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Communiqué de presse
Exposition

Commissariat 40mcube
Dans le cadre des Ateliers de Rennes – Biennale d’art contemporain

Production et diffusion d’art contemporain 

48 avenue Sergent Maginot, f-35000 Rennes
+33 (0)2 90 09 64 11
contact@40mcube.org - www.40mcube.org

Si les œuvres d’Oscar Murillo peuvent être autonomes et appréhendées individuellement, c’est 
dans leur exposition qu’elles prennent tout leur sens. L’artiste concentre souvent l’ensemble des 
médiums qu’il utilise et les nombreux aspects de sa pratique dans une même exposition. Ses 
œuvres sont issues de différents modes de production : artisanal, industriel, individuel, collectif 
et participatif. Outre les peintures qu’il réalise de manière traditionnelle dans l’atelier, il utilise 
également des matériaux de construction et produit des sculptures en série. Activant divers 
systèmes économiques et réseaux de production, il peut faire appel à des particuliers ou à des 
entreprises qui prennent part à la fabrication de ses œuvres et en orientent la réalisation.

Oscar Murillo utilise régulièrement l’espace d’exposition comme atelier. Il y réalise une partie des 
œuvres exposées, voire en présente certaines à différents stades d’achèvement. Ses peintures 
peuvent ainsi être posées au sol, comme lors de leur réalisation. L’artiste considère l’atelier 
comme un lieu de vie, son lieu de production d’œuvres mais aussi d’activité physique, de loisir, 
de fête... Il introduit ainsi dans son travail des activités quotidiennes comme le yoga, la salsa, 
la cuisine, le nettoyage, le bingo, des pratiques influencées par sa double culture colombienne 

Composé de peintures, de sculptures, de vidéos et de performances, le travail d’Oscar 
Murillo prend la forme d’installations à vivre. Pour son exposition personnelle à 40mcube 
dans le cadre des Ateliers de Rennes - Biennale d’art contemporain, il présente une série 
de nouvelles peintures, sculptures, vidéos et organise une performance permanente.

Exposition du 26 septembre au 29 novembre 2014
Vernissage le jeudi 25 septembre 2014 à 20h

An average work rate with a failed goal
Oscar Murillo
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Exposition du 26 septembre au 29 novembre 2014.
Vernissage le jeudi 25 septembre à partir de 20h.
Ouvert du mardi au samedi de 14h à 18h. Entrée libre. Fermé les jours fériés.
Visite commentée et accueil de groupes sur réservation.
Relations avec la presse : Cyrille Guitard (contact@40mcube.org - 02 90 09 64 11).
Visuels disponibles sur simple demande.

40mcube reçoit le soutien du ministère de la Culture et de la Communication - Drac Bretagne, du conseil régional de Bretagne, du conseil général d’Ille-et-Vilaine et de la ville de Rennes.
40mcube bénéficie du concours d’Art Norac - Association pour le mécénat d’art contemporain du groupe Norac.
40mcube est partenaire de la Marque Bretagne.
Avec le partenariat d’Avoxa - Rennes, de Self Signal - Cesson-Sévigné, de d’Icodia - Rennes, de Radio Campus Rennes et de parisART.
40mcube fait partie du réseau art contemporain en Bretagne : www.artcontemporainbretagne.org et du Pôle de ressources art contemporain de Bretagne.

40mcube
48, avenue Sergent Maginot
F-35000 Rennes

www.40mcube.org
contact@40mcube.org
02 90 09 64 11

Les Ateliers de Rennes - Biennale d’art contemporain - www.lesateliersderennes.fr

Halle de la Courrouze - Musée des beaux-arts de Rennes - Frac Bretagne
PLAY TIME
Commissariat : Zoë Gray
Du 27 septembre au 30 novembre 2014
Vernissage le vendredi 26 septembre 2014

40mcube - La Criée - Le Cabinet du livre d’artiste - Phakt Centre culturel Colombier
Du 26 septembre au 29 novembre 2014
Parcours de vernissages le jeudi 25 septembre 2014
17h - Le Cabinet du livre d’artiste, Fucking Good Art
18h - La Criée, centre d’art contemporain, Gareth Moore
19h - Phakt Centre culturel Colombier, Priscila Fernandes
20h - 40mcube, Oscar Murillo

et anglo-saxonne. Resituant en permanence sa production artistique au sein d’activités humaines 
relevant du travail et des loisirs, il organise des moments de vie sous la forme de performances 
dans l’espace d’exposition, ou les enregistre et les présente en projections vidéos. Sa pratique 
crée un va-et-vient constant entre l’action et la représentation, dont l’articulation est reformulée 
à chacune de ses expositions.

Considérant l’espace d’exposition comme atelier et l’atelier comme lieu de vie, les projets d’Oscar 
Murillo constituent des expériences à vivre. Conviant des personnes d’horizons variés, ses 
performances acquièrent un double statut selon qui y assiste et y participe : celui d’une fête, 
d’une séance de yoga ou d’un tirage de loterie, et celui d’une œuvre d’art.

Oscar Murillo est né en 1986 à La Paila en Colombie. Il vit et travaille à Londres où il a obtenu 
un MFA au Royal College of Art (Londres).

Oscar Murillo est représenté par David Zwirner (New York, Londres), Carlos/Ishikawa (Londres) et 
Isabella Bortolozzi (Berlin).
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Oscar Murillo

Né en 1986 à La Paila (CO).
Vit et travaille à Londres (GB).
Oscar Murillo est représenté par David Zwirner (New York, Londres), Carlos/Ishikawa (Londres), et 
Isabella Bortolozzi (Berlin).

Formation

2012 MFA – Royal College of Art, Londres (GB).
2007 BFA – University of Westminster, Londres (GB).

Expositions personnelles (sélection)

2014 Aucune chance – 40mcube, Rennes (FR).
 A Mercantil Novel – David Zwirner, New York (US).
 We Don’t Work Sundays – Marian Goodman, Paris (FR).
 Distribution Center – The Mistake Room, Los Angeles (US).
2013 If I was to draw a line, this journey started approximately 400km north of the 

equator – South London Gallery, Londres (GB).
 Art Unlimited/Art Basel Ramon how was trade today ? Have a break... Sit! Enjoy the 

food, but you’re not welcomed at the table – Isabella Bortolozzi, Berlin (DE).
 Dinner at the members club? Yes! I’ll have a black americano first pls – Carlos/

Ishikawa, Londres (GB).
 Ossie’s Bingo Boutique – MAMA Showroom, Rotterdam (NL).
2012 Work – Rubell Family Collection, Miami (US).
 The Cleaner’s Late Summer Party with Comme des Garçons – Park Nights, Serpentine 

Gallery, Londres (GB).
2011 Animals die from eating too much - bingo! – Carlos/Ishikiwa, Londres (GB).
 Animals die from eating too much - yoga – Hotel, Londres (GB).
 Arepas y Tamales – Cole Contemporary, Londres (GB).

Expositions collectives (sélection)

2014 The Hawker – Dépendance chez Carlos/Ishikawa, Londres (GB).
 The International Biennal of Contemporary Art of Cartagena de Indias – Carthagène des 

Indes (CO).
 RE : Painted/‘Painting’ from the collection – S.M.A.K., Gand (BE).
 Futebol, The beautiful Game – LACMA, Los Angeles (US).
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2014 Pangea : New Art from Africa and Latin America – Saatchi Gallery, Londres (GB). 
Don’t You Know Who I Am? - Art after Identity Politics – Musée Van Hedengaagse Kunst 
Antwerpen, Anvers (BE).

2013 Folk Devil – David Zwirner, New York (US).
 GROUNDFRAGE (FUNDAMENTAL QUESTION) – CRAC Alsace, Altkirch (FR).
2012 Alone Together – Rubell Family Collection, Miami (US).
 Oscar Murillo & Andre Sousa – Fundaçao Manuel Antonio da Mota, Porto (PT).
 The Moon Via The Beach – LUMA Fondation, Arles (FR). 

Glaze – Galerie Chez Valentin, Paris (FR). 
Movement in Tree Parts – Nicole Klagsburn, New York (US). 
Into the Surface – Brand New Gallery, New York (US).

2011 Jessica Dickinson, Oscar Murillo, Cammie Staros and Phil Wagner – Nihai Nicodim 
Gallery, Los Angeles (US).

 Insurgencies – Angus Hughes Gallery, Londres (GB).
 Boomerang – Crisp Gallery, Londres (GB).
 Interim Show – Royal College of Art, Londres (GB). 

Responsive Eye – London Gallery Est (University of Wesminster), Londres (GB).
2010 Next/Episodes – Kingsgate Gallery, Londres (GB). 

Ratios – Shade School of Fine Art Research Centre, Londres (GB). 
Nothing Gold Can Stay part II – Galerie Meinblau, Berlin (DE). 
Nothing Gold Can Stay – 3YE Project Space, Londres (GB).

2009 Mono-ha – Jonathan Vyner/Fortescue Avenue, Londres (GB). 
RAW – Soup Gallery, Londres (GB).

2008 A Gothic Story – Shoreditch Town Hall, Londres (GB).
 Zéro de Conduite – Elevator Gallery, Londres (GB).

Collections et bourses

2012 Work – Rubell Family Collection, Miami (US).

Publications

Carol Vogel, « Art World Places Its Bet. Oscar Murillo Keeps His Eyes on the Canvas », dans New York 
Times, 16 mars 2014.
Cesar Garcia, « Oscar Murillo : Au Septième Jour », dans L’Officiel Art, mars 2014, pp. 94 à 105. 
Laurence Lowe, « Oscar Murillo is The Art World’s Next Big Star”, dans Details, avril 2014, pp. 114 à 117.
Agnieska Gratza, « Oscar Murillo », dans Frieze, juin-août, 2013 (en ligne).
Legacy Russel, « Oscar Murillo », dans BOMB, hiver 2013 (en ligne).
Felipe Restrepo, « Soy Deconocido en Colombia », dans Semana, 11 novembre 2013, pp. 78 à 79.
Breatix Ruf, « Working to Work », dans Flash Art, octobre, 2013, pp. 64 à 69. 
Louisa Buck, « Where life meets art: Oscar Murillo at the South London Gallery”, dans The Daily Telegraph, 
11 octobre, 2013 (en ligne).
Julie Solovyeva, “500 words: Oscar Murillo”, dans Artforum.com, 8 octobre, 2013 (en ligne).
Catherine Wood, « Dirty Painting », dans Mousse, no35, octobre-novembre 2012, pp. 106 à 113.

Catalogues

Oscar Murillo : Material Archive, OMO Crates, Londres, Editions : Lecturius, Pays-Bas, Ed. of 500, 2013. 
Viernes Social, paperback catalog Pub., One Star Press, 2012. 
Oscar Murillo : work, Rubell Family Collection, Miami, FLCA, 2012. 
Journal: Agua’e Lulo, Art Basel Miami, FL, 2012.
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Visuels disponibles

Oscar Murillo, If I was to draw a line, this journey started approximately 400 km north 
of the equator, 2013. Vue de l’installation à la South London Gallery.
Photo : Mark Blower. Courtesy de l’artiste et de David Zwirner (New York, Londres).

Oscar Murillo, Social Anomalies From a Candy Factory, 2013, béton, cuivre, débris 
d’atelier, dimensions variables. Photo : DR.

Oscar Murillo, Untitled, 2012, huile, oil stick et poussière sur toile, 216 × 280 cm. 
Photo : DR.

Oscar Murillo, Dinner at the members club? Yes! i’ll have a black americano first pls, 2013, 
vue de l’installation. Courtesy Carlos/Ishikawa. Photo : DR.

Oscar Murillo, Animals die from eating too much ! yoga, 2011, performance réalisée à 
Hotel (Londres). Photo : DR.

Oscar Murillo, Fry Up (Stack paintings), 2012, huile, oil stick, graphite, spray paint 
et poussière sur toile, 245 × 455 cm. Photo : DR.
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Oscar Murillo
Entretien réalisé par Cesar Garcia, directeur et commissaire d’exposition 
de Mistake Room (Los Angeles).
Publié dans L’Officiel Art, no9, mars 2014.

CESAR GARCIA : L’exposition qui s’est tenue du 18 
janvier au 12 avril 2014 à la Mistake Room suit de 
près votre première grande exposition personnelle 
au Royaume-Uni, présentée l’automne dernier à la 
South London Gallery. 
Quelles idées avez-vous introduites dans ce projet 
et de quelle manière les reprenez-vous dans vos 
projets actuels ?
OSCAR MURILLO : Je n’ai pas encore totalement 
assimilé l’exposition à la South London Gallery, qui 
a été pour moi l’occasion de réunir différentes idées 
auxquelles je me confrontais dans ma pratique, mais 
aussi certaines transformations de matériaux que 
j’avais développées ou jusque-là tenues à l’écart. 
Aujourd’hui, cette exposition à Los Angeles est pour 
moi l’occasion parfaite, dans le cadre de la ville, du 
lieu d’exposition et de ses environnements immédiats, 
de reprendre et d’élargir un matériau déjà présent pour 
une bonne part à la South London Gallery. C’est-à-
dire, réfléchir à ma pratique en lien avec des notions 
plus larges de production, et aussi m’interroger sur le 
« faire », et je ne pense pas du tout à l’art en disant 
cela, mais aux différentes significations de « faire ». 
Faire quelque chose avec n’importe quel objet ou 
produit. Ce sont là des idées développées dans le cadre 
de mon exposition à Los Angeles.

Depuis quelques mois vos peintures suscitent un 
grand intérêt et on parle de vous surtout en tant 
que peintre, alors que votre pratique est loin de 
se limiter à la peinture (l’exposition à la South 
London Gallery ne comportait qu’un seul tableau 
achevé). Vous attachez-vous à explorer une série 
précise de préoccupations, et si oui, quelles sont-

elles ? En quoi les expérimentations auquelles vous 
vous livrez dans votre atelier se manifestent-elles 
au-delà de la peinture, dans les installations, les 
travaux vidéos et les sculptures ?
Je crois qu’il est difficile de séparer ou de fragmenter 
les idées qui dirigent ma pratique et les différentes 
façons dont ces idées se manifestent. À un niveau 
superficiel, il peut être facile de les ranger par 
catégories – travail, déplacements culturels, 
interactions de classes et relation entre les différentes 
couches sociales. Ces idées sont en réalité intimement 
mêlées et la pratique reflète cela. Il y a les peintures 
bien entendu, mais elles existent au même titre que 
mes vidéos, installations, sculptures, événements et 
performances. La façon dont je manipule les matériaux 
et ma façon de « faire » relient ces différents types 
d’objets et occurrences, et ces processus de production 
sont très influencés par les idées générales sur 
lesquelles se fondent ma pratique, de sorte qu’il existe 
un dialogue permanent entre ces idées et leur présence 
matérielle ou leur articulation.

Quelle place tient la peinture dans votre pratique ?
La peinture est fondamentale pour de nombreuses 
raisons. Elle a bien entendu une grande importance 
historique en tant que médium ; elle a été l’un des 
piliers de l’art pendant des milliers d’années. C’est 
très facile pour les gens de conclure que la pratique 
consiste essentiellement dans le fait de peindre. Je 
crois que cela est dû en partie au fait qu’en tant que 
médium, la peinture véhicule un historique particulier. 
De mon point de vue, la peinture est importante parce 
qu’elle arrime la pratique ; elle enracine le travail.
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Si la peinture enracine la pratique et le travail, 
comment vous situez-vous sur un plan conceptuel ? 
Matériel ? Lors de ma première visite dans votre 
atelier, je me souviens des cadres étalés au sol, 
empilés en tas, certains peints, parfois usés 
et gorgés de peinture, d’autres dont la toile 
était fraîchement tendue sur le cadre. De quelle 
façon le fait de peindre s’insère-t-il dans votre 
pratique, tant du point de vue conceptuel que 
matériel ? Et surtout, de quelle manière votre 
pratique de la peinture se définit-elle par rapport 
à vos préoccupations générales et à vos centres 
d’intérêts ?
C’est une question qui nécessite une réponse à 
plusieurs égards. Tout d’abord, du point de vue de la 
peinture et avec l’idée d’avoir une discussion puriste 
sur ce médium et ce médium seul : j’ai toujours 
produit et continue de produire d’autres choses que 
des peintures, je me suis toujours intéressé au dessin, 
ou plus précisément à la transposition immédiate d’un 
processus de pensée sur un matériau permanent. Pour 
moi, ça a été la toile, approchée sans préparation, 
avec exécution directe. Cela pourrait peut-être être 
défini comme un processus d’inscription automatique 
intuitif dicté par l’esprit à la main, à partir duquel sont 
alors prises certaines décisions esthétiques concernant 
les textures, les couleurs, les formes, les lignes, etc. 
Cela, je le considère comme un plaisir, un plaisir 
insatiable de transformation du matériau.  
En deuxième lieu, il ne faut pas mépriser le statut 
inévitable de la peinture en tant que marchandise, 
aussi bien autrefois qu’aujourd’hui. Ce statut a assuré 
une connaissance et une compréhension profondes 
de l’humanité au fil des millénaires. On peut affirmer 
que dans la plupart des cas, cela est dû à la structure 
économique au travers de laquelle la pratique d’un 
artiste est filtrée. Mais que se passerait-il si cette 
notion était inversée et que l’on utilisait le statut de 
marchandise de la peinture pour toucher des couches 
sociales inaccessibles ? Ce sont là des idées qui, de 
mon point de vue, vont bien au delà de la simple 
esthétique. Plutôt que de documenter une performance 
ou une situation éphémère par la photographie 
ou la vidéo, je préfère avoir recours à un médium 
traditionnel, en l’occurrence la peinture, et extraire, 
déplacer, recontextualiser un mot, un matériau qui a 
enregistré les mouvements, les traces et la poussière 
sur le sol de mon atelier. Peindre dans le contexte de 
ma pratique me permet à la fois d’être réactif à l’égard 
des responsabilités esthétiques de la peinture elle-
même mais aussi de disposer d’un canal par lequel les 
idées peuvent être proposées et explorées.

Vos toiles semblent traverser plusieurs étapes ou, 
comme vous diriez sans doute, différentes phases 
de vie. Cela pose la question du temps et la façon 
dont il intervient  dans votre processus de peinture. 

Alors que ces toiles s’usent, comment déterminez-
vous le moment où elles sont  prêtes à servir pour 
un tableau ? Comment en arrivez-vous au stade où 
survient le moment de peindre ? Ce processus est-il 
totalement intuitif ?
Il s’agit en fait d’équilibrer ces actions, aborder la 
toile de manière intuitive. Pour contrebalancer cette 
pulsion intuitive, il doit y avoir un processus de 
réflexion formel qui fasse contrepoids. Quand il y a eu 
suffisamment d’aller-retour entre les deux, on accède 
à un niveau de finitude qui se résout par l’esthétique ; 
on évalue l’œuvre par un jugement esthétique et c’est 
à ce stade là que j’estime l’œuvre achevée. On pourrait 
dire qu’il existe une formule, mais il n’en est rien. La 
décision est intuitive en soi car j’aborde chaque œuvre 
de manière individuelle, c’est pourquoi je crois qu’il est 
préférable de définir ce processus comme la recherche 
d’un équilibre entre un mouvement initial intuitif et, 
ensuite, une décision d’ordre formel. C’est ainsi que 
l’œuvre parvient à son achèvement.

Comment abordez-vous le travail avec les 
matériaux ?
Depuis quelque temps vous intégrez de nouveaux 
matériaux dans votre travail – bois, acier et autres 
métaux, cuivre et même maïs comme lors de 
l’exposition à la South London Gallery. Comment 
sont sélectionnés ces matériaux et comment 
arrivent-ils dans votre atelier ? Cela relève-t-il 
de la simple expérimentation aléatoire ou d’une 
minutieuse sélection ?
Il est très important à mes yeux qu’œuvre et pratique 
soient cohérentes. Cette cohérence permet de préserver 
un certain sentiment d’expérimentation, mais il ne 
s’agit pas d’expérimentation pour l’expérimentation. 
Les choses doivent être très précises. Prenons par 
exemple l’exposition à la galerie Carlos/Ishikawa, et en 
particulier l’utilisation du cuivre dans cette exposition. 
Dans le contexte de cette exposition et dans ma 
pratique en général, le cuivre n’intervient que comme 
une façon d’explorer différents moyens d’effectuer 
un tracé. Je voulais traduire cette idée de récolte de 
matière et d’enregistrement des multiples contacts 
avec les matériaux de la façon dont cela se passe dans 
mon atelier, mais sans transposer les processus au 
travers d’un matériau. J’ai donc employé des feuilles 
de cuivre. Je voulais enregistrer la circulation, le 
mouvement de l’exposition et de l’espace. Le cuivre est 
un matériau réactif ; il est sensible comme le papier 
photographique. On a recouvert de feuilles de cuivre la 
totalité du sol de la galerie, y compris celui du bureau, 
de la cuisine et des toilettes. On a posé ces feuilles de 
cuivre non pas de façon rigide, mais en les superposant 
les unes sur les autres. Dès le début de l’installation, 
cela m’a fait pensé à la peinture, à la façon dont 
mes tableaux sont rassemblés dans ce type de 
patchwork. Il était intéressant de voir que les feuilles 
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de cuivre fonctionnaient de façon similaire mais en 
lien avec leur disposition sur le sol. Certaines étant 
complètement recouvertes, abritées de la lumière, les 
variations dans la superposition des feuilles affectaient 
la façon dont la matière pénétrait et s’inscrivait sur 
les feuilles ; certaines devenaient plus denses que les 
autres.  
Depuis lors, le cuivre fait partie intégrante de mon 
travail, au même titre que la toile et les pigments ; 
le cuivre aussi véhicule une histoire. Il y a donc une 
façon réfléchie de procéder à des expérimentations. 
Historiquement, les artistes ont souvent utilisé les 
matériaux sensibles comme une façon de tracer, saisir, 
répertorier et visualiser le mouvement ou l’activité.

Pensez-vous à ces stratégies en préparant cette 
exposition ? Cette volonté d’utiliser non seulement 
le cuivre mais aussi d’autres matériaux pour 
enregistrer des activités, des mouvements et des 
échanges est-elle une préoccupation centrale dans 
votre pratique ?
Oui, je pense que certaines de ces idées ont également 
un rapport avec la peinture. Dans l’exposition de 
la galerie Carlos/Ishikawa, le cuivre fonctionnait 
d’une certaine manière comme la toile, mais de la 
toile en phase de transition, dans le flou du devenir. 
L’exposition présentait des tableaux achevés, mais cela 
m’intéressait aussi de montrer des matériaux dans un 
état d’inachèvement, de la même façon que dans mon 
atelier on peut voir des toiles en devenir, des toiles 
engagées dans le processus qui les fera devenir un jour 
une de mes œuvres, aussi vous pouvez constater un 
rapport avec la manière dont divers matériaux peuvent 
aussi avoir ces diverses fonctions ou ces périodes de 
saturation.

Il est intéressant que vous établissiez un lien 
entre la manière dont le cuivre et la manière dont 
vos œuvres voient progressivement le jour. Vous 
avez intégré des toiles comme matière première 
dans certaines de vos installations ; vous les avez 
disposés par terre, empilées sur des surfaces, 
presque comme des sculptures. De quelles façons 
les tableaux fonctionnent-ils lorsqu’ils sont 
eux-même utilisés comme matière première 
d’installations plus vastes ?
Je me débats avec l’idée de peindre ; d’être étiqueté 
comme peintre ou de me définir moi-même comme 
peintre. Il ne s’agit pas d’une réponse ou d’un 
sentiment réactionnaire, cela répond plutôt à un 
besoin que je ressens dans ma pratique ; le besoin 
d’explorer la peinture en tant que quelque chose de 
plus qu’une œuvre accrochée sur un mur. 
À chacune de mes expositions, j’expérimente les 
possibilités de la peinture, et les utilisations que j’en 
fais représentent quelques-unes des façons dont la 
peinture existe dans ma pratique. Je la vois un peu 

comme la compilation d’un dictionnaire ou d’un index 
des manifestations dans lesquelles la peinture est 
présente et ces manifestations deviennent à leur tour 
un des langages de ma pratique.

Pourquoi vous débattez-vous avec la peinture ?
J’ai parfois eu le sentiment que je n’avais pas le droit 
de peindre, comme s’il s’agissait d’une activité par 
trop complaisante. J’ai dû élaborer ma propre façon 
de réfléchir à la manière d’aborder la peinture. Toute 
ma vie est faite de labeur, d’efforts physiques, de 
manipulation physique et de matériaux. Je ne voudrais 
pas verser dans le romantisme, mais ces expériences 
ont profondément marqué mon rapport à la peinture. 
L’idée de n’avoir qu’à installer une toile sur le chevalet 
et de l’attaquer de la façon qu’il vous paraît la plus 
appropriée ne me paraissait pas une aventure très 
gratifiante. Cela ne révélait aucune promesse, et par 
conséquent il ne semblait y avoir aucune raison de 
continuer. Ces sentiments ont suscité en moi une 
certaine agitation. Au fil du temps, j’ai découvert 
des façons de mieux gérer cela, et il ne s’agissait pas 
de déconstruire la toile, mais plutôt, comme avec 
l’écriture, de m’approprier le processus. De créer des 
outils qui m’appartiennent vraiment.

Outre votre prochaine exposition à la Mistake 
Room, vous travaillez à un projet pour la première 
Biennale de Carthagène. Ce sera votre première 
intervention institutionnelle en Colombie. Quel est 
le rapport de ce pays dont vous êtes issu, et avec 
ce projet en particulier ? Et comment va-t-il se 
dérouler dans le contexte colombien ?

La Colombie a toujours été le pays de mes racines 
et une source d’inspiration, mais je n’ai jamais eu 
l’occasion d’y travailler. Aussi cette participation 
sera-t-elle très intéressante pour moi, d’autant que 
Carthagène est une ville dotée d’une histoire très 
riche mais qui est aussi une destination touristique. 
Je suis moi-même originaire d’un petit village isolé, 
aussi ma relation à Carthagène est plus proche de la 
population indigène de la ville, c’est quelque chose 
que j’explorerai certainement dans ce projet. Je n’ai 
pas encore déterminé de quelle façon j’allais réagir 
face à un contexte aussi chargé...

Vous êtes d’origine colombienne mais votre famille 
s’est installée en Grande-Bretagne alors que 
vous n’aviez qu’une dizaine d’années. Quelle est 
l’importance de cette notion d’émigration, dont on 
trouve de nombreux échos dans votre travail ?
Je pense qu’il est trop facile de coller aux gens une 
étiquette d’émigrant. Je fais partie de ce contexte 
bien entendu, mais nous vivons dans un monde où 
émigrer est devenu une chose parfaitement banale. Il 
y a diverses formes d’émigration, les gens émigrent et 
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changent sans arrêt d’endroit. Je suis un sous-produit 
de ce phénomène, mais je ne pense pas appartenir 
aux heureux élus. Je pense que la notion d’expérience 
de l’émigration doit être élargie parce qu’elle est 
devenue beaucoup plus courante qu’on ne le pense 
généralement.

Vous avez abordé ces déplacements humains et les 
occasions de contacts culturels qui en découlent. 
Certains de vos projets précédents ont occasionné 
des rassemblements sociaux où se retrouvaient des 
personnes venues de contextes différents. Quel 
intérêt portez-vous au social, et en particulier aux 
rencontres sociales en tant que lieu permettant de 
produire des œuvres ?
Il s’agit d’abord d’un intérêt personnel. Sans même 
parler de l’idée de société ségréguées – au travers 
du statut économique ou de la classe sociale, nous 
sommes des individus ségrégués par défaut. Je 
réfléchis énormément à ce sujet et à la façon dont 
l’art peut intervenir dans cette réalité. Cela devient 
une sorte de croisade personnelle pour tenter de 
rapprocher les gens. Je pense que tout le monde peut 
y contribuer, ce n’est donc pas spécifique à l’art, 
mais étant artiste, je suis très attentif à mon rapport 
à cette réalité-là. Toute opportunité de réalisation 
artistique s’accompagne de l’opportunité d’infiltrer 
une classe sociale qui est étroitement liée à l’art – à la 
production de l’art, à l’appréciation de l’art, etc. Pour 
ma part, ces opportunités m’ont fait pénétrer dans un 
territoire totalement étranger. Depuis lors, j’ai envie 
que d’autres individus partagent cette expérience, et je 
ne parle pas seulement de moi-même et de ma famille 
ou de mes amis, mais de tous ceux qui sont impliqués 
de près ou de loin dans ces cercles sociaux fermés. J’ai 
le sentiment que lorsque je conçois ces expériences à 
destination du public, je deviens un médiateur ou une 
sorte de filet de sécurité qui permet à ces individus 
de prendre une part effective à l’échange social. Ces 
expériences révèlent beaucoup de choses sur la façon 
dont les relations sociales sont liées à des histoires, 
des cultures et des coutumes qui les dépassent. Par 
exemple, l’idée de « We don’t work sundays », projet 
sur lequel je me concentre actuellement, est née 
en Colombie il y a quelques mois lorsque j’ai fait la 
connaissance d’un groupe afro-colombiens qui sans 
être exactement des musiciens, ont fabriqué des 
instruments rudimentaires avec lesquels ils font de la 
musique ensemble pendant leurs loisirs. On peut par 
exemple occuper ses dimanches à organiser un brunch, 
à faire du jogging ou simplement à lire le journal. J’ai 
exploré ces idées selon différentes perspectives et 
elles se traduiront par une série d’éléments lorsque le 
projet sera présenté à Paris. C’est donc un exemple de 
la façon dont ses situations sociales investissent mon 
travail et mes projets.

Travaillez-vous en permanence sur ce projet ? 
Explorez-vous certaines de ces idées ici, à Los 
Angeles ?
Oui, bien sûr. Je suis à Los Angeles avec mon oncle qui 
travaille parfois avec moi à l’atelier et nous logeons à 
Bel Air dans une vaste et magnifique demeure. Pendant 
les quatre jours de mon séjour ici nous serons les seuls 
occupants de cette maison et j’y ai fait avec mon oncle 
une série de photos qui seront elles aussi intégrées 
au projet. La maison où nous habitons appartient à 
quelqu’un qui possède également un appartement à 
Paris où j’avais organisé une fausse fête d’anniversaire. 
Le projet mettra en relation ces deux expériences. La 
plupart des interactions sociales que j’ai l’occasion de 
vivre sont intégrées à mon travail de cette façon-là. Je 
les réunis au travers de divers projets.

Jusqu’à quel point ces rassemblements ou 
mouvements sociaux sont-ils construits ? Avez-
vous des attentes spécifiques, souhaitez-vous des 
résultats particuliers quand vous réfléchissez à 
la manière dont vous allez rapprocher ces divers 
groupes sociaux, ou bien faites-vous en sorte 
que ces expériences ne soient que vaguement 
structurées afin de les laisser se dérouler 
librement ?
Je me vois un peu comme un modérateur, et c’est 
d’ailleurs pourquoi je ne suis pas d’accord pour que 
l’on qualifie ces rassemblements de performances. 
Pour moi, une performance est quelque chose qui 
doit être minutieusement orchestré et chorégraphié, 
c’est une action qui doit être répétée et, au moins 
jusqu’à un certain point, maîtrisée. C’est pourquoi 
j’estime que ce sont des évènements qui se déroulent 
dans un contexte artistique. Ce ne sont absolument 
pas des performances au sens où l’on donne à ce 
terme dans les milieux artistiques. Bien entendu elles 
exigent un certain degré d’organisation, mais une fête 
d’anniversaire aussi doit être organisée.
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40mcube

Programmation artistique 2001 – 2014 (sélection)
- Arcane Vanilla, Alan Fertil & Damien Teixidor – 40mcube
- Quand les formes sont attitudes, Jimmie Durham, Emmanuelle Lainé, Steven Parrino, Lili Reynaud Dewar, We Are The Painters – 40mcube
- Archeologia, Lara Almarcegui, Wilfrid Almendra, Bruno Botella, Carol Bove, Étienne Chambaud, Pascal Convert, Piero Gilardi, 
Ann Guillaume, João Maria Gusmão & Pedro Paiva, Louise Hervé & Chloé Maillet, Laurent Le Deunff, Beat Lippert, Benoît Maire, 
Mathurin Méheut & Yvonne Jean Haffen, Benoît-Marie Moriceau, Armand Morin, Daphné Navarre, Christophe Sarlin, Lucy Skaer, 
Virginie Yassef – 40mcube, Frac Bretagne, Musée des beaux-arts de Rennes, Musée de géologie de l’Université de Rennes 1.
- Night Sound, Hippolyte Hentgen – 40mcube
- Avec une bonne prise de conscience des divers segments du corps, votre geste sera plus précis dans l’eau, Loïc Raguénès – 40mcube
- AGGER, Marion Verboom – 40mcube / Ateliers de Rennes – Biennale d’art contemporain
- Gisement et Extraction, Naïs Calmettes & Rémi Dupeyrat – 40mcube
- Analnathrach, Antoine Dorotte – 40mcube
- RN 137, Antoine Dorotte, Angélique Lecaille, Briac Leprêtre, Bevis Martin & Charlie Youle, Benoît-Marie Moriceau, Armand Morin, 
Samir Mougas, Julien Nédélec, Blaise Parmentier, Ernesto Sartori, Yann Sérandour, Mélanie Vincent – 40mcube et l’Atelier (Nantes)
- Stranger by Green, Yann Gerstberger – 40mcube
- « We can never go back to Manderley », Sarah Fauguet & David Cousinard – 40mcube
- Like It Is, Briac Leprêtre – Parker’s Box (New York)
- Smears, Ida Tursic & Wilfried Mille – 40mcube
- Use Once and Destroy, Stéphanie Cherpin – 40mcube
- INGENIUM, Emmanuelle Lainé – 40mcube / Ateliers de Rennes – Biennale d’art contemporain. 
- Espèces d’hybrides, Guillaume Constantin, Vincent Ganivet, Laurent Perbos, Guillaume Poulain, Aurore Valade – 40mcube
- L’enclos, Lina Jabbour – 40mcube
- Trout Farm, Samir Mougas – 40mcube
- Abstract Lady Guardian, Florian & Michaël Quistrebert – 40mcube
- Anachronismes et autres manipulations spatio-temporelles #2 : Universalisme, Renaud Auguste-Dormeuil, Dionis Escorsa, Michel 
Guillet, Amala Hély & Guillaume Robert, Nicolas Milhé – 40mcube
- Anachronismes et autres manipulations spatio-temporelles #1 : Particularismes, Virginie Barré, Joost Conijn, Dora Garcia, Briac 
Leprêtre, Damien Mazières, Nicolas Milhé, Yann Sérandour, Joana Vasconcelos – 40mcube
- Optrium, Patrice Gaillard & Claude – 40mcube
- Chantier public #3, Sylvie Reno – 40mcube
- Les Biches, Nathalie Djurberg, Rodolphe Huguet, Steven Le Priol, Edouard Levé – 40mcube
- TERMINATOR, Hubert Duprat, Jon Mikel Euba, Rodolphe Huguet, Angélique Lecaille, Delphine Lecamp, NG – 40mcube
- L’Ambassade des possibles, Virginie Barré, Julien Celdran, Philippe Parreno, Sébastien Vonier – 40mcube
- Colloque « Comment faire tenir une forme colorée dans l’espace?* », Luc Deleu, Simona Denicolai & Ivo Provoost, Benoît Goetz, 
Eva Gonzales-Sancho, Odile Lemée, Christophe Le Gac – Maison du Champs de Mars (Rennes)
- Classic & Smart, Briac Leprêtre – 40mcube
- Chantier public #2, atelier mobile, Daniel Dewar & Grégory Gicquel, Le Gentil Garçon, Benoît-Marie Moriceau, Bénédicte Olivier 
– 40mcube, Centre d’Information sur l’Urbanisme, Le Coin, Centre Culturel Colombier, Orangerie du Thabor (Rennes).
- Chronique d’une oeuvre annoncée, Stéfanie Bourne - Castel coucou (Forbach), Ecole d’art de Metz, Tramway (Glasgow)
- EXTRA, Patrice Gaillard et Claude – 40mcube
- Au tableau, Cécile Desvignes – 40mcube
- Chantier public #1, Matthieu Appriou, Patrice Goasduff – 40mcube, Centre d’architecture et d’art, Centre d’information sur 
l’urbanisme, LENDROIT (Rennes)
- Projets de projets, Jean-Philippe Lemée et Yves Trémorin – 40mcube et Galerie Art et Essai (Rennes)
- L’inconnu des grands horizons, Abraham Poincheval & Laurent Tixador – 40mcube, Frac Basse-Normandie (Caen), École d’art de Metz.
- Total symbiose, Abraham Poincheval & Laurent Tixador – 40mcube
- Action - performance - video, Triangle France (Marseille)
- Alma Skateshop, Daniel Dewar et Grégory Gicquel – 40mcube

Créé à Rennes en 2001, 40mcube est un espace d’exposition d’art contemporain, un atelier de production d’œuvres, 
un lieu de résidences d’artistes et un bureau d’organisation de projets d’art contemporain.
L’une des principales activités de 40mcube est la production d’œuvres, un travail étroit et suivi avec les artistes 
tout au long de la chaîne que sont l’étude de faisabilité, la fabrication et le suivi technique, jusqu’à la présentation 
des œuvres, leur diffusion et leur médiation auprès du public.
40mcube occupe un bâtiment industriel comprenant un espace d’exposition, la Black Room (espace dédié à une 
programmation internationale de films d’artistes), un atelier de production d’œuvres qui permet d’accueillir des 
artistes en résidence, des bureaux, sur une vaste parcelle pensée comme un espace public où se déploie le Parc de 
sculptures urbain qui accueille des projets artistiques temporaires ou pérennes.
Au-delà de ce Parc de sculptures, 40mcube met en œuvres des projets artistiques prenant place dans des lieux 
partenaires et dans l’espace public, et accompagne particuliers, entreprises, administrations dans la constitution 
d’une collection ou la commande d’une œuvre d’art.
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Œuvres produites 2001 - 2013 (sélection)

Lang/Baumann, Street Painting #7, 2013, peinture routière, 59 x 3,7 m. Production 40mcube et 
PHAKT, avec le mécénat de Signature et Identic et avec le soutien de la Ville de Rennes et de Pro 
Helvetia, Fondation suisse pour la culture. Photo : L/B.

Marion Verboom, Mondmilchs, 2012, mortier, 6 élé-
ments de 280 × 26 × 15 cm, dimensions variables. 
Production 40mcube. Photo : Aurélien Mole.

Emmanuelle Lainé, Doline, 2010, statue en plâtre moulée à la corde, 
socle en tissu béton. Production 40mcube. Courtesy galerie Triple V. 
Photo : André Morin.

Antoine Dorotte, Bloom from Shop of Horrors, 2012, zinc anthracite, 
mécanisme de fontaine, sulfate de cuivre, Ø 250 cm. Production 40mcube. 
Courtesy galerie ACDC. Photo : Patrice Goasduff.

Œuvres dans l’espace public

- Vincent Mauger, Présence Stratégique, 2014, Les Champs Libres (Rennes)
- Lara Almarcegui, Matériaux de construction Campus de Beaulieu, Rennes, 2014. Œuvre réalisée dans le cadre de 
l’action Nouveaux commanditaires soutenue par la Fondation de France.
- Lang & Baumann, Street Painting #7, 2013 (Rennes)
- Antoine Dorotte, Here’s the Spheres ;p, 2013, Les Champs Libres (Rennes)
- Nicolas Milhé, Meurtrière, 2012 – Jardin des Tuileries, FIAC hors les murs (Paris)
- Nicolas Milhé, Sans titre, 2012 – 40mcube, Biennale de Belleville (Paris)
- Julien Berthier, Monstre, 2010 –  Biennale de Belleville (Paris)
- Parc de sculptures urbain, Julien Berthier, Maxime Bondu, Naïs Calmettes & Rémi Dupeyrat, Stéphanie Cherpin, Brice 
Lauvergeon, Laurent Le Deunff, Briac Leprêtre, Erwan Mével, Nicolas Milhé – 40mcube
- Benoît-Marie Moriceau, Psycho, 2007 – 40mcube
- Simona Denicolai & Ivo Provoost, Comment faire tenir une forme colorée dans l’espace ?*, 2005, Chantier public #2 (Rennes)
- Nicolas Milhé, Sans titre, 2005, Chantier public #2 (Rennes)
- Lara Almarcegui, Chantier ouvert au public, 2003, Chantier public #1 (Rennes)
- Stalker, Microtransformations urbaines, 2003, Chantier public #1 (Rennes)
- Yves Gendreau, Chantiers diverses cité #368, ordre et chaos, 2003, Chantier public #1 (Rennes)
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Benoît-Marie Moriceau, Psycho, 2007, peinture acrylique mate. Production 40mcube.
Photo : Laurent Grivet.

Nicolas Milhé, Sans titre, 2005, béton, 600 × 300 × 250 cm. Dépôt du Centre 
national des arts plastiques - Ministère de la Culture et de la Communication. 

Inv. FNAC : 09-281. Production 40mcube. Vue de l’œuvre place du Colonel Fabien 
à Paris dans le cadre de la Biennale de Belleville. Photo : Patrice Goasduff.

Courtesy galerie Samy Abraham.

Daniel Dewar & Grégory Gicquel, Aruba 49cc, 2005. Production 40mcube. 
Inv. FNAC : 07-311. Photo : Cyrille Guitard.

Samir Mougas, Un chaînon manquant, 2010, polystyrène, fibre de verre, 
résine polyépoxyde, peinture, métal, 400 × 200 × 150 cm. Production 
40mcube. Courtesy galerie ACDC. Photo : Patrice Goasduff.

Florian & Michaël Quistrebert, vue de l’exposition Abstract Lady Guardian, 
2008. Production 40mcube. Courtesy galerie Crêvecœur. Photo : Jean Depagne.

Patrice Gaillard & Claude, vue de l’exposition Optrium, 2007.
Production 40mcube. Courtesy galerie Lœvenbruck. Photo : Patrice Goasduff.
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PLAY TIME
Commissariat : Zoë Gray

Les Ateliers de Rennes - Biennale d’art contemporain
4ème édition

Pour cette 4ème édition des Ateliers de Rennes – Biennale d’art contemporain, trois expositions 
collectives intitulées PLAY TIME s’interrogent sur notre façon de travailler et de jouer ensemble. 
Mêlant artistes émergents et artistes reconnus, œuvres existantes et nouvelles productions, 
tous médias confondus, PLAY TIME investit aussi bien des lieux d’exposition – musée des 
beaux-arts de Rennes, Frac Bretagne – qu’une ancienne friche militaire située au cœur d’une 
zone en réaménagement, la Halle de la Courrouze.

La biennale se déroule également dans des lieux partenaires à Rennes : 40mcube, le Cabinet du 
livre d’artiste, La Criée centre d’art contemporain, Phakt Centre Culturel Colombier à Rennes ; 
ainsi que Passerelle Centre d’art contemporain à Brest et Le Quartier Centre d’art contem- 
porain de Quimper, qui présentent des expositions monographiques d’artistes programmés dans 
les expositions collectives PLAY TIME.

En s’appropriant le titre du film de Jacques Tati, Playtime (1967), cette édition propose un tour 
d’horizon hulotesque de la pratique artistique contemporaine. La biennale y est abordée à la 
fois comme une aire de jeu et comme un espace de travail.

Une programmation d’événements festifs, de rencontres, de colloques, etc., rythme également 
ce moment fort autour de l’art contemporain en Bretagne à l’automne 2014.

Du 27 septembre au 30 novembre 2014
Vernissage le vendredi 26 septembre 2014

Organisation : Art Norac
Production / communication / médiation : le troisième pôle
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An average work rate with a failed goal
Oscar Murillo
Commissariat 40mcube
Dans le cadre des Ateliers de Rennes - Biennale
d’art contemporain
www.lesateliersderennes.fr
Vernissage le jeudi 25 septembre 2014 à 20h
Exposition du 26.09.14 au 29.11.14

Informations pratiques

Partenaires

GARE

Du mardi au samedi de 14h à 18h
Fermé les jours fériés
Entrée libre - Visite de groupes sur rendez-vous

Relation avec la presse : Cyrille Guitard - 02 90 09 64 11

40mcube
48, avenue Sergent-Maginot - f-35000 Rennes
Tél. : +33 (0)2 90 09 64 11
contact@40mcube.org
www.40mcube.org
Métro : station République
Bus : lignes 4 et 6, arrêt Pont de Châteaudun

Les Ateliers de Rennes - Biennale d’art contemporain

Halle de la Courrouze - Musée des beaux-arts de Rennes - Frac Bretagne
Play Time
Commissariat : Zoë Gray
Du 27 septembre au 30 novembre 2014
Vernissage le vendredi 26 septembre 2014

40mcube - La Criée - Le Cabinet du livre d’artiste - Phakt Centre culturel Colombier
Du 26 septembre au 29 novembre 2014
Parcours de vernissages le jeudi 25 septembre 2014
17h - Le Cabinet du livre d’artiste, Fucking Good Art
18h - La Criée, centre d’art contemporain, Gareth Moore
19h - Phakt Centre culturel Colombier, Priscila Fernandes
20h - 40mcube, Oscar Murillo

Centre d’art contemporain Passerelle (Brest) - Koki Tanaka
Du 27 septembre 2014 au 3 janvier 2015
Vernissage le samedi 27 septembre 2014 à 18h

Centre d’art contemporain Le Quartier (Quimper) - Ane Hjort Guttu
Du 4 octobre 2014 au 4 janvier 2015
Vernissage le 3 octobre 2014


