaime-Cortez

Françoise Vanneraud, Sous un ciel étoilé (installation), dessin sur pa-
pier, impression jet d’encre, toile peinte, 2023, 250 x 250 cm

Direction : Muriel Fagnoni
Paris, France

contact@quandlesfleursnoussauvent.com
quandlesfleursnoussauvent.com

Direction : Réjane Louin
Locquirec, France

rejane.louin@gmail.com 
galerierejanelouin.fr 

STAND B8

STAND PR4
Parallaxe
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Semiose 

Artistes focus : Gert & Uwe Tobias

Autres artistes exposé·e·s : Amy Bravo, Anthony Cudahy, Guillaume Dégé, 
Aneta Kajzer, Justin Liam O’Brien, Françoise Pétrovitch et Philemona 
Williamson

Prix moyen des œuvres du stand : 5 000 €

Semiose propose un focus sur les artistes Gert & Uwe Tobias qui font revivre un 
large éventail de techniques traditionnelles de fabrication d’images qu’ils revi-
vifient à l’aune de techniques contemporaines. Seront présentés leur récentes 
aquarelles ainsi que de nouveaux collages et dessins sur machine à écrire. Leur 
pratique artistique est principalement influencée par les mythes, artisanat et mo-
tifs vernaculaires de leur Transylvanie natale fusionnés à des motifs issus de la 
culture populaire, de l’art abstrait et du graphisme contemporain. De ce riche 
lexique pictural, ils tirent une œuvre variée où récits légendaires, figures carna-
valesques et éléments archaïques sont soumis à des opérations de métamor-
phoses. Nés en 1973 en Roumanie, les jumeaux Gert et Uwe Tobias développent 
une pratique collaborative depuis 2001. Produite à quatre mains, leur œuvre té-
moigne de leur parfaite symbiose.

Gert & Uwe Tobias, Untitled (GUT/Z 3177/00), techniques 
mixtes sur papier, 2023, 62 × 52 cm (encadré) © Photo A. 
Mole. Courtesy Semiose, Paris.

Galleria 
Studio G7
Artiste focus : Giulia Dall’Olio

Autres artistes exposé·e·s : Flavio de Marco, David 
Tremlett, Silvia Listorti et Anne et Patrick Poirier

Prix moyen des œuvres du stand : 5 000 €

À travers différentes générations, l’exposition collec-
tive vise à étudier comment la pratique du dessin ac-
quiert une dimension sculpturale et picturale dans 
sa manière d’étudier les tendances contemporaines 
les plus importantes. En particulier, les artistes pro-
posent ensemble une réflexion spécifique sur la mé-
moire des temps et la relation avec l’être humain et 
l’espace lui-même.

Giulia Dall’Olio, g 19][355 d, fusain et textile sur papier, 2023, 100x140 cm © l’artiste et Galleria Studio G7

Direction : Giulia Biafore
Bologne, Italie

info@galleriastudiog7.it
galleriastudiog7.it

Direction : Benoît Porcher
Paris, France

info@semiose.com
semiose.com

STAND B17

STAND A3
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Galerie Suzanne 
Tarasieve

Artiste focus : Romain Bernini

Autres artistes exposé·e·s : Nina Mae Fowler, Alin Bozbiciu, Alkis 
Boutlis et Anna Tuori

Prix moyen des œuvres du stand : 8 000 €

Connu pour ses grandes toiles et l’originalité de son travail sur la cou-
leur, Romain Bernini explore les thèmes de l’ailleurs et de l’identité. À 
partir d’une imagerie inspirée des pratiques chamaniques, Romain Ber-
nini commente la quête de sens et de spiritualité de ses contemporains. 

Invité en résidence au Cambodge, à l’École Française d’Extrême Orient à 
Siem Reap, l’artiste a travaillé avec des fusains et des pierres noires sur 
des chiffons d’atelier. Le stand sera centré sur la restitution des œuvres 
produites lors de cette résidence, montrées pour la première fois.

Romain Bernini, Cargo Cult 53, graphite et aquarelle sur papier, 2023, 40 x 
40 cm © Courtesy l’artiste et Galerie Suzanne Tarsieve, Paris

Direction : Alice Vaganay, Veovansy Veopraseut, 
Lucas Marseille et Julien Bouharis
Paris, France

info@suzanne-tarasieve.com
suzanne-tarasieve.com

STAND A11

TEMPLON 

Artiste focus : Abdelkader Benchamma

Autres artistes exposé·e·s : Philippe Cognée, Daniel Dezeuze, Oda Jaune, 
Gérard Garouste, Prune Nourry et Chiharu Shiota

Prix moyen des œuvres du stand : 5 000 €

Pour sa seconde participation à Drawing Now, TEMPLON présentera un 
ensemble d’œuvres de l’artiste Abdelkader Benchamma, dont une série de 
dessins explorant le thème du déluge. Suite à son invitation à la Fondation 
Schneider à Wattwiller en 2023, Abdelkader Benchamma interroge ce mythe 
universel et la psyché collective qui lui est rattachée.

Pour la première fois, cette nouvelle série innove en introduisant la cou-
leur dans son travail, qui était jusqu’alors essentiellement noir et blanc. Les 
formes minérales et organiques puisent leur inspiration dans les éléments 
telluriques entraînant le spectateur dans des feux d’artifice, des cascades 
infinies et des mondes infernaux. Telle une multitude de saynètes illustrées, 
la série raconte l’état d’un entre-deux mondes.

La galerie exposera également des œuvres des artistes Philippe Cognée, 
Daniel Dezeuze, Gérard Garouste, Oda Jaune, Prune Nourry, et Chiharu Shio-
ta. Fondée en 1966, TEMPLON représente aujourd’hui une quarantaine d’ar-
tistes internationaux. Son programme cherche à promouvoir un dialogue 
entre différentes générations : artistes établis de l’art contemporain, artistes 
internationaux de milieu de carrière, et expérimentations de jeunes artistes.

STAND A4
Direction : Anne-Claudie Coric
Paris, France

info@templon.com
templon.com

Abdelkader Benchamma, Géologie des déluges, encre sur papier marou-
flé sur toile, 2023, 120 x 121 x 5,5 cm © Laurent Weigel
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Retrouvez toutes les galeries participantes et leurs propositions 

Retrouvez toutes les galeries participantes et leurs propositions 

complètes sur drawingnowartfair.com/galeries/

Galerie
Younique  
Artiste focus : Priscilla Beccari

Prix moyen des œuvres du stand : 1 800 €

«Home sweet home» est une vision acide et réjouissante dans le 
quotidien d’une maison, avec sa grande baignoire, ses toilettes, 
son salon, sa chambre et son poêlon. Comme son titre «Le bain» 
l’indique, c’est une plongée dans le monde satirique, inhabituel 
et délirant de l’artiste.

« On retrouve un peu la violence d’une Louise Bourgeois et cer-
tains motifs chers à Kiki Smith. Les corps, le plus souvent fémi-
nins, se désarticulent, se noient, se blessent ou fléchissent. La 
figure maternelle se fait grotesque ou menaçante, l’amour et la 
sexualité se dévoilent sous l’angle de la docilité et/ou  d’un dé-
sir monstrueusement cannibale. Truffé d’ambiguïtés, ce travail 
résiste bien au poids de ses références, les éconduit parfois au 
profit de l’humour noir.

Dense et échevelé, ce travail n’est pas sans inspirer une forme de résistance, toujours vaincue mais infiniment reprise. On ne se lasse 
jamais des catastrophes, ni des tourments intimes, lorsqu’ils s’auscultent en profondeur, les yeux brouillés et la mâchoire serrée. Au-delà, 
on est séduit par l’aspect délibérément âpre de l’ensemble, à mille lieues des travers esthétisant que peuvent susciter chez d’autres ces 
thématiques. Point de glamour ni de misérabilisme, mais un trait rêche et acide à même de toucher l’os » explique Benoit Dusart.

Direction : Mathias Bloch et Marisa Sanabria
Paris, France

galerieyounique@gmail.com
galerieyounique.com

Priscilla Beccari, Le bain, encre de chine et ecoline sur papier vernis, 2019, 208 x 236 
cm © Priscilla Beccari

STAND IN4

retrouvez toutes les galeries participantes et leurs propositions 

complètes sur drawingnowartfair.com/galeries/
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Vue du salon Drawing Now Art Fair 2023 © Grégoire Avenel - Agence Coolhuntparis
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Le parcours Parallaxe

La 16e édition de Drawing Now Art Fair mettait à l’honneur le caractère exceptionnel de certaines propositions 

contemporaines à travers le parcours Parallaxe. Il revient en 2024 !

La parallaxe est l’impact du changement de position de l’observateur, sur l’observation d’un objet. En d’autres 

termes, la parallaxe est l’effet du changement de position de l’observateur sur ce qu’il perçoit.

Au fil du temps, nous changeons de perspective sur l’histoire, ce qui non seulement donne plus de couleur au 

passé, mais aussi au présent, et éventuellement au futur. Bien plus qu’une incursion dans le passé, le parcours 

révèle le caractère exceptionnel ou paradigmatique de certaines propositions contemporaines. Il propose ainsi 

au visiteur un regard singulier sur des pratiques particulièrement novatrices et méritant une mise en contexte.

Vue du salon Drawing Now Art Fair 2023 © Grégoire Avenel - Agence Coolhuntparis
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Le comité de sélection
Le comité de sélection est constitué de Joana P. R. Neves, directrice artistique de la foire, accompagnée de 

Claudine Grammont, cheffe du cabinet d’art graphique Centre Pompidou, et de Filipa Oliveira, curatrice et 

conservatrice en arts visuels pour la ville d’Almada.

Joana P.R. Neves, commissaire et auteure indépendante à Londres, a dirigé des galeries internationales et organisé 

des expositions en France et à l’étranger. Directrice artisitique de Drawing Now Art Fair depuis 2018, elle a également 

obtenu un doctorat en 2020 à l’université de Kingston intitulé « Following the Indexical Line, Etienne-Jules Marey, 

Douglas Huebler and Sol LeWitt ». Ses publications récentes comprennent notamment As One takes one’s pulse, The 

Technology of Asemantic Writing, Centre d’art de Genève (2019) ; Unskilled Beauty or Ugly Truth ? (Dessin, recherche, 

pratique théorique, 2020). Elle travaille actuellement sur son premier livre, The Female Drawing Machines, sur le dessin 

en tant que technologie d’un point de vue féministe (2026, Bloomsbury) et a lancé le podcast Exhibitionistas avec Emily 

Harding.  

Claudine Grammont  est cheffe de service du Cabinet d’art graphique du Centre Georges Pompidou. Directrice 

du Musée Matisse de Nice de 2016 à 2022, elle a été commissaire d’expositions renommées telles que Matisse 

années 1930, Tom Wesselmann, Hockney-Matisse. Un paradis retrouvé, Agnès Thurnauer, on se retrouve chez toi, Pierre 

Matisse, un marchand d’art à New York, Matisse Métamorphoses. La sculpture, Cinématisse. Dialogues d’un peintre 

avec le cinéma, Matisse et Picasso, la comédie du modèle. Elle est co-auteure avec Yve-Alain Bois du catalogue 

raisonné des Matisse de la Fondation Barnes, et a dirigé le dictionnaire Tout Matisse paru chez Robert Laffont en 

2018. Docteure en histoire de l’art contemporain, ses recherches et publications ont porté sur les avant-gardes 

historiques et les phénomènes de la perception dans le champ des arts graphiques.

Filipa Oliveira est, depuis 2018, la programmatrice et conservatrice des arts visuels d’Almada, supervisant Casa 

da Cerca, la galerie municipale et le couvent des Capuchos. Anciennement directrice artistique du Fórum Eugénio 

de Almeida à Évora de 2015 à 2017, elle a travaillé en tant que conservatrice indépendante pendant 12 ans, 

collaborant avec des institutions prestigieuses comme le Centro Cultural de Belém, Tate Modern, et la Fondation 

Calouste Gulbenkian. Co-commanditaire de la Biennale d’art contemporain de Coimbra, elle a également été 

commissaire adjointe de la 28e Biennale de São Paulo. Ses écrits, essais et critiques d’expositions, ont été publiés 

dans divers catalogues et revues, notamment Arte Contexto, Contemporary, Flash Art, et Artforum.
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Galerie 8+4 
Claude Parent 

Ce dessin, relevé au sein du focus que 
nous consacrons à l’oeuvre inédite 
de l’architecte et théoricien Claude 
Parent (1923 -2016), atteste des en-
gagements sociaux et politiques de 
cet artiste en faveur des grandes in-
terrogations de l’humanité, tout en 
donnant forme à des inquiétudes ac-
tuelles sous la forme du dessin spécu-
latif, presque symbolique. Dans cette 
oeuvre à la mine de plomb il aborde 
aussi bien le sujet des migrations que 
l’enjeu des villes du futur.

Général

Claude Parent, Au long de la Grande Migra-
tion... La Ville STOP and GO, 50 x 65 cm, 2011, 
crayon sur papier, Courtesy Galerie 8+4 
© Claude Parent

ANALIX FOREVER 
Alexandra Jabre

« Falling » d’Alexandra Jabre évoque 
des corps qui, certes, chutent, mais 
qui peuvent aussi être dans une 
sorte de flottement onirique. Ce 
type de dessin, au sein de sa pra-
tique d’un grand talent technique, 
n’est pas dans une recherche vir-
tuose du trait parfait, mais dans un 
lâcher prise de toute notion acadé-
mique de bien-faire, donnant prio-
rité à des rêves, des quêtes spiri-
tuelles de légèreté et de confiance 
dans les énergies du corps et de ce 
qui l’environne.

Alexandra Jabre, Falling, dimensions va-
riables, 2023, peinture murale, sculptures, 
Courtesy ANALIX FOREVER © Alexandra Jabre

insight

Les 14 œuvres sélectionnées 
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Archiraar Gallery 
Takahiro Kudo

« Untitled (278°C) » résulte d’une sé-
rie d’expérimentations de Takahiro 
Kudo, celebrant le 100e anniversaire 
de « The Fountain » de Marcel Du-
champ. En référence au ready-made, 
l’artiste a mené une recherche afin 
de trouver la température du chan-
gement d’état d’un billet de 100 
euros. Voici le billet transformé, ve-
ritable revisitation du ready-made 
dans sa capacité à se servir d’objets 
déplacés dans l’espace de l’art pour 
mener une enquête sur la valeur des 
choses au sein de nos systèmes so-
cio-économiques.

Général

Takahiro Kudo, Untitled (278°C) - It Collapsed Out of Shame series, 17 x 24 cm , 2016, billet de 
100 euros, Courtesy Archiraar Gallery / Takahiro Kudo © Regular Studio

Process

Laurent Millet, À peu près Euclide #02, 50 x 40 cm, 2021, tirage 
en multicouches à la gomme bichromatée en quadrichromie, 
Courtesy Galerie Binome © Laurent Millet

Binome 
Laurent Millet

Les observatoires, les architectures, les maquettes, 
les outils et les appareils de mesure sont récurrents 
dans l’oeuvre de l’artiste, contribuant à la construc-
tion de ce qu’il appelle une « rêverie dosée ». « À peu 
près Euclide » ouvre un nouveau chapitre de cette 
science rêveuse. Des oeuvres à l’inspiration savante 
et ludique, croisant à la fois de projets de sculptures 
pour « Le discours aux animaux », pièce théâtrale 
de Valère Novarina, et de schémas d’un traité d’ex-
plication de la géométrie euclidienne conçu par 
Oliver Byrne. Basé sur les trois couleurs primaires, 
le langage graphique élaboré en 1850 par cet ingé-
nieur pédagogue compose un ensemble dans lequel 
Laurent Millet a décelé une prémonition de l’imagi-
naire moderniste, dont l’esthétique s’est souvent ac-
compagnée d’utopies pédagogiques et sociales.
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CAR Gallery 
Julia Haumont

« Pendant mes premières années aux Beaux-
Arts, j’ai commencé à peindre de manière ob-
sessionnelle les photographies provenant des 
archives de ma famille, puis j’ai commencé à 
les graver. Quand j’étais jeune, mon grandpère 
avait un magasin d’import-export de textiles 
et j’y passais beaucoup de temps, entourée de 
toutes sortes de textiles et de rubans. C’est la 
raison pour laquelle j’ai ressenti le besoin de tra-
vailler à nouveau avec des tissus (…). Ce tissu me 
fait penser aux ours en peluche faits à la maison 
ou aux petites robes d’enfants en coton naturel. 
(…) Mes dessins sont liés à l’univers des contes 
de fées, mais sans aucun élément contextual. 
(..) Les compositions textiles abstraites que j’ai 
réalisées sont nées de cette recherche. (…) Ces 
tissus sont teints, assemblés, déchirés, cousus, 
rappelant toujours des archétypes de l’enfance 
comme les couleurs pastel, les paillettes, les 
perles et les broderies. (…) Comme si je me re-
projetais dans une configuration enfantine, je 
joue avec les couleurs et les éléments pour com-
poser sur le mur des lignes harmonieuses qui 
prennent la place du papier sans limite d’espace 
et de forme. (…) » 

Julia Haumont

Julia Haumont, Sans titre (composition n°7), 240 x 250 cm, 2023, toile à beurre, 
fil,  perle, paillette, tarlatane, laine d’acier, Courtesy The artist & CAR Gallery 
Bologna © Julia Haumont

Process

By Lara Sedbon 
Fabien Mérelle 

Fabien Mérelle utilise de multiples 
supports, parfois inconventionnels, 
pour donner vie à ses dessins. « 
Fragment 8 » est l’une de ses expe-
rimentations : un dessin sur pierre 
qui, comme un vestige archéolo-
gique, invite le spectateur à entrer 
dans l’inconscient d’une famille, 
menant l’image de type photogra-
phique vers le volume par le biais 
du dessin. Les souvenirs prennent 
forme, mais demeurent aussi mys-
térieux que des images trouvées.

Général

Fabien Mérelle, Fragment 8, 38 x 70 x 60 
cm, 2022, encre sur pierre de tuffeau, 
Courtesy Galerie By Lara Sedbon
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Process

Anna Mossman, Curved Lines, 304.5 x 151 cm, 2012-15, encre sur papier, Courtesy Close Ltd © 
Anna Mossman

Close Ltd
Anna Mossman

« Curved Lines » fait partie 
d’une série de grands dessins 
réalisés à l’encre sur papier. Le 
dessin s’est développé sur une 
longue période de trois ans et 
a commencé par une géométrie 
simple, dans ce cas une ligne 
courbe. Comme les lignes sont 
tracées à la main et répétées de 
manière séquentielle, chaque 
ligne étant une tentative de «co-
pie» de la précédente, elles va-
cillent et se courbent, ce qui crée 
une impression de mouvement 
dans l’ensemble de l’œuvre.

Galerie Eric Dupont 
Katarzyna Wiesiolek

« Je porte un intérêt à des moments fugaces de la vie quotidienne 
à travers deux médiums : la photographie et le dessin. (…) Je des-
sine toujours d’après des photos numériques que je prends avec 
mon téléphone portable. La série Écho est un homage à Claude 
Monet ; je n’ai pas repris ses oeuvres, je vais sur le motif, près des 
étangs constellés de nénuphars, pour éprouver une sensation in-
time en face de ces paysages afin de leur donner, avec de simples 
pigments, une réalité personnelle. Dans mes dessins, je change la 
dimension physique et objective des lieux de la photo, avec l’utili-
sation du fusain, j’amène une dimension plus émotionnelle en lien 
avec le souvenir du moment de la prise de vue. Le passage d’une 
image numérique à une image dessinée me permet ainsi de révé-
ler une histoire à la fois propre et singulière (…). Dans les oeuvres 
l’utilisation du fusain est importante. En effet par son biais, j’ex-
prime d’une manière sensible le passage du temps et peut-être ce-
lui de la nostalgie d’un instant. »

Katarzyna Wiesiolek

Katarzyna Wiesiolek, Écho 3, 215 x 150 cm, 2023, pigment sec et pâstel sec sur 
papier, Courtesy Galerie Eric Dupont © La galerie

Général
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Labs gallery 
Greta Schödl

Dans « Untitled (from Vibrations 
Series) » la répétition des signes, 
comme une écriture, est un élément 
fondamental pour créer l’image 
d’ensemble qui se présente comme 
un rythme musical. La recherche 
de Greta Schödl s’inscrit dans le 
courant de l’écriture dessinée, sans 
mots, dite asémique. L’artiste, avec 
sa calligraphie dessinée à l’encre, 
compose un délicat paysage mental 
qui entraîne le spectateur dans une 
sonorité visuelle.

INSIGHT

Greta Schödl, Untitled (from Vibrations Series), sans cadre : 63,5 x 93,5 cm | encadré : 
85 x 114 cm, 1975-80, encre de Chine sur papier, Courtesy LABS Contemporary Art © LABS 
Contemporary Art	

Galerie Lelong & Co. 
Marion Verboom

La recherche formelle de Marion Verboom tourne au-
tour de formes de sculpture ornamentale et de maté-
riaux hétérogènes s’associant pour créer des objets 
quasi-totémiques. Le dessin « Cell n.1 » a, quant à lui, 
aussi cette forme de ligne infinie comme le totem ou la 
colonne, tout en créant une sorte de reseau organique 
dont l’échelle est suggérée par le titre de l’œuvre, « cel-
lule ». Le dessin permet ainsi à la sculptrice de faire des 
matrices texturées, colorées dans des imaginaires mi-
croscopiques.

Marion Verboom, Cell n°1, 121 x 93 cm, 2017, aquarelle et gra-
phite sur papier, Courtesy Galerie Lelong & Co © Marion Verboom 
/ ADAGP

Général
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Les Douches la Galerie 
Roger Ballen

Entre 2004 et 2008, le travail photographique de Ro-
ger Ballen se concentre sur un lieu étrange situé près 
de Johannesburg, qu’il appelle « Boarding House » 
(la pension de famille). Il est peuplé de travailleurs 
pauvres, de personnes de passage, de criminels, 
d’enfants, d’animaux domestiques ou d’insectes. On 
y trouve sur les murs, des taches et des marques, 
des objets curieux et des dessins mystérieux. Roger 
Ballen n’hésite pas à collaborer avec tous ces « out-
siders » pour créer des éléments dessinés et sculp-
turaux.

Roger Ballen, Caskets, dimensions du tirage : 42 x 40,5 cm, 
2004, tirage gélatino-argentique d’époque (AP 3/3), Courtesy 
Les Douches la Galerie © Roger Ballen

Général

Galerie Papillon 
Cathryn Boch

Cathryn Boch travaille avec des textiles trouvés ainsi qu’avec des 
vieilles cartes chinées. Elle utilise la couture comme forme de re-
couvrement par un fil de dessin qui prend du volume et donne ma-
tière à des documents et des choses déconsidérées. Ici, elle re-des-
sine avec son fil de couture les silhouettes de femmes migrantes sur 
une voile de bateau récupérée. Espoir, resistance, courage et dépla-
cement sont représentés non seulement par l’image même, tentant 
de presenter la destinée de ces femmes, ainsi que par les matériaux 
inusités du dessin, dont le trait, traditionnellement, constitue un pre-
mier pas vers la visibilité par la representation.

Cathryn Boch, Sans titre, 151 x 81,50 cm, 2023, voile de bateau, image impression 
sur vinyle, couture machine, Courtesy de l’artiste et Galerie Papillon © Jean-
Christophe Lett

Général
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Presença
Mafalda Santos

Mafalda Santos ouvre de diffé-
rentes lectures possibles du ma-
tériau « livre » par son déplace-
ment et réorganisation à travers 
le dessin. Le point de depart de 
cette série est l’idée d’un objet 
ayant perdu sa fonction haptique 
et originale pour formuler de 
nouvelles narrations et produire 
différentes formes. Le résultat 
de cette exploration formelle de-
bouche sur une esthétique d’ap-
parence digitale, technologique 
et sonore, comme s’il s’agissait 
d’un langage visuel et mystérieux 
d’une machine encore à inventer.

Mafalda Santos, Le libre, livre, 51x94 cm, 2022, papier imprimé, Courtesy Galeria Presença © 
Mafalda Santos

Process

quand les fleurs nous sauvent 
Françoise Vanneraud

Cette œuvre retrace les différentes échelles du paysage tout en 
faisant du spectateur.x.trice la mesure du passage entre les dif-
férentes dimensions qu’elle présente: monde lunaire, la matière 
végétale des canopées et les textures infiniment variables des 
minéraux et des bois. Le dessin ici n’a pas vocation à être une 
simple trace sur papier mais plutôt une stratégie d’accumulation 
qui enveloppe et donne corps au monde physique, qui, autre-
ment, demeurerait incommensurable.

Françoise Vanneraud, Les plis du paysage, 250 x 100 cm, 2021, dessin sur 
papier, impression jet d’encre, Courtesy Françoise Vanneraud © Françoise 
Vanneraud	

Process
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Les coup de cœur de... 

Quel coup de crayon !

Les quelques mots de cette locution expriment par essence le dessin. Un dessin qui dans notre imaginaire 

spontané est classique. Or le dessin est aussi un commencement pour les artistes contemporains. Les carnets de 

croquis aériens de Antony Gormley, ceux de Pablo Picasso ou encore ceux de Basquiat et Warhol le démontrent 

parfaitement.

Le dessin contemporain transcende les limites de la feuille blanche. Il devient une toile dynamique où s’entrelacent 

idées, formes et émotions. À travers lui, les artistes explorent ainsi de nouvelles frontières, défiant les conventions 

pour créer des oeuvres captivantes, émotionnelles. Et ce, de façon très spontanée et instinctive parfois sur un 

coin de nappe en papier dans un café ou dans un carnet de croquis. Entre abstraction et narration, le dessin 

contemporain révèle une polyvalence étonnante, allant des traits simples aux oeuvres complexes en passant par

l’utilisation audacieuse de la couleur. Par delà les artistes, les designers, les architectes, les architectes d’intérieurs, 

les décorateurs ont eux aussi leur coup de crayon personnel. Souvent conservés à l’état de croquis d’inspiration, 

ils n’en sont pas moins des oeuvres en soi témoignant de la genèse et du bouillonnement d’un projet.

Cette année Drawing Now Art Fair innove encore. Le salon m’a demandé de les aider à choisir trois designers et 

une architecte pour faire leur sélection « Coup de coeur » parmi les oeuvres présentées sur le salon. Aline Asmar 

d’Amman, Noé Duchaufour Lawrance, Constance Guisset et Mathieu Lehanneur, tous amoureux du trait, 

tous l’utilisant de façon instinctive, se sont prêtés au jeu.

Yves Mirande

Fondateur The Seeds Company

Vue du salon Drawing Now Art Fair 2023 © Grégoire Avenel - Agence Coolhuntparis
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Aline Asmar d’Amman 

Née au Liban, parisienne d’adoption, Aline Asmar 

d’Amman est architecte et fondatrice de Culture in Ar-

chitecture. Approchant chaque projet avec une force 

narrative évocatrice, Aline Asmar d’Amman puise dans 

un vocabulaire architectonique construit de brut et de 

précieux, de patrimoine et de modernité, de poésie et 

de matérialité.

« Le geste de la main est un langage à part entière em-
preint de mystique et de mystère ; le dessin son apogée, 
avec la puissance de son symbole et de son individuali-
té. Une journée sans dessiner est pour moi une journée 
en apnée ! Je ne me souviens plus de la dernière fois 
où cela aurait pu m’arriver : des croquis aux plans et à 
l’écriture, ce champ d’expression est une pratique quoti-
dienne essentielle.

J’ai été séduite par la singularité et la poésie délicate de 
chacun des dessins d’artistes dans cette sélection. Force 
et douceur, couleur et abstraction monochromatique, 
chaque trait nous transporte dans le vaste univers des 
songes. »

Pour Drawing Now Art Fair, elle a sélectonné les dessins de 10 artistes :

— Maxime Verdier, Galerie Anne-Sarah Bénichou | Stand A16

— Peter Kim, Bienvenu Steinberg & C | Stand B1

— Caroline Corbasson, Dilecta | Stand B5

— Izumi Akiyama, Kobayashi Gallery | Stand IN5

— Anne-Lise Coste, Lullin + Ferrari | Stand A2

— Christos Venetis, Galerie Martin Kudlek | Stand C18

— Helmut Stallaerts, Parliament | Stand IN2

— Alice Maher, Purdy Hicks Gallery | Stand C11

— Gert & Uwe Tobias, Semiose | Stand A3

— Abdelkader Benchamma, TEMPLON | Stand A4

Découvrir le parcours coup de coeur d’Aline Asmar d’Amman

© Pascal Dangin
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Noé Duchaufour Lawrance 

Designer français pluridisciplinaire, Noé Duchaufour 

Lawrance est connu internationalement pour son at-

tention si sensible aux matériaux et aux détails, ainsi 

que pour la sophistication de ses formes organiques.

« J’ai choisi des dessins qui expriment au mieux la 
beauté de cette discipline.
Celui d’une expression brute, à la limite de 
la peinture, jusqu’à la recherche ultime de la 
perfection quasi photographique. 

Je dessine quasi quotidiennement, c’est mon 
premier lien avec un projet. 
Le travail de designer m’a amené à chercher la 
perfection, le sens du détail, de la forme. 
Mais depuis quelques années mon rapport à l’objet 
et sa production a évolué. 
Même si je continue à chercher la pureté d’une 
ligne, je travaille en fonction d’un contexte, et 
m’adapte à celui-ci. 
Lorsque l’environnement du projet est brutal, mon 
dessin l’est à son tour. 
Je me plais à changer de support, d’outil, je cherche 
l’accident, celui qui n’évoque pas la maladresse, 
mais la beauté de la fragilité.»

Pour Drawing Now Art Fair, il a sélectionné les dessins de 10 artistes : 

— Francisco Vidal Pinto Neves Dos Santos, 193 Gallery | Stand C7

— Florian Sông Nguyễn, galerie arnaud Lebecq | Stand IN7

— Riley Holloway, Backslash | Stand B21

— Robin Wen, Galerie C Neuchâtel-Paris | Stand C16

— Dana Cojbuc, Galerie Catherine Putman | Stand B2

— Frédéric Bruly Bouabré, Galerie du jour agnès b. | Stand C4

— Olivier Gruber, Invisible galerie | Stand IN6

— Tatiana Wolska, Irène Laub | Stand C9

— Izumi Akiyama, Kobayashi Gallery | Stand IN5

— Anaïs Lelièvre, Galerie La Ferronnerie / Brigitte Négrier | Stand C6

découvrir le parcours coup de coeur de Noé Duchaufour Lawrance 

© Sanda Vuckovic
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Constance Guisset 

Constance Guisset a fondé son studio spécialisé en design, 

architecture intérieure et scénographie en 2009. Son travail 

est marqué par une recherche d’équilibre entre ergonomie, 

délicatesse et imaginaire. Ses objets sont autant de tenta-

tives d’explorer l’incarnation du mouvement par la légèreté 

ou la surprise, tout en défendant une exigence de confort et 

d’accueil des corps et de leurs gestes.

« Mille esquisses par jour
Traits désordonnés
Sur plans, sur images, sur papier
Parfois, une bulle de liberté
Crayons de couleur et formes libres »

Pour Drawing Now Art Fair, elle a sélectonné les dessins de 11 artistes :

— Takahiro Kudo, Archiraar Gallery | Stand A7

— Pierre Tal Coat, Galerie Berthet-Aittouarès | Stand B12

— Julia Haumont, CAR Gallery | Stand PR3

— Nadine Fecht, Drawing Room | Stand PR9

— Tatiana Wolska, Irène Laub | Stand C9

— Anaïs Lelièvre, Galerie La Ferronnerie / Brigitte Négrier | Stand C6

— José Loureiro, Galerie Maubert | Stand A9

— Rebecca Salter, Patrick Heide Contemporary Art | Stand B3

— Diogo Pimentão, Presença | Stand PR7

— Natalia Jaime-Cortez, Galerie Réjane Louin | Stand B8

— Abdelkader Benchamma, TEMPLON | Stand A4

découvrir le parcours coup de coeur de Constance Guisset 

© Charlotte Robin
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Mathieu Lehanneur   

Il est un mot qui revient souvent dans la bouche de 

Mathieu Lehanneur : la magie. Le designer français in-

suffle dans son travail une part d’irrationnel pour éveiller 

la curiosité, provoquer une émotion ou susciter l’émer-

veillement. Connu dans le monde pour ses œuvres et 

son talent à faire coexister l’art, le design, la science et la 

technologie, le créateur, est l’un des rares designers de 

sa génération à embrasser autant de champs de créa-

tion. Son approche radicalement multidisciplinaire s’il-

lustre par la large typologie de ses projets : de l’objet à 

l’architecture, de l’art au produit, de la pièce unique aux 

technologies de pointe.

« Le dessin est à l’art ce que le squelette est à
notre corps : la structure minimum et 
fondamentale.
Sans lui tout s’effondre, avec lui tout peut 
grandir et se développer.
Le dessin c’est l’art à l’os. »

Pour Drawing Now Art Fair, il a sélectonné les dessins de 10 artistes :

— Claude Parent, Galerie 8+4 | Stand C17

— Takahiro Kudo, Archiraar Gallery | Stand A7

— Julia Haumont, CAR Gallery | Stand PR3

— Claude Viallat, Galerie Catherine Issert | Stand A6

— Caroline Corbasson, Dilecta | Stand B5

— Damien Cabanes, Galerie Eric Dupont | Stand B4

— Tatiana Wolska, Irène Laub | Stand C9

— Rebecca Salter, Patrick Heide Contemporary Art | Stand B3

— Diogo Pimentão, Presença | Stand PR7

— Françoise Pétrovitch, Semiose | Stand A3

découvRir le parcours coup de coeur de Mathieu Lehanneur 

© Rudy Waks
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Les temps forts de l’édition 2024

i. Le programme du symposium

Jeudi 21 mars 2024 à l’auditorium du Carreau du Temple 
4, rue Eugène Spuller — 75003 Paris 

Curateur·trice·s, directeur·trice·s institutionnel·lle·s et indépendant·te·s sont invité·ée·s à explorer des thèmes 

essentiels dans le paysage du dessin contemporain et de l’art en général. Des sujets aussi vastes que l’éducation 

et le public, le dessin et la société, ainsi que les nouvelles technologies et les sciences — y compris l’animation 

(thème central de notre exposition cette année) — seront discutés par des spécialistes et acteur·trice·s majeurs 

du monde du dessin contemporain en Europe et au-delà. 

L’ensemble des conférences — programme de rencontres avec des personnalités internationales — se dérouleront 

dans l’auditorium du Carreau du Temple le jeudi 21 mars (accès gratuit sur inscription). Chaque conférence 

dure 1h et sera accessible après la foire sur notre chaîne Youtube : www.youtube.com/drawingnowparis.

Thèmes abordés : 

— La bande dessinée et son rôle dans le champ de l’art narratif / Comics and their role in the narrative art

— Le dessin comme outil éducatif 

— Le dessin en transition : nouvelles approches des collections 

— Drawing écosystèmes / Drawing ecosystems 

Talks, 13e édition de Drawing Now Art Fair 2019 © ENguyenNgoc
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La programmation, les modérateur·rice·s et les 
intervenant·e·s 

— 11h30 - 12h30 : La bande dessinée et son rôle dans le champ de l’art 
narratif / Comics and their role in narrative art 

Conférence en anglais 

La bande dessinée raconte des histoires et crée des personnages. Mais quel rôle peut-elle avoir dans les autres 

langages artistiques ou, inversement, comment le storytelling peut-il être réinventé au sein de cette pratique ? 

Nos invités s’appuieront sur leur pratique de la bande dessinée mais aussi sur leur expérience dans les espaces 

d’exposition.

Conférence modérée par Anette Gehrig, chercheuse en sciences de l’art, directrice et conservatrice du 

Cartoonmuseum Basel

Chercheuse en sciences de l’art, directrice et conservatrice du Cartoonmuseum Basel, 

Anette Gehrig a organisé de nombreuses expositions, notamment Catherine Meurisse, 

2021 ; Posy Simmonds, 2021, et Lika Nüssli, 2022. Elle est également l’auteure de 

publications, dont Comics Deluxe.Lemagazine de BD Strapazin, avec Christian Gasser, 

2012 et Les dessinateurs comme reporters, en collaboration avec Pierre Thomé et Yves 

Noyau. Anette Gehrig est pas ailleurs la présidente fondatrice du Réseau suisse de 

la bande dessinée. Les expositions du Cartoonmuseum Basel présentent toutes les 

formes de dessin narratif et s’aventurent également dans des domaines marginaux comme l’animation et l’art 

libre.

Intervenant·e·s : Dominique Goblet, Anne Lemonnier et Catherine Meurisse

Dominique Goblet, née en 1967 à Bruxelles, est un grand nom de la nouvelle 

génération d’auteur.ice.s belges francophones. Ancienne étudiante en illustration à 

l’Institut Saint-Luc (Bruxelles), elle participe, entre 1991 et 1995, à la création du groupe 

Frigoproduction (qui deviendra plus tard Fréon-Frémok) et commence à approcher la 

bande dessinée au travers de nombreux récits courts publiés dans diverses revues.

Son premier livre, Portraits crachés, publié aux éditions Fréon, rassemblait récits et 

images parus dans les revues emblématiques du renouveau de la bande dessinée 

des années 90. Dominique Goblet est également plasticienne et expose régulièrement peintures et sculptures 

en Belgique et à l’étranger. Ses techniques mixtes, ses influences multiples, sont mises au service d’une écriture 

graphique unique. Preuve que l’autrice et illustratrice belge bénéficie de la reconnaissance de ses pairs au 

niveau international, Dominique Goblet a été désignée en 2019 présidente du jury du Festival de la Bande 

Dessinée d’Angoulême. Avant de recevoir le prix Atomium de la Fédération Wallonie-Bruxelles, Dominique 

Goblet avait reçu, en novembre 2019, le Grand Prix Töpffer 2020. Ce prix, décerné par le canton et la ville de 

Genève, récompense, chaque année, un artiste francophone pour l’ensemble de son œuvre. Elle fera en 2024 

l’objet d’une rétrospective au musée Cartoonmuseum de Bâle et à la Pinacothèque de Bologne. 
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Anne Lemonnier entre au Centre Pompidou en 2000. Éditrice puis attachée de 

conservation au Cabinet d’art graphique du Musée national d’art moderne, elle intègre 

ensuite le service des Collections modernes. Parmi ses articles récents : « Nicolas de 

Staël, “parcoureur de solitudes” », dans Nicolas de Staël (Centre Pompidou Málaga, 

2020) ; « Une humanité de haute futaie », dans Alberto Giacometti. Un arbre comme 

une femme, une pierre comme une tête (Institut Giacometti, 2022). Commissaire de la 

récente rétrospective « Picasso. Dessiner à l’infini » au Centre Pompidou, en Galerie 1, 

elle prépare actuellement une exposition sur la bande dessinée, qui ouvrira en Galerie 2 au printemps prochain, 

ainsi qu’un accrochage de bande dessinée dans les collections permanentes du Musée.

Catherine Meurisse, née en 1980 et diplômée des écoles Estienne et des arts 

décoratifs de Paris, est une figure marquante de la bande dessinée contemporaine. 

Ayant débuté chez Charlie Hebdo en 2005, elle s’est distinguée par ses caricatures 

politiques et ses reportages dessinés pendant plus d’une décennie. Son parcours 

académique en lettres modernes a enrichi son approche artistique, fusionnant art et 

littérature dans des bandes dessinées telles que «La Légèreté» (2016), récit émouvant 

de son retour à la vie après l’attentat contre Charlie Hebdo. En 2020, une rétrospective 

majeure au Centre Pompidou a souligné son influence. Elle est devenue la première autrice de bande dessinée 

membre de l’Académie des beaux-arts, consolidant ainsi son statut dans le milieu artistique. Son travail a été 

exposé dans des institutions prestigieuses comme le FIBDI d’Angoulême, le Cartoonmuseum à Bâle, le musée 

Tomi Ungerer à Strasbourg, le musée Picasso, la Villa Médicis, le Musée Carnavalet, avec une participation 

prévue dans la prochaine exposition du Centre Pompidou dédiée à la bande dessinée.

— 14h30 - 15h30 : Le dessin comme outil éducatif
 

Dans les anciennes académies de beaux-arts, le dessin était tout aussi révéré qu’écrasé sous le poids du chef- 

d’œuvre de peinture ou d’architecture. Qu’en est-il de l’enseignement du dessin à présent dans les écoles des 

beaux-arts ? Ou, plus exactement, quelle autonomie le dessin peut-il avoir à présent et quel rôle joue-t-il dans le 

développement d’une pratique ?

Conférence modérée par Guy Boyer, historien d’art et journaliste

Guy Boyer est journaliste et critique d’art (membre de l’AICA-Association internationale 

des Critiques d’art). Après une maîtrise d’histoire de l’art à l’Université Paris I Sorbonne 

(Les entrées de la légation d’Avignon de la Renaissance au XVIIIe siècle), il entre à la 

rédaction de Beaux-Arts Magazine dont il est le rédacteur en chef et le directeur de 

la rédaction jusqu’en 1996, puis prend les mêmes postes à L’Oeil de 1997 à 2001 puis 

à Connaissance des Arts de 2002 à 2022. Il a publié Mille peintures des musées de 

France avec Jean-Loup Champion aux éditions Gallimard et de très nombreux textes 

sur la peinture du XVe au XXIe siècle ainsi que sur l’architecture des musées.
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Intervenantes : Julie Enckell Julliard, Frédérique Loutz, Anouk Mercier et Alexandra Fau

Julie Enckell Julliard est une curatrice critique et historienne de l’art suisse. Entre 

2013 et 2018, elle a dirigé le Musée Jenisch Vevey, après y avoir occupé le poste 

de Conservatrice Art moderne et contemporain (2007-2013). Elle a conduit une 

cinquantaine de projets d’exposition et de publications, avec des artistes tels que 

Pierrette Bloch, Alain Huck, Ulla von Brandenburg, Thomas Hirschhorn, Francis Alÿs, 

Denis Savary etc. Docteure en histoire de l’art, elle a notamment publié avec les 

éditions Roven Vers le visible. Exposer le dessin contemporain 1964-1980, ainsi que le 

Petit manuel des techniques du dessin (Scheidegger & Spiess 2016) et, dans leur intégralité, Les carnets de Jean-

Luc Manz (Jrp Ringier 2015). Membre de la Commission fédérale d’art (2014–2021), elle est aussi vice-présidente 

du comité de la Société d’arts graphiques suisse (SGG). Julie Enckell Julliard est depuis 2018, responsable du 

Développement culturel de la HEAD – Genève.

Frédérique Loutz manipule, brouille et brusque les formes. Dictées par son dessin, 

elles sont le plus souvent hybrides. L’artiste mélange les techniques non pour les 

associer ou les confondre mais pour que le contraste les distingue. Elle tente en 

permanence de renouveler ce qu’elle trace et y parvient justement sans y parvenir. Le 

vocabulaire qu’elle utilise, répète et interprète à nouveau sans cesse nous emmène 

dans un univers souvent fantastique et fantasmagorique où monstres gentils et 

personnages familiers dénaturés cohabitent. 

Anouk Mercier est instructrice technique principale pour les études visuelles au 

centre de dessin de l’Université de West England (UWE) à Bristol depuis 2013, et 

artiste plasticienne. En 2019, elle a co-fondé le UWE Drawing Research Group dont 

les travaux, menés depuis 2021 en collaboration avec Birmingham City University 

(BCU), explorent le rôle du dessin contemporain dans le context interdisciplinaire. 

Anouk vit et travaille entre la France et l’Angleterre. Elle a récemment produit des 

commandes publiques pour Office of Public Works Ireland (2022), Torbay City Council 

(2021) et Trust New Arts (2018). Elle a été artiste en résidence à Chelsea and Westminster Hospital Londres de 

2018 à 2021, parrainée par la Tavolozza Fondation. 

Alexandra Fau est commissaire d’expositions, critique d’art et enseignante en 

histoire de l’art. Elle a organisé plusieurs expositions, entre art et architecture (« 

Architecture invisible ? », « Architecture au corps », « Chez soi »), et art, design (« la 

tyrannie des objets », UNBUILT) et métiers d’art (« les 30 ans de la Villa Kujoyama » 

au Palais de Tokyo, novembre 2022). Elle travaille depuis 2023 pour l’Orient-Express, 

un train mythique qui devient la nouvelle vitrine à l’international des métiers d’art 

d’aujourd’hui. Son attrait pour les savoir-faire et les arts appliqués lui permet de 

rejoindre en 2023 l’Ecole des Arts Décoratifs de Paris où elle assure la direction scientifique et artistique du NID, 

la Chaire dédiée aux Nouveaux Imaginaires du Dessin, soutenue par Hermès. 
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— 16h00 - 17h00 : Le dessin en transition : nouvelles approches des 
collections

Comment les collections de dessin voyagent-elles ? Où sont-elles accueillies dans d’autres musées ou centres 

d’art ? Et quels sont les nouveaux rôles du dessin dans les expositions institutionnelles ? Trois conservateurs 

échangeront sur ces questions, ainsi que sur les nouveaux horizons et pratiques du dessin dans les collections 

dont ils sont responsables.

Conférence modérée par Pamella Guerdat, doctorante et conservatrice adjointe Beaux-Arts au Musée 

Jenisch Vevey

Historienne de l’art spécialisée en histoire des collections et en muséologie, Pamella 

Guerdat est actuellement doctorante, conservatrice adjointe Beaux-Arts au Musée 

Jenisch Vevey et responsable de la recherche de provenance. Ses activités ont 

principalement trait au collectionnisme, au marché de l’art ainsi qu’au dessin moderne 

et contemporain.

Intervenant·e·s : Isabelle Dervaux, Pascal Neveux et Claudine Grammont 

Isabelle Dervaux a été conservatrice en chef du département des dessins 

modernes et contemporains à la Morgan Library & Museum à New York de 2005 à 

2023. Docteur en histoire de l’art, elle est diplômée de l’Institute of Fine Arts, New 

York University.  Elle a aussi été conservatrice à la National Gallery à Washington et 

au National Academy Museum à New York. Elle a été commissaire de nombreuses 

expositions sur l’art européen et américain du vingtième siècle, parmi lesquelles : 

Surrealism USA (2005); Roy Lichtenstein: The Black-and-White Drawings (2010); Dan 

Flavin: Drawing (2012); Subliming Vessel: The Drawings of Matthew Barney (2013); Dubuffet Drawings (2016); 

Georg Baselitz: Six Decades of Drawings (2022); Entrance to the Mind : Drawings by George Condo (2023) ; and 

Ferdinand Hodler: Drawings (2023).

Pascal Neveux, docteur en histoire de l’art, travaille successivement à Art Public 

Contemporain puis à la galerie Jean-Gabriel Mitterrand avant de rejoindre en 1992 

Madeleine Van Doren au Crédac centre d’art contemporain d’Ivry-sur-Seine. De 1999 

à 2006, il dirige le Frac Alsace à Sélestat et depuis 2006, le Frac PACA à Marseille 

dont il a piloté le projet architectural conçu par Kengo Kuma, inauguré en mars 2013 

dans le cadre de Marseille Provence, Capitale européenne de la culture. Il préside 

depuis 2013 l’association Marseille Expos, réseau de plus de quarante lieux d’art 

contemporain, musées, centres d’art et galeries. Il est également l’auteur d’articles consacrés à de nombreux 

artistes français et étrangers et commissaire d’expositions en France et à l’étranger. Depuis 2018, il préside le 

Cipac, fédération nationale des professionnels de l’art contemporain et représente la fédération au Conseil 

national des professions des arts visuels (CNPAV) depuis sa création. Il dirige désormais le Frac Picardie en 

région Hauts-de-France, depuis 2020.
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Claudine Grammont, cheffe de service du Cabinet d’art graphique du Centre Georges 

Pompidou et directrice du Musée Matisse de Nice de 2016 à 2022, a été commissaire 

d’expositions renommées telles que Matisse années 1930, Tom Wesselmann, Hockney-

Matisse. Un paradis retrouvé, Agnès Thurnauer, on se retrouve chez toi, Pierre Matisse, 

un marchand d’art à New York, Matisse Métamorphoses. La sculpture, Cinématisse. 

Dialogues d’un peintre avec le cinéma, Matisse et Picasso, la comédie du modèle. Elle est 

co-auteure avec Yve-Alain Bois du catalogue raisonné des Matisse de la Fondation 

Barnes, et a dirigé le dictionnaire Tout Matisse paru chez Robert Laffont en 2018. Docteure en histoire de l’art 

contemporain, ses recherches et publications ont porté sur les avant-gardes historiques et les phénomènes de 

la perception dans le champ des arts graphiques.

— 17h30 - 18h30 : Drawing écosystèmes / Drawing ecosystems
Conférence en anglais 

Quelle influence le dessin peut-il avoir dans les pratiques de durabilité ? Ou comment en rend-il compte dans la 

pratique artistique ou même curatoriale ? Artistes et curateurs articuleront le besoin urgent de changer notre 

regard sur la planète avec la création artistique.

Conférence modérée par Carole Haensler, directrice du Museo Villa dei Cedri à Bellinzone et présidente 

de l’Association des musées suisses

Carole Haensler Huguet a été nommée conservatrice du Museo Civico Villa dei Cedri à 

Bellinzone en 2013, avec pour mission de conserver et valoriser le patrimoine artistique 

du Musée, de redéfinir et renforcer l’identité de l’institution, de développer l’offre de 

médiation culturelle ainsi que les synergies avec les autres institutions culturelles 

citadines et régionales. Elle a également accompagné création de l’Ente autonomo di 

diritto pubblico Bellinzona Musei – la nouvelle structure administrative crée en 2017 

qui gère le Museo Villa dei Cedri et qui dans le processus d’agrégation de Bellinzone est 

amené à gérer les autres espaces d’exposition rattachés à la ville – dont elle est directrice depuis 2018.

Intervenant·e·s : Errol Reuben Fernandes, Monica Ursina Jäger et Gabriela Albergaria 

Errol Reuben Fernandes est responsable de l’horticulture au Horniman Museum 

and Gardens, dans le sud de Londres. Il y gère un site de 8 hectares qui comprend un 

jardin datant des années 1930 et un jardin de prairie innovant créé à partir d’espèces 

d’Amérique du Nord et d’Afrique du Sud conçu en collaboration avec le professeur 

James Hitchmough. Il s’occupe également une microforêt de 900 arbres plantés 

sur seulement 400 mètres carrés en 2022 et une exposition de plantes xérophiles 

(tolérantes à la sécheresse) du monde entier qui ont été plantées dans 10 tonnes 

de déchets de béton concassés. Avec une formation en beaux-arts, en conservation et en psychothérapie, ainsi 

qu’une formation en botanique, son approche de la gestion des paysages, de l’horticulture et de la conception 

est créative, contemporaine, réfléchie et sensible. Errol s’intéresse particulièrement à l’horticulture écologique 

et durable et à la relation entre l’homme et l’environnement.
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Monica Ursina Jäger est une artiste suisse qui vit à Londres et à Zurich. Travaillant le 

dessin, le collage, la vidéo et l’installation, sa pratique se déploie à travers une réflexion 

multidisciplinaire sur les concepts de nature, d’espace et d’architecture qui étudient 

la relation entre l’environnement naturel et l’environnement construit. Fluctuant entre 

l’intuitif, le narratif et le factuel, Jäger examine les processus de transformation, de 

réarrangement et de médiation en abolissant les frontières entre la production de 

connaissances artistiques et scientifiques. Monica Ursina Jäger a obtenu une maîtrise 

en beaux-arts à Goldsmiths à l’Université de Londres. Son travail a été exposé internationalement dans des 

musées tels que le Kunsthaus de Zurich, la Kunsthalle de Düsseldorf, le Kunsthaus de Vienne, l’ADM Gallery de 

Singapour et dans plusieurs galeries internationales. 

Gabriela Albergaria (née en 1965 à Vale de Cambra, Portugal) vit et travaille à 

Lisbonne et à Bruxelles. Elle a étudié à l’université des beaux-arts de Porto, au Portugal. 

Elle a intégré plusieurs programmes de résidences d’artistes comme le Kunstlerhaus 

Bethanien à Berlin (2000-2001), la Cité Internationale des Arts à Paris (2004-2006 ), la 

Villa Arson avec le Centre National d’ Art Contemporain à Nice (2008), le Musée d’Art 

Moderne de Bahia à São Salvador da Bahia au Brésil (2008 ), le Jardin Botanique de 

l’Université d’Oxford en collaboration avec The Ruskin School of Drawing and Fine Art 

à Oxford ( 2009-2010), le Winter Workshop, the Wave Hill Public Garden and Cultural Center à New York (2012) et 

la Residency Unlimited à New York (2015). Depuis 1999, elle expose régulièrement. Elle a utilisé la photographie, 

le dessin, l’installation et la sculpture pour développer une ligne d’œuvres qui prend en compte la relation entre 

l’homme et la nature comme point de départ. Les références sociales et collectives s’entrecroisent avec les 

mémoires personnelles et subjectives de ses expériences. Son travail fait partie de plusieurs collections privées 

et publiques.

Symposium organisé avec le soutien de Pro Helvetia, Fondation suisse pour la culture.
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ii. Le programme des talks et entretiens 
d’artistes 

Du vendredi 22 au dimanche 24 mars 2024 au Carreau du Temple 
4, rue Eugène Spuller — 75003 Paris

Moments privilégiés pour la rencontre des professionnels du dessin contemporain du monde entier, la foire 

donne la parole à des intervenants spécialisés en art contemporain autour de talks et d’entretiens d’artistes.

Du vendredi 22 au dimanche 24 mars à l’espace talks à l’étage -1 du Carreau du Temple. Chaque talk dure 1h 

et sera accessible après la foire sur la chaîne Youtube : youtube.com/drawingnowparis

Thèmes abordés : 

— Dessin et technologie

— Financer une collection de dessin avec Bail Art Leasing

— Entretien avec l’artiste Sébastien Laudenbach

— Le dessin et l’animation

Talk #6, Drawing Now Art Fair 2023 © Grégoire Avenel - Agence Coolhuntparis
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— Vendredi 22 mars de 11h30 à 12h30 : Dessiner à l’âge de l’intelligence 
artificielle / Drawing in the age of the A.I.  

Conférence en anglais

Où en est le dessin à l’âge de l’intelligence artificielle ? Est-il touché ou bien menacé par les nouvelles techno-

logies ? Les invitées de ce talk discuteront ces questions autant d’un point de vue théorique et curatorial que 

de celui de la pratique artistique.

Conférence modérée par Klaus Speidel, théoricien de l’image et de 
l’art, docteur en philosophie, commissaire d’exposition et critique 
d’art basé à Vienne

Lauréat du Prix AICA France de la critique d’art en 2015, il a fait des études de 

philosophie et d’histoire de l’art à Munich (LMU) et Paris (École normale supé-

rieure, Paris X Nanterre). Il enseigne à l’université des arts appliqués de Vienne, 

au Paris College of Art et à l’École Estienne à Paris. Auteur de nombreux articles 

scientifiques sur la narration et le style et d’expositions avec un focus sur le des-

sin en Autriche et en France, il écrit pour artpress, Spike, The Art Newspaper, la 

FAZ et Der Standard et a contribué aux catalogues de l’Albertina du Belevedere et du mumok à Vienne ou du Centre 

Pompidou. En 2023/2024, il est co-commissaire d’une exposition sur le sujet de la mort au Dom Museum de Vienne.

Intervenant·e·s : Grégory Chatonsky, Rita Vitoreli et Marlies Wirth

Grégory Chatonsky, artiste 

franco-canadien, explore les 

interactions entre technologie 

et existence à travers un large 

éventail de médiums. Pionnier 

du Netart et de l’IA, ses œuvres 

abordent les thèmes de l’extinc-

tion, du réseau et de la mémoire. 

Ses expositions incluent le Pa-

lais de Tokyo, Centre Pompidou, 

et ses œuvres sont présentes 

dans des collections publiques 

et privées.

Marlies Wirth, curatrice de la 

culture digitale au MAK - Mu-

seum of Applied Arts à Vienne, 

explore les implications de l'ère 

digitale sur la société et l'environ-

nement. Elle organise des expo-

sitions et des programmes dans 

les domaines de l’art, du design, 

de l’architecture et de la technolo-

gie, tels que "/imagine : A Journey 

into The New Virtual" (2023) et a 

contribué à des événements inter-

nationaux comme la Biennale de 

Vienne et la Triennale de Milan.

Rita Vitorelli, diplômée en arts 

graphiques et peinture de l'Aca-

démie des beaux-arts de Vienne, 

a exposé dans des institutions 

renommées telles que le Gug-

genheim Bilbao et le Kunsthaus 

Zürich. En tant que rédactrice en 

chef du magazine Spike Art, elle 

a co-fondé en 2004, elle a égale-

ment organisé des expositions à 

la Vienna Secession au Kunsthaus 

Graz ainsi qu’au Liste Basel. De-

puis 2023, elle enseigne à l'Acadé-

mie des beaux-arts de Karlsruhe.

© Marcella Ruiz Cruz pour PW Magazine
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— Vendredi 22 mars de 17h à 18h :  Bail Art Leasing, Financer une 
collection de dessin en entreprise

Bail Art, leader du leasing d’œuvres d’art depuis 2009, présente un talk intitulé « Financer une collection de dessin en 

entreprise », explorant la richesse du dessin comme discipline artistique clé dans le monde professionnel et comme 

porte d’entrée privilégiée dans l’art contemporain. Cette conférence abordera la dynamique vertueuse du dessin au 

sein des entreprises, les options de financement possibles dans le cadre du mécénat ou du leasing d’œuvres d’art, 

ainsi que les différentes motivations qui animent les professionnels dans 

leur quête d’enrichissement artistique au sein de leurs espaces de travail. Ce 

talk offre des insights pratiques pour toute entreprise ou profession libérale 

désireuse de s’immerger dans l’art contemporain par le biais du dessin. Il 

sera modéré par Alice Bellanger et Clara Pagnussatt, Ariane Chauffert Yvart, 

historienne de l’art et directrice de la Galerie Ariane C-Y, sera également pré-

sente pour témoigner de son expérience avec Bail Art. 

— Samedi 23 mars de 11h30 à 12h30 : Entretien avec l’artiste Sébastien Lau-
denbach modéré par Joana P.R. Neves 

Sébastien Laudenbach a une place unique dans l’univers de l’animation. Autant inspiré de littérature expérimentale que 

de la pure pratique du dessin, il produit des animations sous plusieurs formats avec une poésie du trait évoquant des 

artistes plasticiens, tout en se plaçant dans l’univers de l’image-mouvement. Nous explorerons cet univers dessiné en 

mouvement au fil d’une conversation.

Sébastien Lauden-

bach est un ani-

mateur, illustrateur 

et scénariste fran-

çais. Auteur de dix 

courts-métrages ainsi 

que du long métrage 

«  La Jeune Fille sans 

mains», présenté à 

Cannes en 2016 et nommé aux César 2017 dans la caté-

gorie « Meilleur film d’animation ». Ses travaux ont été sé-

lectionnés et récompensés dans de nombreux festivals in-

ternationaux dont São Paulo, Annecy et Montréal. Avec le 

poète Luc Bénazet, il réalise des « films-de-poésie » pour la 

revue « Numéro Zéro ». Il a également conçu des affiches 

de films (La Fille du 14 juillet d’Antonin Peretjatko), créé des 

génériques pour le réalisateur Emmanuel Mouret, ainsi 

que des clips. En octobre 2023 est sorti sur les écrans, « 

Linda veut du poulet », co-réalisé avec Chiara Malta, révélé 

à Cannes (ACID), Cristal du long métrage au festival d’An-

necy et lauréat du César du meilleur film d’animation en 

2024. Il est représenté par la Galerie Miyu.  

© Léa Bordier 

Joana P.R. Neves, 

commissaire et au-

teure indépendante 

à Londres, a dirigé 

des galeries interna-

tionales et organisé 

des expositions en 

France et à l’étranger. 

Directrice artisitique 

de Drawing Now Art Fair depuis 2018, elle a également 

obtenu un doctorat en 2020 à l’université de Kingston 

intitulé Following the Indexical Line, Etienne-Jules Ma-

rey, Douglas Huebler and Sol LeWitt. Ses publications 

récentes comprennent notamment As One takes one’s 

pulse, The Technology of Asemantic Writing, Centre d’art 

de Genève (2019) ; Unskilled Beauty or Ugly Truth ? (Des-

sin, recherche, pratique théorique, 2020). Elle travaille 

actuellement sur son premier livre, The Female Drawing 

Machines, sur le dessin en tant que technologie d’un point 

de vue féministe (2026, Bloomsbury) et a lancé le podcast 

Exhibitionistas avec Emily Harding.

© Grégoire Avenel, Cool Hunt Paris
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Antoine Roegiers, diplômé des 

Beaux-Arts de Paris en 2007, est 

un artiste pluridisciplinaire ré-

compensé du Prix Roger Bataille. 

Son travail explore les maîtres 

flamands et belges, utilisant di-

verses techniques comme la pein-

ture à l’huile et l’animation vidéo. 

Depuis 2018, il crée une série de 

tableaux narratifs accompagnés 

de films animés. Il est notamment 

représenté par la galerie TEM-

PLON (Paris, Bruxelles, New-York), 

Wilde Gallery (Genève, Bâle et Zu-

rich) et Keteleer Gallery (Anvers). 

© Valérie Leguern © Camille Le

Vergine Keaton, réalisatrice et 

artiste visuelle française, explore 

la convergence du cinéma et des 

arts visuels. Son travail inclut des 

courts métrages d'animation 

comme "Je criais contre la vie. ou 

pour elle" et "Le Tigre de Tasma-

nie",  présentés lors de nombreux 

festivals, ainsi que des installations 

multi-écrans exposées à Times 

Square, au centre Pompidou Metz 

et à la Maison de la Poésie à Pari 

Elle prépare actuellement son pre-

mier long métrage d'animation et 

enseigne à l'EnsAD à Paris.

Simon Rouby, artiste pluridisci-

plinaire formé aux Gobelins et 

au California Institute of Arts, 

son premier long métrage « Ada-

ma » a été nommé aux Césars 

et aux European Film Awards 

parmi les meilleurs films d’ani-

mation de l’année. En résidence 

à la Villa Médicis et Villa Kujoya-

ma, il explore une recherche ci-

nématographique transversale, 

présentant ses œuvres dans des 

festivals et institutions presti-

gieuses telles que le Centre Pom-

pidou et la Fondation Lambert.

— Dimanche 24 mars de 16h à 17h : Le dessin et l’animation

Animation et dessin se parlent et se répondent. Quelles sont les enjeux du passage de l’industrie de l’animation dans 

le dessin contemporain et vice-versa ? Par ailleurs, quel rôle l’animation peut-elle jouer dans les espaces d’animation ? 

Et puis, finalement, quelle est la place du dessin dans sa pratique la plus élémentaire dans le travails des artistes 

invité.ée.s ?

Conférence modérée par Emmanuel-Alain Raynal, producteur d’ani-
mation, fondateur de Miyu Productions et cofondateur de Studio 
Miyu, Miyu Distribution et de la Galerie Miyu

Emmanuel-Alain Raynal, diplômé en Études Cinématographiques, a fondé Miyu 

Productions en 2009, une société spécialisée dans le cinéma d’animation. Il 

produit des courts métrages, des œuvres audiovisuelles et des longs-métrages 

récompensés dans le monde entier. En 2015, il cofonde Studio Miyu, Miyu Dis-

tribution et la Galerie Miyu, première galerie d’art contemporain dédiée à la va-

lorisation du travail plastique et visuel des cinéastes d’animation ainsi que celle 

des techniques d’animation dans les pratiques contemporaines. Il reçoit plusieurs distinctions telles que le Trophée 

de l’Animation du Film Français en 2019 et le Prix du Producteur français d’animation en 2022. De 2018 à 2023, il a 

occupé la vice-présidence du SPI (Syndicat des Producteurs Indépendants) en charge de l’animation. Il programme 

également un festival et co-écrit un roman.

Intervenant·e·s : Vergine Keaton, Antoine Roegiers et Simon Rouby
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— Animation : mécaniques de l’esprit
Une exposition sous le commissariat de Joana P. R. Neves 
Du 21 au 24 mars 2024 à Drawing Now Art Fair 
4, rue Eugène Spuller — 75003 Paris 

En quoi l’animation contribue-t-elle au dessin contemporain et vice-versa ?

L’animation incorpore deux langages artistiques, le dessin et le cinéma. Image graphique en mouvement ou 

bien animation pas à pas, l’animation est une séquence d’images dessinées, souvent avec des personnages, 

défilant sur un ou plusieurs écrans. Si bien que même dans ses moments les plus abstraits, la narration – le 

dessin en mouvement – est à la base de cet art cinématographique, qui reflète souvent les sujets de son époque.

Tandis que les outils du dessin contemporain ont des liens avec l’histoire de l’art depuis la préhistoire, l’animation, 

quant à elle, émane de l’invention du jouet optique zootrope, parmi d’autres technologies développées au 

XIXe siècle. À l’orée de la découverte du cinéma, ces nouvelles technologies séquentielles sont indéniablement 

liées à la France, pays pionnier dans ces arts employant la bande quadrillée pour raconter des histoires. Plus 

concrètement, Émile Reynaud inventa le praxinoscope en 1877, une boîte avec une fissure permettant de voire 

douze dessins en mouvement, formant une séquence ininterrompue sur un cylindre rotatif. Ceci le mena à 

développer son Théâtre Optique où, pour la première fois, des animations furent montrées à Paris au Musée 

Grévin, de 1892 à 1900. 

iii.  1 thème en 4 expositions 

Ugo Arsac, IN-URBE, 2020, réalité virtuelle et vidéo. Collection du Frac Picardie
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Si Reynaud fut amené à détruire sa machine de projection et ses films (seuls deux subsistent) en raison du plus 

grand succès du cinéma des frères Lumière, actuellement les films d’animation font partie de notre horizon 

artistique. Mais qu’en est-il de l’animation dans le monde de l’art ou, à l’inverse, du langage plastique dans celui 

de l’animation ? Machine et image se sont réunis dans l’informatique et l’animation est devenue un langage se 

retrouvant jusque dans les gifs et NFT’s. Ainsi, l’animation – par son rapport fluide avec la technologie – n’est 

jamais aussi puissante que lorsqu’elle embrasse la plasticité plus abstraite du dessin contemporain – avec son 

rapport plus direct au spectateur. De cette façon, avec les développements les plus récents de l’intelligence 

artificielle, posons, à travers le langage à la fois technologique et manuel de l’animation, la question : qu’en 

est-il de l’humain ? 

La racine du mot animation contient le mot latin anima – esprit ou souffle de vie –, qui dans cet art s’associe à la 

machine (de projection, diffusion et production, avec ses softwares d’édition, de son et de dessin). L’exposition  

Animation : mécaniques de l’esprit explore cette association aux frontières entre humain et machine en montrant 

des œuvres d’animation de plasticiens et animateurs, ainsi que leurs dessins.

Exposition réalisée en partenariat avec le Frac Picardie et visible au niveau -1 du salon. Médiation disponible 

sur site. 

Artistes exposé·e·s : 

Ugo Arsac — Inci Eviner — Fabien Granet — Eleonore Geissler —  Sébastien Laudenbach — Yoriko Mizushiri 

— Massinissa Selmani — Catharina Van Eetvelde.

Un lien renforcé avec le Frac Picardie et la Maison de la Culture 
d’Amiens 

En 2023, Joana P. R. Neves, invitée par Pascal Neveux, a mis en place plusieurs manifestations dessinées sur 

le territoire picard. Au Frac Picardie, l’exposition « Le spectre du féminin » a présenté les œuvres hybrides des 

artistes Louise Aleksiejew, Antoine Medes et Sarah Tritz, pendant que la Maison de la Culture accueillait 

l’installation monumentale de l’artiste Tania Mouraud.

Pour la 4e année consécutive, le FRAC Picardie ouvre à nouveau ses réserves pour l’exposition institutionnelle de 

Drawing Now Art Fair (étage -1) et réunira son comité d’acquisitions pendant la foire. En 2023 de nombreuses 

acquisitions ont été réalisées sur les stands des exposants de Drawing Now Art Fair.
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— Inci Eviner – Mécaniques de l’esprit
Une exposition sous le commissariat de Joana P.R. Neves
Du 16 mars au 16 mai 2024 à la Maison de la Culture d’Amiens
2, place Léon Gontier — 80006 Amiens
En partenariat avec Drawing Now Art Fair et le Printemps du dessin 

Inci Eviner est une artiste pluridisciplinaire dont la pratique se constelle autour du dessin. Son trait est calligra-

phique, sinueux, précis. Il s’associe souvent, par le biais du collage sur papier ou digital, à des images de corps 

performant des gestes loufoques (…). Elle étudie attentivement l’actualité et se place au cœur des sujets fonda-

mentaux de notre époque, (…) : la condition de la femme, les rapports de pouvoir, la violence sur les peuples, le 

droit à la parole. Ces préoccupations constantes se manifestent dans un travail sur le collectif, le relationnel et 

l’environnement.

Inci Eviner, Ordinary Condition
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— David Prudhomme, Danse Macabre
Une exposition sous le commissariat de Carine Roma 
Du 16 mars au 1er juin 2024 au Frac Picardie 
45, rue Pointin - 80000 Amiens
En partenariat avec Drawing Now Art Fair

La Danse macabre est une suite, une succession de vivants et de morts. Une farandole de squelettes souvent 

espiègles qui dansent et chahutent de malheureux vivants accablés en les entraînant avec eux. Loin d’être 

simplement morbides, les danses macabres sont le plus souvent cocasses et ironiques et répondent à l’angoisse 

des mortels par la dérision et l’humour, parfois jusqu’au burlesque.

Réactiver la Danse macabre au Frac Picardie, c’est s’attacher à la comprendre d’abord, à se l’approprier ensuite. 

C’est tenter d’établir un trait d’union entre le passé et notre actualité.  C’est se questionner sur notre rapport au 

corps, aux hiérarchies, au sacré, au païen, à l’espace public. C’est aussi se poser la question de la création en 

temps de crise et la réponse par la dérision.

David Prudhomme, Danse Macabre 
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— Les formes de l’invisible : films d’animation d’Elika Hedayat
Une exposition sous le commissariat de Joana P.R. Neves 
Du 16 mars au 1er juin 2024 au Frac Picardie 
45, rue Pointin - 80000 Amiens
En partenariat avec Drawing Now Art Fair

Elika Hedayat compose des scènes avec des personnages souvent grotesques, entre réalisme politique et féerie. 

Ayant vécu en Iran jusqu’aux premières années de sa vie adulte, elle s’est imprégnée d’une conscience politique 

aigüe ne pouvant se manifester que par ellipses et symboles. Ses créatures, monstres, corps humanoïdes, et 

personnages donnent forme à des angoisses qui se devinent plus qu’elles ne se voient. Se forme ainsi une 

politique d’attention à l‘autre dans cette œuvre hantée par l’injustice et le déséquilibre de pouvoir. 

Elika Hedayat, Les Dépossédés n°18, Animation 2D, 2023 © Courtesy de l’artiste
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iv. Le Prix Drawing Now 

Le Prix Drawing Now accompagne depuis 13 ans la création contemporaine et souligne le rôle défricheur des 

galeries en récompensant le travail d’un·e artiste présenté·e lors de Drawing Now Art Fair. Chaque année le  

comité de sélection du salon désigne 5 artistes parmi les focus de moins de 50 ans présenté·e·s par les galeries 

participantes. 

Les nommées ont été annoncées au Drawing Lab le jeudi 25 janvier 2024 lors du vernissage de l’exposition « Le 

temps profond des rivières » de Suzanne Husky, lauréate du Prix Drawing Now 2023. Il s’agit de :

— Caroline Corbasson, née en 1989, représentée par Dilecta ;

— Stéphanie Mansy, née en 1978, représentée par la Galerie F ;

— Catherine Meurisse, née en 1980, représentée par la Galerie Barbier ;

— Marine Pagès, née en 1976, représentée par la Galerie Bernard Jordan ;

— Tatiana Wolska, née en 1977, représentée par Irène Laub.

Le nom de la lauréate sera annoncé lors du vernissage de Drawing Now Art Fair, le mercredi 20 mars à 18h30. 

Le prix, soutenu par la Drawing Society, est doté de 15 000 euros : 5 000 euros de dotation pour l’artiste, 10 000 

euros d’aide à la production pour une exposition de 3 mois au Drawing Lab et l’édition d’un catalogue monogra-

phique. 

Depuis 2011, ce sont ainsi 12 artistes qui ont bénéficié de cette mise en lumière : Catherine Melin (2011), 

Clément Bagot (2012), Didier Rittener (2013), Cathryn Boch (2014), Abdelkader Benchamma (2015), Jochen 

Gerner (2016), Lionel Sabatté (2017), Michail Michailov (2018), Lucie Picandet (2019), Nicolas Daubanes 

(2021), Karine Rougier (2022) et Suzanne Husky (2023).

Remise du Prix Drawing Now 2023 - Christine Phal, Suzanne Husky et Alain Gutharc © Grégoire Avenel / agence Coolhuntparis 
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Présentation des artistes nommées

Caroline Corbasson
Née en 1989 en France
Vit et travaille à Paris en France 

Représentée par Dilecta en secteur Général. 

Diplômée de l’École nationale des beaux-arts de Paris et de la Central Saint Martins de Londres, Caroline 

Corbasson déploie sa pratique à travers le dessin, la sculpture, la photographie et la vidéo. Elle sonde la place 

de l’Homme dans l’univers au prisme des imaginaires scientifiques et collectifs associés à l’astrophysique et à la 

cosmologie. 

Oscillant entre approche quasi-scientifique et documentaire, et quête sensible, elle tisse dans son œuvre de 

multiples correspondances entre l’infiniment grand et l’infiniment petit. Elle attire ainsi notre attention sur l’exis-

tence d’entités et de phénomènes d’une étendue spatio-temporelle si vaste ou si infime qu’ils déroutent notre 

compréhension. Ses collaborations avec des institutions scientifiques importantes (CNRS ; CNES à Paris ; Labo-

ratoire d’Astrophysique de Marseille ; l’Observatoire du Cerro Paranal au Chili) lui permettent de s’immiscer dans 

le quotidien de ces hauts lieux de l’étude scientifique pour y capter leur atmosphère singulière en s’ouvrant aux 

multiples connexions entre perception, échelle, espace et temps. 

Présentant le dessin comme 

son médium de prédilection, 

Caroline Corbasson utilise le 

charbon pour créer des ins-

tants cosmiques profonds ap-

pelant à la méditation. Créés 

par réserve, les étoiles et phé-

nomènes cosmiques que l’ar-

tiste étudie se figent et se réa-

lisent par l’absence de matière. 

Ses dessins se déploient dans 

un large panel de formats, du 

petit (21 x 14,8 cm) au monu-

mental (216 x 238 cm).

Caroline Corbasson, Touch 
(Webb), 216 x 238 cm, 2023, char-
bon sur papier en deux
panneaux, Courtesy Dilecta © 
Caroline Corbasson
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Stéphanie Mansy
Née en 1978 en France 
Vit et travaille entre Amiens et Beauvais en France 

Représentée par la Galerie F en secteur Process.

La matière est mémoire. Les espaces dessinés de Stéphanie Mansy modulent différentes vues, de la plus proche 

– détails organiques infimes, parfois en creux – à la plus lointaine – paysage. Ressenti de l’intérieur, dans l’acte 

même de dessiner, le son du contact du crayon avec le support – frotter, gratter, caresser – est ici d’une impor-

tance capitale. Car c’est souvent à la percussion ressentie que le dessin se modèle, qu’il résonne et se déploie 

dans l’espace vide.

La question de l’altération de la matière papier s’est faite le support privilégié des recherches de l’artiste pendant 

sa résidence à la Casa de Velásquez à Madrid (2022-2023).  Là-bas, elle y envisage l’altération autant comme 

support de réflexion que processus de mise en œuvre en allant notamment à la rencontre d’œuvres patri-

monialisées et altérées dont l’état actuel 

témoigne d’un faisceau d’histoires et du 

soin apporté ou non à leur conservation. 

Telles des strates de mémoire, ces œuvres 

condensent différentes attentions de re-

gard portées sur le papier au fil du temps.

Ces expériences au contact des œuvres 

ont conforté l’artiste dans ses recherches 

actuelles qui tentent de catalyser le geste 

- celui qui rend manifeste la matière et 

son support - et le temps qui l’altère, le 

mouvement qui le transfère.

Elisabeth Piot, janvier 2023

Stéphanie Mansy, Lacunary material, 167,5 x 
108 cm, 2023, pastels et crayons, Courtesy 
Galerie F © Stéphanie Mansy
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Catherine Meurisse 
Née en 1980 en France
Vit et travaille à Paris en France 

Représentée par la Galerie Barbier en secteur Général.

Au départ, il y a un rêve de pierre. Montagnes, cailloux, statues, bâtiments. S’assurer de points d’appui solides, 

dessiner l’immuable et l’immobile. Poser son regard. Puis très vite on contourne les édifices, on se fraie un pas-

sage dans le minéral, avec l’idée qu’il y a d’autres choses à voir, derrière, à côté, plus loin. Les compagnons de 

route trouvés au hasard, la promenade s’oriente vers le sud mais ne perd pas le nord. Sans jamais se départir 

de son humour, Catherine Meurisse livre pour la première fois une série d’images sans légende, mais pas sans 

histoire. Un voyage aussi beau qu’inattendu. 

Catherine Meurisse, Le passage, 40 x 
50 cm, 2023, mine de plomb, aqua-
relle et gouache sur papier, Courtesy 
Galerie Barbier © Catherine Meurisse
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Marine Pagès
Née en 1976 en France
Vit et travaille à Paris en France

Représentée par la Galerie Bernard Jordan en secteur Général. 

Memento Mori présente deux propositions différentes de travaux sur papier qui se répondent, l’une et l’autre 

évoquant différents états de corps. Un grand dessin à l’encre et au crayon de couleur dont les lignes droites es-

quissent des morceaux potentiels de squelette suggèrent un personnage allongé telle une gisante.

Ainsi qu’une série d’une vingtaine de dessins aux crayons de couleurs mélant dessin et écriture, suite d’ana-

grammes phonétiques des lettres contenues dans la locution Memento Mori : ON M MEME ROTI - MEME MOT 

NOIR - MOIRE MOMENT… créer des jeux de langage formels et potentiellement sonores.

Marine Pagès, OR TONI M MEME, série Memento Mori., 27,9 x 42 cm, 2023, encres et crayons de couleur sur papier, Courtesy 
Galerie Bernard Jordan © Adagp
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Tatiana Wolska 
Née en 1977 en Pologne 
Vit et travaille à Bruxelles en Belgique

Représentée par Irène Laub en secteur Général. 

« Je travaille sans dessin préparatoire et sans croquis, de façon très instinctive. L’idée de croissance organique et 

d’autonomie des formes est très présente. Le résultat peut évoquer des éléments végétaux, animaux, minéraux, 

des microbes ou même des organes, mais son interprétation dépend du regard de chaque personne. Je n’aime 

d’ailleurs pas expliquer mes œuvres, comme si les décrire était une forme d’emprisonnement et risquait de les 

limiter. »

 

La pratique pluridisciplinaire de Tatiana Wolska se caractérise par la croissance organique et la prolifération des 

formes. Ses dessins et sculptures, intimement liés dans un dialogue constant, témoignent d’une recherche sur 

la sinuosité des courbes, l’émergence d’éléments organiques et l’hybridation des objets. Bouteilles en plastique, 

clous abandonnés ou bois recyclé deviennent les fondements de mécanismes de propagation et d’amplification. 

Ses dessins évoquent toujours le vivant de manière plurielle et placent la question du corps au centre de ses 

préoccupations. Par des moyens simples et des gestes évocateurs, Tatiana Wolska réinterprète la notion du réel 

à la limite de l’abstraction, flirtant avec l’invisible et l’intime. Née en Pologne, elle a débuté sa carrière artistique 

à la Villa Arson de Nice. Lauréate du Grand Prix du Salon de Montrouge, elle est invitée par la Fondation Pierre 

Bergé pour une exposition personnelle au Palais de Tokyo en 2014. Depuis lors, son travail est régulièrement 

montré par des institutions internationales, notamment le Frac Corse et le Frac PACA (FR) en 2016, la Villa Empain 

à Bruxelles (FR) et l’Arsenal à Poznan 

(PL) en 2018, la Villa Datris à Paris (FR) 

en 2020, le château de Chamarande 

(FR), le projet Sculpture in the City à 

Londres (UK) en 2021, ou la Centrale 

for Contemporary Art à Bruxelles en 

2023. Au printemps 2024, un solo 

show lui sera consacré au Midlands 

Arts Centre à Birmingham (EN). Elle 

participera également au group 

show « Rebel Garden » pendant la 

Triennale de Bruges et à l’exposition 

de sculptures en plein air « Lustwar-

ande » à Tilburg.

Tatiana Wolska, In crisis, 140 x 140 cm, 
2023, crayon de couleur sur papier, 
Courtesy Irène Laub © photo Amélie 
Bataille
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L’exposition du Prix Drawing Now 
2023

Le temps profond des rivières 
Suzanne Husky 
Commissariat : Lauranne Germond 

Du 26 janvier au 7 avril 2024 au Drawing Lab  
17, rue de Richelieu — 75001 Paris

Nous sommes fier·ère·s d’accompagner Suzanne Husky dans la réalisation de sa nouvelle expostion personnelle à 

Paris. Son univers singulier, sa sensibilité de la nature et son engagement pour les questions écologiques ne vous 

laisseront pas insensibles. Ainsi, le dessin prend la parole et nous invite tous à nous interroger sur notre place dans 

la nature et l’importance de la protéger afin qu’elle puisse s’auto-gérer. Une fois encore le Prix Drawing Now met 

en lumière de nouveaux sujets et fait du dessin un langage universel.  

Christine Phal 
Fondatrice du Drawing Lab

Suzanne Husky, Rivière possible, 2023, aquarelle sur papier © Courtesy Galerie Alain Gutharc

86



Étymologiquement dessein et dessin ne sont qu’un seul et même mot, dérivé de l’italien disegno. 
Jusqu’au XVIIe siècle, il désigne sans distinction, le projet et l’intention qui, parfois, s’incarnent par le 
trait pour mieux en révéler la portée. « Un feu qu’illumine l’entendement, échauffe la volonté, forti-
fie la mémoire, épure les esprits, pour pénétrer dans l’imagination », telle est la description que fait  
Michel Anguier du grand dessein devant l’Académie royale de peinture et de sculpture en 1677. Un 
grand dessein, c’est précisément ce qui guide le pinceau de Suzanne Husky. Ses aquarelles diluées 
aux eaux de source n’ont qu’un objectif : faire renaître le visage oublié des rivières en bonne santé, des 
milles et une espèces en déclin qui peuplent d’ordinaire son écosystème, et raviver notre lien originel 
à la zone humide. 

La peinture occidentale a longtemps contribué à véhiculer une image simplifiée de la nature rendue 
à l’état de paysage ; une nature contrôlée et commensurable à l’homme, qui le plus souvent, incarne, 
dans ses explosions dramatiques de couleur et de formes, les états d’âmes des personnages qu’elle 
abrite et le roman de leurs conquêtes sur leur environnement, plus que la complexité de la nature 
elle-même. Quelle est donc la responsabilité des artistes dans nos représentations simplifiées des 
cours d’eau ? Comment l’art peut-il aujourd’hui être un agent de transformation de cette perception ?

Ici les lignes tracées s’entrecroisent 
aux intentions révélées à chaque 
coup de pinceau. Et pour se faire, 
Suzanne Husky puise dans le grand 
univers des images, des innovations 
graphiques et épistémologiques qui 
jalonnent l’histoire du médium : les 
récits illustrés, les planches natura-
listes, les allégories mythologiques, 
ou encore le graphisme militant. Le 
tout, en collaboration avec des sa-
vants et des scientifiques, en l’occur-
rence ici le philosophe du vivant Bap-
tiste Morizot, avec qui elle co-crée le 
livre L’eau ou la vie. Alliance avec le 
temps profond face au changement 
climatique qui sortira chez Actes Sud 
en septembre 2024. 

Au centre de l’exposition, une pièce 
maîtresse renferme toutes les autres 
et constitue un tour de force, tech-
nique et symbolique : un rouleau 
de papier dessiné de près de huit 
mètres de long. Il se réfère explici-  Suzanne Husky, Anahita, déesse des rivières de l’Avesta, 2022, aquarelle sur papier, 

Collection privée © Courtesy Galerie Alain Gutharc
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tement à la tapisserie de Bayeux (également appelée « toile de la conquête », qui relate l’assaut de 
l’Angleterre par le duc de Normandie au XIe siècle) mais ici, le héros c’est le génie des marécages, la 
clef de voûte sans laquelle on ne peut penser la santé de nos écosystèmes, un personnage assailli 
qu’on espère voir sortir vainqueur : le providentiel castor. Comme dans les fameux rouleaux peints 
asiatiques du Moyen Âge qu’on parcourt à sa guise, c’est un véritable roman fleuve, qui conte l’Histoire 
géopolitique des alliances entre humains et castors à travers les âges. Une aventure épique, fourmil-
lant de savoureuses saynètes, qui nous réancre dans un monde plus vaste et plus merveilleux que 
celui de l’histoire des hommes : la grande histoire du vivant.  

Car il y eut un temps où, dans toutes les rivières de l’hémisphère nord, il y avait des castors.  Avec ses 
innombrables barrages, il est considéré comme le plus grand transformateur de son environnement 
après l’homme, et longtemps c’est lui qui amena la vie. Il produisit des paysages aquatiques, des 
zones humides foisonnantes de biodiversité et fut vénéré, parfois déifié, pour cela. On le retrouve aux 
fondements de nombreuses mythologies, contes et légendes. La France garde des traces de sa pré-
sence en tout lieu, comme on peut le voir sur la carte de toponymes et des hydronymes qui font réfé-
rence à lui le Beuve : Beuvry, Beuvron, Buverchy, Bivre, Vibre, Bièvres, Bibracte. Mais, progressivement, 
la géographie humaine a pris la place de la géographie des castors, entraînant sa quasi-disparition, 
de nos rivières, de nos cultures et de nos imaginaires, et, avec elle, l’effondrement de tout un écosys-
tème. Pourtant, le castor (ré)apparait aujourd’hui comme une des premières solutions fondées sur la 
nature pour réparer nos milieux à l’agonie. Le rapport du GIEC de 2022 considère la collaboration avec 
les castors comme incontournable pour faire face au réchauffement climatique, tant du point de vue 
scientifique qu’économique. 

Et c’est à convaincre de cette nécessité que s’emploie Suzanne Husky. « La vision du monde la plus 
dangereuse est celle de ceux qui n’ont jamais vu le monde » disait Alexander von Humboldt, ce na-
turaliste, anthropologue, écrivain voyageur et dessinateur qui réalisa un corpus de plus de 1 500 
illustrations pour tenter d’expliciter les lois physiques de la nature et en capter l’extrème beauté. Mais 
comment peut-on encore « voir le monde » aujourd’hui alors que partout on ne trouve qu’environne-
ment dégradé ? Il ne s’agit plus de le parcourir pour le décrire tel qu’il est, mais d’aller chercher, dans 
ses confins, les fragments résiduels de ce qu’il fut, pour en réactiver la mémoire et l’inscrire dans un 
nouveau récit commun.

Lauranne Germond
Commissaire de l’exposition
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Suzanne Husky, Amplifier la vie avec le peuple castor, 75 x 102cm, 2022, aquarelle sur papier © Courtesy Galerie Alain Gutharc
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Le Printemps du dessin
Lancé à l’initiative de Christine Phal en 2018, en parallèle de Drawing Now Art Fair et soutenu par le Ministère 

de la Culture, le Printemps du dessin a pour objectif de faire de mars à juin une grande fête du dessin à l’échelle 

nationale. 

Le Printemps du dessin fédère les expositions qui se déroulent dans les institutions ou centres d’art et toutes 

les actions type workshops, ateliers, conférences et rencontres entre l’artiste et le public. Le médium du dessin 

s’impose sous toutes ses formes et permet à un public varié d’être au plus près des artistes et du processus créatif.

Le Printemps du dessin se déroule sur tout le territoire français grâce au partenariat avec Drawing Now Art Fair, 

le Centre des monuments nationaux (CMN), l’Association de Développement et de Recherche sur les Artothèques 

(ADRA), Réseau document d’artistes et les institutions regroupées à Amiens autour du Frac Picardie. Pour per-

mettre une meilleure identification de cet événement, une identité graphique commune est proposée aux dif-

férents participants depuis l’année dernière. En 2023, ce sont ainsi près de 52 lieux qui ont permis d’offrir à des 

publics très variés un moment de rencontre privilégié avec un artiste et d’être au plus près du processus créatif.

Pour sa 7e édition, en écho au Jeux Olympiques, le Printemps du dessin propose aux participants de travailler sur 

le thème du sport. Alors à vos marques.. Prêts ? Partez ! Rendez vous du 20 mars au 21 juin 2024 pour célébrer le 

dessin partout en France ! La programmation se retrouve sur le site internet www.printempsdudessin.com et sur 

nos réseaux sociaux (@printempsdudessin sur Facebook et Instagram).

© Agence KIBLIND© Agence KIBLIND
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Île de France 

— Arc de Triomphe
— L’AiR Arts – Cité Falguière
— Basilique cathédrale Saint-Denis
— Château de Vincennes
— Conciergerie
— Domaine national de Saint Cloud
— École d’Estienne
— Espace d’art Chaillioux
— Maison des Jardies
— Médiathèque de l’hôpital européen Georges 
     Pompidou
— Paris College of Art
— Poste Habitat / Toit et Joie
— Drawing Lab
— Drawing House
— Galerie du Montparnasse x Mairie du 14e

— Cité des sciences et de l’industrie
— Musée du Quai Branly - Jacques Chirac
— Gaité Lyrique x Kiblind

Hauts-de-France 

— L’H du Siège
— Pôle BD Amiens / On a marché sur la bulle 
— Artothèque de l’Aisne/Arène Collection
— L’inventaire-artothèque
— La Maison
— Espace Culturel de Thourotte
— Musées de Soissons
— Frac Picardie
— Les Tours de la Cathédrale d’Amiens
— Galerie TLW - UFR Arts à Amiens
— Safran
— Musée de Picardie
— LE SILO U1 

Grand-Est 

— Le Signe, centre national du graphisme
— Frac Alsace 
— Le Mètre carré

Bourgogne-Franche-Comté 

— Abbaye et musée d’art et d’archéologie de Cluny 
— ABRACA (association bourguignonne pour le 
     rayonnement de l’art contemporain et des artistes) 
     / Collectif du sanatorium de Bergesserin

Normandie 

— Abbaye du Mont-Saint-Michel
— Artothèque de Caen

Bretagne 

— Alignements de Carnac
— Artothèque de vitré communauté
— Les Moyens du Bord
— Maison Ernest Renan Tréguier

Centre-Val de Loire 

— Le Garage, centre d’art d’Amboise
— Château de Châteaudun
— Château de Fougères-sur-Bièvre
— Le Centre d’art contemporain l’ar[T]senal
— Palais Jacques Cœur
— Musée de l’Hospice Saint Roch
— Les Tanneries – Centre d’art contemporain

Pays de la Loire 

— Beaux-Arts Nantes Saint-Nazaire
— Château d’Angers
— Le MAT – centre d’art contemporain du Pays d’Ancenis

Auvergne-Rhône Alpes 

— La BF15
— Centre d’art Madeleine Lambert
— Centre d’art contemporain de Lacoux
— Fondation Bullukian
— La chapelle, espace d’art contemporain
— Le Point commun, espace d’art contemporain
— L’attrape-couleurs

Provence-Alpes-Côte d’Azur 

— CAMPREDON art & image
— CAP MODERNE, site Eileen Gray et Le Corbusier au 
     Cap Martin
— Château de Servières
— Mairie de Grimaud
— Village fortifié de Mont-Dauphin 
— Villa Noailles

Nouvelle-Aquitaine 

— Château de Puyguilhem
— Centre d’art contemporain, école d’art et 
artothèque du Grand Châtellerault

Occitanie 

— Tours et rempart d’Aigues-Mortes
— Le Nouveau Printemps Toulouse, festival de création
— Maison Salvan 
— Musée régional d’art contemporain d’Occitanie
— Fort Saint-André

Les 72 participants de la 7e édition 
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Les partenaires de
Drawing Now Art Fair

Partenaires

Partenaires médias

Soutenu
par

Soutenu par

HOTELS COLLECTION

L’économie de demain est l’affaire de tous
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Les partenaires du
Printemps du dessin

Partenaires officiels

Soutenu
par

Soutenu par

Partenaires institutionnels

Partenaires
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La Drawing Society

Drawing Now Art Fair fait partie de la Drawing Society qui réunit désormais les différentes entités autour 

du dessin contemporain en deux axes : le pôle art avec – en plus de Drawing Now Art Fair – Drawing Lab 

et Drawing on Demand et le pôle hôtel avec Drawing Hotel et Drawing House. 

Ces activités ont pour épicentre une même passion : le dessin contemporain et sont gérées par Christine 

PHAL et Carine TISSOT.

Le département art

DRAWING NOW ART FAIR est la première foire d’art contemporain exclusivement 

dédiée au dessin en Europe, créée en 2007 par Christine Phal, présidente et fondatrice. 

Chaque année au mois de mars, cette foire de référence sur la scène mondiale 

accueille plus de 70 galeries internationales sélectionnées par un comité indépendant, 

composé de professionnels du monde de l’art. Ces galeries présentent plus de 300 

artistes et près de 2 000 œuvres, représentatives de la diversité du dessin de ces 

50 dernières années à aujourd’hui. Collectionneurs et amateurs d’art sont invités à 

découvrir les œuvres d’artistes émergents et plus établis.

DRAWING LAB est un espace de production et d’exposition dédié au dessin 

contemporain imaginé et mécéné par Christine Phal, et piloté par Steven Vandeporta.

La programmation de ce lieu à but non lucratif est définie par un comité artistique. 

Depuis son ouverture en février 2017, il a soutenu plus de 20 artistes et produit 11 

expositions.

Ouvert tous les jours gratuitement, la vocation du lieu est d’assurer la diffusion du 

dessin contemporain auprès de tous les publics.

DRAWING ON DEMAND est une entreprise d’ingénierie culturelle spécialisée dans 

la conception, la mise en œuvre et la réalisation de projets artistiques. Pilotée par les 

équipes de la Drawing Society, Drawing on Demand réalise depuis 20 ans pour les 

professionnels de l’évènementiel, de l’hôtellerie ou encore de l’immobilier des projets 

avec des artistes contemporains dessinateurs. Foires d’art contemporain, commandes 

d’œuvres publiques, interventions dans le cadre d’« 1 immeuble – 1 œuvre », bâches 

et palissades de chantier, occupations temporaires d’espaces (Drawing Factory et 

Drawing Market) ou encore évènements ponctuels, Drawing on Demand met du 

dessin à la demande et sur mesure dans tous types de projets. 
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Drawing Hotels Collection, le département de l’hospitalité 

DRAWING HOTEL est un boutique hôtel 4 étoiles de 48 chambres proche du Palais 

Royal, au 17 rue de Richelieu, créé en 2017 par Carine Tissot.

Passionnée de dessin contemporain et collectionneuse, elle a donné carte blanche à 

6 artistes pour faire de chaque couloir une œuvre d’art pérenne : Thomas Broomé, 

Françoise Pétrovitch, Clément Bagot, Abdelkader Benchamma et Lek & Sowat. Ce lieu 

de vie chaleureux est ouvert sur la ville et ses habitants par son bar et son patio. Il 

héberge le Drawing Lab et sa boutique. Le Drawing Hotel est une destination unique 

pensée comme une invitation à découvrir le dessin contemporain.

DRAWING HOUSE est un hôtel 4 étoiles de 143 chambres, pensé comme un boutique 

hôtel situé dans le quartier Gaîté-Montparnasse au 21, rue Vercingétorix — 75014 

Paris.

Carine Tissot, accompagnée de l’agence Nido Architecture, a invité 6 artistes à 

investir librement les lieux. Les projets artistiques de Mathieu Dufois occupent les 

trois premiers étages, ceux de Karine Rougier les trois suivants, tandis qu’Alexandre 

et Florentine Lamarche-Ovize ont hérité des trois derniers et d’une œuvre pérenne à 

l’accueil de l’établissement. L’œuvre de Daniel Otero Torres surplombe le bar tandis 

que celle de Marion Charlet a investi la piscine. On retrouve également une œuvre 

immersive de Lucie Picandet dans une des salles de réunion. Un espace d’exposition 

dédié au dessin contemporain vient compléter le volet artistique avec des invitations 

auprès de galeries ou d’institutions.

Tout au long de l’année, l’hôtel vit au rythme d’une programmation culturelle riche 

et invite la communauté artistique à prendre possession de ce nouveau lieu de vies.

DRAWING FACTORY est un hôtel 4 étoiles de 48 chambres, située à 200 mètres du 

célèbre Arc de Triomphe de Paris au 11, avenue Mac Mahon — 75017 Paris. 

À chaque étage de cet écrin d’exception 5 artistes dessinateur·rice·s ont été invité·ée·s 

à déployer un univers artistique. De la moquette aux papiers-peints, tout est œuvre 

d’art. Derrière sa magnifique façade en pierre de taille, réalisée par l’architecte de 

renom Louis Arthur Marnez (1856 - 1950) en 1894 dans le style de l’Art nouveau 

flamboyant, les artistes remettent au goût du jour les codes de ce style. 

Drawing Factory, le nouvel hôtel de la Drawing Hotels Collection, ouvrira en mai 2024.
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Drawing Friends : les amoureux du 
dessin contemporain 

Depuis près de 20 ans, la Drawing Society œuvre à la promotion et à la diffusion du dessin contemporain à tra-

vers des actions au plus proches des artistes. Depuis Drawing Now Art Fair, la Drawing Society s’est diversifiée en 

imaginant un écosystème inédit mêlant art et hôtellerie. Ainsi le Drawing Hotel, la Drawing House, le Drawing Lab 

ou encore Drawing on Demand sont nés de la passion commune de Christine Phal et de Carine Tissot : le dessin 

contemporain. 

Chaque jour vous êtes de plus en plus nombreux à participer à cette aventure. C’est pourquoi nous avons imaginé 

les Drawing Friends. 

Ensemble, vivons au rythme de la création contemporaine et soutenons les artistes dessinateurs. Tout au long de 

l’année, profitez de l’actualité dessinée à travers des visites guidées exclusives d’expositions et d’ateliers d’artistes 

ainsi que de nombreuses sorties culturelles avantageuses.

Pour plus d’informations ou pour rejoindre les Drawing Friends, rendez-vous sur le site internet  

drawingsociety.org/drawing-friends/ 

Visite Drawing Friends de l’exposition Admiratio de Noémie Sauve au Drawing Lab le 21 décembre 2023
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L’équipe
Christine Phal, 
Fondatrice de Drawing Now Art Fair et Drawing Lab
christine.phal@drawingsociety.org 

Carine Tissot, 
Directrice générale
carine.tissot@drawingsociety.org

Joana P. R. Neves, 
Directrice artistique
joana.neves@drawingnowartfair.com

Steven Vandeporta, 
Directeur communication et projets artistiques
steven.vandeporta@drawingsociety.org

Leena Szewc, 
Chargée de projet web art
leena.szewc@drawingsociety.org 

Sophie Fremont, 
Chargée des actions culturelles 
sophie.fremont@drawingsociety.org

Manon Topalovic, 
Référente relations exposants 
manon.topalovic@drawingnowartfair.com

Clémentine Demonin, 
Assistante communication web
clementine.demonin@drawingsociety.org

Ysée Rocheteau Szkudlarek,
Assistante coordination 
ysee.rocheteau@drawingsociety.org

Contact presse
Agence Observatoire 
Aurélie Cadot
aureliecadot@observatoire.fr 
+33 (0)6 80 61 04 17
observatoire.fr

Drawing Now Art Fair
Mercredi 20 mars : journée sur invitation uniquement (à partir de 10h : avant-première VIP et presse / à partir de 
13h avant-première professionnels / vernissage de 17h à 21h)
Du jeudi 21 au dimanche 24 mars 2024 de 11h à 20h (jusqu’à 19h le dimanche)

drawingnowartfair.com
info@drawingnowartfair.com
+ 33 (0)1 45 38 51 15

Le Carreau du Temple
4, rue Eugène Spuller — 75003 Paris

Accès
Métro
Arrêt Temple : ligne 3
Arrêt République : lignes 5, 8, 9 et 11

Bus
Arrêt Square du Temple : lignes 75 et 20
Arrêt Jean-Pierre Timbaud : lignes 91 et 96
Arrêt République - Voltaire : lignes 56 et 91

Parking
Alhambra : 50 rue de Malte, 75011 Paris
Temple Alizés : 126 rue du Temple, 75003 Paris
Hôtel Renaissance Paris République : 38 rue René Boulanger, 
75010 Paris
Garage Bretagne : 14 rue de Bretagne,  75003 Paris

Vélib
Mairie du 3e

Sainte-Elisabeth - Turbigo
Temple - Jean-Pierre Timbaud
Filles du Calvaire - Turenne

Tarifs
Entrée plein tarif : 16 €
Entrée billet combiné 2 salons : 25 €
Entrée tarif réduit : 9 € (sur présentation d’un justificatif récent : 
ICOM, carte culture, carte Carreau du Temple, affiliation à la mai-
son des artistes, chômeurs, handicapés, étudiants de - de 25 ans)
Groupes : 6 € par personne (à partir de 10 personnes)
Gratuit pour les - de 18 ans (pour les + de 13 ans, retirer un ticket 
exonéré à l’entrée du salon)


