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Communiqué de presse
Psycho
Benoît-Marie Moriceau
Vernissage le 6 novembre 2007 à partir de 18h30
Exposition du 7 novembre 2007 au 26 janvier 2008

Le travail de Benoît-Marie Moriceau intervient sur l’espace et l’architecture. Pour Chantier public #2, 
exposition organisée par 40mcube en 2005, il recompose l’espace d’exposition à l’aide de cloisons, portes 
et autres éléments d’aménagement. Ce chantier modifiait ainsi de manière éphémère l’agencement et le 
caractère du lieu, dans une proposition entre sculpture, installation et architecture.

Invité en résidence du 1er juillet au 30 septembre 2007 à 40mcube, Benoît-Marie Moriceau propose une 
nouvelle interprétation de l’architecture du Château. Jouant de l’inquiétante étrangeté de cette maison 
ancienne il réalise une œuvre qui consiste à recouvrir l’ensemble du bâtiment de noir. 

Partie d’une base fictionnelle prenant ce lieu comme un décor, l’exposition Psycho fait référence à tout un pan 
du cinéma et de la littérature. Dans le film d’Hitchcock du même nom, une maison représente tout le mystère 
de l’histoire. Filmée en contre-plongée et en contre jour, elle apparaît comme étant noire et figée. Dans son 
dernier roman, Lunar park, l’auteur américain Bret Easton Ellis fait également d’une maison le théâtre de 
faits surnaturels dont on ignore s’ils sont le fruit de l’imagination de leur auteur ou s’ils sont réels.

Outre ces références pleines d’histoires et de fantasmes, recouvrir un bâtiment de noir est avant tout un 
travail de peinture, dans la longue lignée d’artistes qui pratiquent le monochrome, sur toile comme sur 
objets. Peindre le Château en noir revient à actualiser une architecture patrimoniale. Car si au début du 
20ème siècle les bâtiments noirs étaient rares, ils sont aujourd’hui fréquents et revalorisés dans l’architecture 
contemporaine. En parallèle, l’oeuvre de Benoît-Marie Moriceau prend le contre pied de l’architecture et de 
l’espace d’exposition du white cube. Elle propose un bloc noir dans lequel on ne pénètre pas, et transforme 
l’architecture en œuvre plastique. Le bâtiment est pris dans sa forme extérieure, unifiée par la peinture. 
L’œuvre prenant place sur et depuis l’espace d’exposition, celui-ci devient lui-même œuvre et sculpture dans 
l’espace public.



Informations pratiques
Résidence de juillet à septembre.

Vernissage le 6 novembre 2007 à partir de 18h30.
Exposition du 7 novembre 2007 au 26 janvier 2008.

Ouverture du mardi au samedi de 14h à 18h.
Fermé du 23 décembre 2007 au 7 janvier 2008 et les jours fériés.
Visites commentées et accueil de groupes sur réservation.

40mcube / Le Château
30 avenue Sergent Maginot, 35000 Rennes
Tél. 02 23 35 06 42 
contact@40mcube.org 
www.40mcube.org

Métro : station République.
Bus : ligne 6 et 16, arrêt Paul Bert.

40mcube reçoit le soutien de la Ville de Rennes, du Ministère de la Culture et de la Communication – DRAC 
Bretagne, du Conseil régional de Bretagne, du Conseil général d’Ille et Vilaine, des cidre et jus de pommes 
Bernard.

40mcube est membre du réseau Art contemporain en Bretagne – www.artcontemporainbretagne.org

Production

Partenaires

Psycho est une production 40mcube.

Exposition organisée en partenariat avec le Théâtre National de Bretagne (centre européen théâtral et 
chorégraphique) dans le cadre du festival Mettre en Scène.

40mcube reçoit le soutien de la Ville de Rennes, du Ministère de la Culture et de la Communication – DRAC 
Bretagne, du Conseil régional de Bretagne, du Conseil général d’Ille et Vilaine, des cidre et jus de pommes 
Bernard.

40mcube est membre du réseau Art contemporain en Bretagne – www.artcontemporainbretagne.org



Benoît-Marie Moriceau
Né en 1980.

Vit et travaille à Rennes.

Expositions (sélection)

2006 Restricted area – Performances et installation in situ. Espace Kugler, 
Genève.

Recesses monitoring – Installation in situ. Glassbox, Paris.

Stopover in a quiet house – Installation in situ. Un mur un quart, Rennes.

2005 Environnement. Information. Edition – Intervention collective. Foire de la 
jeune création, Mulhouse.

Novo ex novo – Chantier Public #2 – Installation in situ. 40mcube, Rennes.

[vo:hin fa:ren vi:r] – Expérimentation d’une sculpture itinérante à travers 
l’Allemagne.

2003 Dérives – Installation in situ. Mairie de Châteaulin.

137 R.I. – Installation mixed media. Ateliers de l’ESBAC, Quimper.

2002 Office privé – Installation vidéo. Chapelle Sainte-Anne, Festival 
Vidéodrome.

Switch on project – Alarme et système électronique. Wimbledon School of 
art studios.

Frigo, télé, image gelée – Micro intervention lors d’une garden party. 
FRAC Pays de la Loire, Carquefou.

Attic – Série d’interventions in situ. Old clare street, Limerick City.

Site notice – Installation mixed media. Arthur’s quay, Limerick city. 
Collaboration : Arnaud Moinet.

2001 Chantier – Exposition collective. Commissaires : Jean-Luc Aimé et Jean-
Noël Winter. Théâtre de Cornouaille, Quimper.

Ferme Nicolas – Collectage, transport et autres variations sur meubles en 
dépôt. Ferme désertée, Concarneau.

2000 Discu(tabl) – Collectage, transport et dispersion de pupitres. Université Per 
Jakez Helias, Quimper. Collaboration : Mathieu Lebrun, Brigitte Lecam, 
Benoît Guivarc’h, Angélique Olivier, Arnaud Moinet.

1999 Pile of pews – Empilement de mobilier de culte. Chapelle de Tremalo, Pont-
Aven.



Vues d’oeuvres

Recesses moni-
toring, 2006. 
Glassbox, Paris.

Restricted area, 
2006. Espace 
Kugler, Genève.

Dérives, 2003.

Novo ex novo, 2004. 40mcube, Rennes. 
Salle 1 / Salle 2.



Visuel disponible
Des vues de l’exposition seront bientôt disponibles



White cube etc.1

Joëlle Le Saux (2005).
« Je suis sûr qu’il y a beaucoup de choses que nous ne connaissons pas encore à propos de ce qui existe 
dans l’espace qui nous entoure, et, même si nous ne les voyons pas, ou nous ne les sentons pas, nous 
savons d’une manière ou d’une autre qu’elles sont là. »  Robert Barry2

La forme artistique de l’installation, telle qu’elle apparaît dans l’œuvre de Benoît-Marie Moriceau, induit 
une prise en compte du visiteur qui va se faire en envisageant sa place, son cheminement, son parcours 
psychologique dans l’espace de l’œuvre. L’installation, comme forme attachée à l’exposition, vise aussi la 
mise en place d’une totalité spatiale tout autant que temporelle, la cohérence d’une continuité d’éléments 
indissociables3. Cet ensemble de traits propres au travail de l’artiste constitue ce que l’on est en droit 
d’appeler un in situ, une pièce liée à un site spécifique. C’est pourquoi parler de l’œuvre réalisée à 40mcube, 
la décrire seulement, dans un premier temps, revient à en présenter l’espace architectural crée, autant que la 
perception qu’induit un tel environnement. À ceci près que comprendre le dispositif mis en œuvre ne prend 
pas fin avec l’appréhension de cet ensemble, comme si une fois son principe dévoilé, tout serait définitivement 
entendu - parce que précisément, elle se refuse à une lecture globale immédiate.

Dès l’extérieur, avant même que le spectateur ne pénètre dans l’espace de la galerie, la devanture va imposer 
les codes de lecture en vigueur dans l’installation. Mise en scène, la devanture de la galerie 40mcube a été 
entièrement badigeonnée au blanc de Meudon, transformée de la sorte par une signalétique de chantier qui 
signifie généralement que le lieu est mis en quarantaine de l’espace public. Cet emprunt aux codifications 
urbaines va reléguer la galerie dans la sphère du privé, l’isoler de la rue. On ne peut plus alors qu’imaginer 
les hypothétiques travaux ou les stigmates d’un abandon définitif. Si la vitrine fait office de frontière 
symbolique entre la rue et l’espace de l’art, elle fonctionne aussi comme une invitation à découvrir la scène 
improbable qui se joue derrière la porte. Proche en cela des règles de l’Installation Totale posées par Ilya 
Kabakov, elle règle littéralement les moyens d’une "absorption du spectateur", c’est-à-dire le basculement 
inattendu dans un espace, celui de l’œuvre4.

« Je suis revenu là où je n’étais jamais venu  » Giorgio Caproni5

La première pièce de l’installation est un White Cube : une salle de galerie vide. La neutralité de l’espace 
est démentie par la seconde salle, dans laquelle le visiteur accède après avoir franchi un sas. Un rien 
hallucinogène, la situation dans laquelle se retrouve alors le visiteur consiste à regarder, par inversion, la 
salle qu’il vient juste de quitter. À ce stade du parcours, cette pièce va dévoiler un dispositif de duplication 
des deux espaces l’un dans l’autre. Le sas, maintenant ouvert, laisse apparaître une symétrie au centre 
de laquelle le visiteur se tient, oscillant de part et d’autre entre deux espaces semblables barrés par deux 
devantures identiques. En dépit de la lumière perceptible derrière la vitrine ou les bruits étouffés du trafic 
automobile, aucun passage ne dévoilera l’envers du décor ou n’ouvrira sur une fantasmatique répétition sans 
fin du passage. La reproduction de la devanture a bel et bien pour effet de clôturer la galerie et, du même 
coup, elle oblige le spectateur à retourner sur ses pas, à regarder de nouveau et inévitablement à interroger 
le vrai du faux.

Ce jeu peut rapidement prendre l’allure d’un casse-tête. Les détails, les différences et les variations d’un 
espace à un autre, d’un objet à un autre, les surépaisseurs d’enduits signifiant les marques du temps, la 
recherche d’indices en général, semblent vaines. Les temporalités  peuvent à tout moment s’inverser, ce qui a 
pour effet de faire apparaître le lieu dans la dimension quasi-magique du doute. Pour Benoît-Marie Moriceau, 
les infimes perceptions ou les indices qui dévoileraient les changements radicaux subis par l’environnement 
entrent totalement en jeu dans le processus de découverte de la pièce. Contrairement à certaines de ses 
œuvres qui réservent quelques aberrations logiques, l’illogique est  ici beaucoup moins présent et ne peut 
aider immédiatement à discerner le faux. Dans certains cas, en effet, les sculptures ne marchent pas parce 
qu’elles altèrent le principe de copie fidèle de la réalité. Ainsi, Faux-câblages prend l’apparence d’un coffrage 
pour câbles électriques qui laisse apparaître une accumulation irréaliste de gaines colorées, sectionnées à 
quelques mètres du mur, ne conduisant nulle part, la vue en coupe d’un réseau impossible. À l’instar de cette 
pièce, il n’est pas rare, pour le visiteur attentif, de constater qu’un boîtier électrique n’est relié à rien. 

Brouillant encore un peu plus les pistes, il s’avère rapidement que le second espace n’est pas la réplique 



exacte du premier. En fait, les deux espaces sont uniformisés, le vrai et le faux se mélangent et engagent un 
jeu de correction avec le lieu. Le travail de copie et de reproduction des éléments d’architecture intérieure va 
s’apparenter à la mise en place de leurres. Or l’illusion ou le trompe-l’œil appliqué à la troisième dimension, 
plus précisément à l’architecture, ont pour conséquence de provoquer une perte de repères. La réplique 
du réel devient une réalité visuellement tout aussi vraisemblable que le réel lui-même. À la différence 
notable toutefois qu’à l’inverse d’un trompe-l’œil en peinture, le jeu peut continuer même si les ficelles sont 
découvertes. 

Le passage, métaphore de l’expérience.

La reproduction de la devanture ne vaut pas simplement comme leurre optique d’une esthétique de parc 
d’attractions, mais comme une perception beaucoup plus psychologique du déjà-vu. Dans ce dispositif, le rôle 
du sas est primordial. Pièce de transit, il ménage l’attente de la scène suivante. Plus encore, il représente le 
temps et l’espace nécessaires pour faire de son passage dans la première pièce un souvenir, faire en sorte 
que le présent prenne la forme d’un souvenir et suggère la sensation du déjà-vu. Du coup la découverte de la 
devanture consiste à se laisser, peut-être, envahir par le doute, se retourner, de toute façon vérifier ce que l’on 
vient de voir.

La perte de repères n’est pas seulement liée à la duplication, elle peut aller bien au-delà, se confondre 
avec la complète incompréhension du fonctionnement logique du lieu. La multiplication des portes et 
ouvertures n’aide en rien le visiteur à s’y retrouver. En franchissant le sas celui-ci peut éprouver la sensation 
vertigineuse d’être condamné à ouvrir des portes ad vitam aeternam. Une vidéo réalisée en 2001, La porte, 
illustrait déjà cette dimension symbolique du passage dans l’espace. Sans recourir à toutes les métaphores 
possibles du passage, l’idée sous-tendue ici était plus proche du principe d’infra ordinaire et de l’expérience 
humaine. Menée à partir des explorations de lieux abandonnés, la vidéo montrait en plan fixe une porte que 
l’artiste ouvrait et franchissait, dans les deux sens, répétant l’action inlassablement, focalisant ainsi sur un 
geste quotidien mis en boucle : passer d’un espace à un autre6.

Ce qui rend aussi vaine la recherche du faux et du vrai, c’est qu’entre l’original et la réplique, la 
fonctionnalité des ouvertures n’est pas le seul critère de différenciation. Dans cette succession de portes, 
de placards, de vitrines, les ouvertures ne sont pas forcément là où on les attend. Le placard de la première 
salle ouvre sur une ancienne boutique à l’abandon, urbanité en forme de no man’s land : éclats de carrelages, 
gravats, parpaings, nouvelle vitrine condamnée, recouverte d’un blanc de Meudon sali par le temps. 
Un abandon qui n’est pas sans annoncer la démolition programmée du bâtiment. Dans ce huis-clos, les 
ouvertures ou situations ménagées par l’artiste donnent aux visiteurs la possibilité de penser le lieu dans 
cette paradoxale intrusion du dehors. C’est le cas en particulier dans la deuxième salle où la bande sonore 
laisse entrevoir la possibilité d’une autre scène. Ainsi, si l’espace semble se fermer de toute part, il "déborde" 
paradoxalement de lui-même. La cloison du 137e RI ne se franchit pas par la porte, mais bien évidemment 
par l’armoire… Cette perturbation du logique laisse à l’artiste la marge nécessaire pour construire une 
situation improbable mais volontiers plus imaginaire que l’environnement reproduit. Passer par l’armoire 
relève, effectivement, du domaine de l’imaginaire, voire du conte. Oculus, l’une des pièces du 137e RI, 
illustrait déjà ce jeu d’exclusion, de brouillage du probable. Un conduit laqué greffé sur la vitre d’une porte 
se prolongeait sur quelques mètres, venant buter contre la croisée en bois d’une fenêtre. Oculus aurait pu 
ouvrir sur un paysage, être un regard porté sur le monde tel une scène délimitée par le cadre, et représenter 
une métaphore de l’espace pictural classique. Le principe en était annihilé par la croisée en bois qui arrêtait 
le regard, invalidait l’horizontalité de la vue et de fait le rôle historique du cadre comme fenêtre ouverte sur 
le monde. 

White Cube etc.

Le registre du jeu de miroir, de l’ajout de dispositifs pièges, technologiques et ludiques, n’est pas 
complètement absent du travail de l’artiste. Cela fait d’ailleurs partie des pistes qu’il explore, autant du point 
de vue de la mise en place d’une fiction que de la reprise de stratégies «Futoroscopiesques». Cependant, rien 
à voir avec la simple réappropriation de l’univers spectaculaire du parc d’attractions. Au piège du double 
parfait se substitue plutôt une vision assez surnaturelle en fin de compte de l’architecture et du décor qu’est 
l’habitat. Il ne s’agit pas plus d’une installation «piège» qui reprendrait les dispositifs propres à l’exposition 
pour terroriser le spectateur. Ce serait oublier que la surprise créée par la découverte du dispositif implique 
davantage une désorientation qui va en retour interroger le quotidien, induire une relecture de l’espace, 
inviter enfin à re-regarder le lieu et prendre conscience de l’espace de l’œuvre qui devient œuvre. 

Et de fait, l’installation est indissociable de la prise en compte du lieu et de l’espace, dans ses dimensions 
physiques, architecturales, mais aussi sociales, historiques, géographiques. Sans activer une quelconque 



critique du lieu de l’art, il s’agit d’y puiser matière, mettre en scène des scénarios imaginaires sur la galerie, 
en faire une scène. A l’instar des peintures murales, pièce du 137e RI, de nombreuses oeuvres de Benoît-
Marie Moriceau montrent l’importance de la relation au lieu, leur existence exclusive vis-à-vis de celui-ci. 
Les peintures murales sont la reproduction fidèle des carreaux des fenêtres de la salle, obtenue grâce à un 
enduit satiné. La texture de l’enduit, plus lisse que celui du mur, le rend visible. Cependant, sa probabilité en 
tant que reflet a pour effet de le rendre à peine perceptible pour le visiteur. La peinture n’existe ici que par sa 
relation avec l’espace. C’est par sa nature à la limite du perceptible qu’elle va pouvoir créer l’illusion.  

Parce que l’illusion prend pour origine l’architecture, elle concourt à un effacement de l’œuvre, lui donne 
cette apparence de White Cube. Proche de l’économie de moyen qui caractérise certaines œuvres, la réduction 
d’une mise en scène all over - scatter art de l’œuvre, au profit de l’environnement préexistant a été un axe de 
recherche majeur pour un certain nombre d’artistes depuis les années 90. Some Blue-Tack Kneaded, Rolled 
into a Ball, and Depressed Against the Wall de Martin Creed, Garbage Bag de Ceal Floyer, ou certaines 
œuvres de Elmgreen et Dragset se proposent comme des intrusions qui perturbent l’espace de la galerie, 
obligeant la prise en compte de son existence comme cadre de l’œuvre. Les objets mis en scène - Blue-tack, sac 
poubelle, rouleaux de peinture, pot de peinture - appartiennent à l’univers de la galerie. Une fiction du lieu 
qui prend pour origine l’espace social de l’art lui-même, la galerie. En apparence, elle apparaît ici «vidée» de 
ses œuvres, créant une situation qui donne au visiteur la sensation de débarquer avant ou après l’exposition, 
trop tôt, trop tard, de pénétrer dans un lieu encore en travaux, encore en montage, et de se retrouver 
malencontreusement dans les coulisses de la galerie. 

A l’économie de moyens qui caractérise les œuvres de Ceal Floyer ou Martin Creed se substitue chez Benoît-
Marie Moriceau une esthétique de forçat quasi-obsessionnelle à la Gregor Schneider. Un mur devant un 
mur, un sol sur un sol. Modifié, l’espace est entièrement repris par l’artiste, rejoué, tout en respectant ses 
caractéristiques intrinsèques. Un déploiement qui concourt paradoxalement à la réduction massive de 
l’œuvre. Aussi massif soit-il, le travail engagé consiste en fin de compte à vider la galerie, la théâtraliser de 
manière à engager le recadrage du lieu. 

Un protocole de chantier.

La reconduction du réel en jeu dans la reproduction du lieu est possible grâce à un repérage et un travail 
de prospection sur le lieu qui apparente l’artiste aux figures de géomètre ou d’archéologue. Il s’agit d’une 
sorte d’activation d’une phase de travail programmée où l’artiste va retranscrire l’espace, l’histoire du 
lieu, l’architecture, en analysant au préalable les murs, sondant leurs histoires révélées par les ajouts 
successifs de peintures et d’enduits. Ce protocole de connaissance de l’architecture du lieu et de son histoire 
sera intégré dans l’élaboration de l’installation. Les mesures, notes, relevés topographiques du lieu seront 
retranscrits sous la forme de plans et de frises architecturales. Par ailleurs, cette phase est nécessaire aussi 
à la reproduction des éléments. Comme dans Dérives où la plate-forme s’insère dans le cadre historique du 
décor classique, la pièce doit, pour se fondre avec l’environnement, mettre en œuvre des matériaux similaires. 
Cette mise en œuvre, Benoît-Marie Moriceau l’a gardée de ses réalisations antérieures, en particulier des 
explorations de lieux abandonnés. Dans le cadre de ce travail, la transcription de l’espace devenait le seul 
moyen de garder une trace du bâtiment, de son histoire, seul moyen de faire retranscrire un univers. Le 
déplacement de son travail vers l’espace de la galerie, mené autour d’un questionnement du lieu de l’art lui-
même, s’est effectué en gardant la volonté de mettre en scène un univers particulier. Sans réellement parler 
de fiction, l’installation de Chantier public #2 crée une atmosphère, un espace qui raconte une architecture 
étrange, magique, en définitive une mise en scène du lieu de l’art, inspirée de lui-même. 

1 Texte écrit à propos de l’oeuvre Novo ex novo réalisée dans le cadre de l’exposition collective Chantier public #2 organisée par 40mcube 
du 8 avril au 15 mai 2005.
2 Statement, Lucy Lippard, 557,087, 955,000, 1969.
3 Sur la distinction entre lieu et espace, on reprendra, de nouveau  le postulat posé par Michel de Certeau dans L’invention du quotidien. 
«Est un lieu l’ordre (quel qu’il soit) selon lequel  des éléments sont distribués dans des rapports de coexistence» (…)  «Un lieu est donc 
une configuration instantanée de positions. Il y a espace dès qu’on prend en considération des vecteurs de direction, des quantités de 
vitesse et la variable de temps. L’espace est un croisement de mobiles. Il est en quelque sorte animé par l’ensemble des mouvements qui 
s’y déploient.» (…)  «En somme, l’espace est un lieu pratiqué». Michel de Certeau, L’invention du quotidien, Arts de faire, Paris, Folio 
essais. 1990, p. 173.
4 «Avant d’entrer dans cette installation, le spectateur déambulait dans un milieu bien connu et neutre (une sorte d’installation dans le 
sens large du terme) : dans d’autres salles du musée, dans l’escalier, devant le guichet, etc. Il importe de rappeler le statut de l’espace 
où se trouve le spectateur avant de pénétrer dans l’installation, car il détermine largement sa réaction ultérieure.»  Ilya Kabakov, 
L’installation Totale, conférence donnée à l’école des Beaux-Arts de Francfort, repris et traduit dans le catalogue Et tous ils changent le 
monde, Biennale de Lyon 1993.
5 Giorgio Caproni cité par Paolo Virno dans Miracle, virtuosité et déjà vu, Edition de l’Eclat.
6 Georges Perec, L’infra-ordinaire, le Seuil, 1989. et Espèces d’espaces, Galilée, 1974.



 « Ça ne se produit pas immédiatement, (…) mais sans prévenir vous vous apercevrez que les choses ne sont 
pas telles que vous pensiez qu’elles étaient. »2

 Mark Z. Danielewski

À l’image de cette mise en garde lancée par l’un des personnages au seuil de La Maison des feuilles (roman 
culte et labyrinthique de l’américain Mark Z. Danielewski) dont l’espace soumis à des lois non euclidiennes 
est plus grand à l’intérieur qu’à l’extérieur, les œuvres de Benoît-Marie Moriceau ne se révèlent qu’à 
travers une exploration progressive et minutieuse. Relevant à la fois de l’architecture et de la sculpture, 
ses dispositifs s’apparentent toutefois moins à des aberrations science fictionnelles qu’à de subtiles 
altérations de l’espace. Analysant l’histoire et les contraintes du lieu dans lequel il expose, l’artiste opère 
des transformations discrètes mais radicales où sols, murs et plafonds sont déconstruits et reconstruits 
pour proposer au visiteur des expériences tant physiques que psychologiques. « L’architecture n’existe 
que lorsqu’on en fait l’expérience », déclare un autre personnage du roman. En intégrant totalement ses 
installations aux lieux dans lesquels elles se trouvent, c’est bien ce que propose Benoît-Marie Moriceau : une 
expérience subjective de l’architecture, de ses codes et de ses enjeux. 

Novo Ex Novo présentée à 40mcube à l’occasion de Chantier public #2 s’inscrit dans la lignée de ce travail de 
mise en scène de l’espace. À l’instar d’un bâtiment en chantier, la vitrine de la galerie est recouverte de blanc 
de Meudon. En pénétrant à l’intérieur, nous découvrons une salle blanche dont l’éclairage clinique accentue 
le caractère désespérément vide. La galerie serait-elle effectivement en chantier ? Serions-nous arrivés trop 
tôt ? Ou trop tard ? Un sentiment déceptif rapidement atténué par quelques détails surprenants : le sol sonne 
creux comme celui d’une estrade et la porte indiquant la sortie n’a pas de poignée. Pour résoudre l’énigme, il 
faut emprunter un petit sas débouchant sur une pièce blanche et vide, apparemment identique à la première. 
Même vitrine blanchie, même porte de sortie sans poignée, interrupteurs et placards à la même place : 
l’impression de déjà-vu est immédiate. Néanmoins, l’illusion n’est pas tant d’ordre optique que psychologique. 
Se prêter alors au jeu des différences dans un aller-retour entre ces deux pièces s’avère une expérience assez 
vaine et déstabilisante. Car cette installation propose un jeu plus introspectif et troublant sur les espaces 
imbriqués, sur ce qui est habituellement laissé au regard ou dissimulé dans notre environnement et plus 
particulièrement dans une galerie d’art. De fait, une nouvelle pièce adjacente à la première est dissimulée 
derrière un des placards. En ouvrant celui-ci, nous découvrons, protégé par une vitre, un espace à l’abandon 
dont le sol est jonché de gravats et de débris en tous genres : un devenir-ruine probable des deux premières 
salles annonçant la destruction programmée du bâtiment.

Space in progress1

Yoann Gourmel (2005).



En altérant ainsi l’espace d’exposition, la soi-disant neutralité de celui-ci comme la détermination de cet 
espace en un espace « de l’art » se trouve transgressée. Mais à la différence d’un Dan Graham ou d’un Gordon 
Matta-Clark dont la radicalité des actions entendait faire prendre conscience de l’aliénation sociale provoquée 
par l’organisation de l’espace public, Benoît-Marie Moriceau n’entend aucunement activer de critique directe 
de notre environnement construit. Plus subtilement, il offre les clés d’une relecture de l’espace en y déployant 
une série d’éléments factices ou improbables. Dans Dérives (2003), conçue pour le hall d’une mairie au 
caractère historique, il fait flotter à hauteur du plafond un sol en suspension dans lequel viennent s’encastrer 
divers éléments de mobilier. Par le simple réaménagement de plafonds, de sols, de fenêtres et de portes, 
l’artiste évoque les fonctions et les significations possibles d’un espace ainsi que les structures sociales 
et idéologiques qui le sous-tendent. Sans tomber dans l’esthétique spectaculaire de l’illusion, ses œuvres 
renvoient alors à une dimension psychologique, à une sensation personnelle de l’espace.

Puisant sa matière sculpturale et son vocabulaire formel dans l’organisation des lieux abandonnés dont il 
opère aujourd’hui encore des relevés systématiques, l’artiste invite le spectateur à procéder à une série de 
déconstructions/reconstructions mentales des espaces qu’il investit. Un jeu dynamique qui n’est pas sans 
induire un certain trouble lié à la disparition de repères auxquels se raccrocher. Ainsi dans 137e RI (2003), 
un ensemble d’interventions transforme une ancienne caserne militaire en un dédale de pièces cachées. 
Faux-plafond, fausses tuyauteries, faux câblages… l’artiste décline tout un paradigme du faux-semblant, 
du factice, plongeant le spectateur dans le doute quant à la réalité première du lieu. Une armoire métallique 
sert de porte, un faisceau laser délimite une mesure impossible, une plaque de zinc laquée de blanc semble 
être éclairée de derrière comme sous l’effet d’un rayonnement calorifique. Par le biais d’une esthétique 
du chantier indissociable de la notion de projet, les différents éléments présents dans ses installations 
concourent à définir un espace en creux. Et c’est précisément ce sens de l’espace en dialogue actif avec les 
choses et les gens qu’il contient, qui se trouve au cœur du travail de l’artiste. Confrontant temps et espaces 
réels aux sphères de l’imaginaire, activant les significations potentielles d’un lieu spécifique, liant l’espace 
social dans lequel ils opèrent à la conception architecturale du public, du privé et du collectif, les dispositifs 
spatio-fictionnels de Benoît-Marie Moriceau dégagent une atmosphère empreinte d’inquiétante étrangeté. 
Au-delà du simple trompe-l’œil, le jeu de désorientation spatiale et temporelle programmé par l’artiste incite 
à créer une véritable fiction du lieu. Dans ces maquettes à échelle un, comme dans le décor d’un film en 
cours de construction, chaque visiteur est alors chargé de créer son propre scénario. Mis en abîme, répliqué, 
dupliqué, l’espace devient de la sorte une œuvre d’art à investir : un « étrange endroit [aux] murs qui 
changent en permanence. Tout est semblable, familier, et cependant, sans panneaux indicateurs ni amis. Des 
tas d’indices mais pas de solutions.» 2

1
 Voir Chantier public, Rennes : 40mcube, Blou : Archibooks, 2005. Texte écrit à propose de l’oeuvre Novo ex novo.

2 Mark Z. Danielewski, La Maison des feuilles, traduit de l’américain par Claro, Paris, Denoël & D’ailleurs, 2002. 



40mcube / Le Château
Au mois d’avril 2006, 40mcube intègre pour deux ans et demi un hôtel particulier du centre ville de Rennes, 
et met en place une programmation spécifique à ce cadre.

Cet espace domestique est investi comme lieu de travail, de résidence et d’exposition, d’évènements rendus 
publics. Cette architecture chargée de prestige, qui agit sur l’imaginaire collectif, constitue un décor 
singulier. La programmation qui y prend place est pensée comme un tout décliné dans le temps, avec des 
expositions thématiques et monographiques qui donnent lieu à des productions de nouvelles œuvres, et des 
évènements ponctuels.

Ainsi Le Château, entre Kafka et la Star Academy, est à la fois un cadre et un support d’exposition et 
d’œuvres. Tout peut y être investi par les artistes : des espaces du premiers étage dévolus aux expositions aux 
bureaux et à la cuisine du rez-de-chaussée, de la façade au jardin, … dans un projet où la notion de temps est 
incontournable, et qui prend par là un caractère d’urgence.

En effet, cette maison bourgeoise du début du 20ème siècle est un lieu idyllique et en même temps déchu 
puisque préempté et voué à une démolition certaine.



40mcube
40mcube est un lieu d’exposition d’art contemporain, une structure de production d’œuvres et d’organisation 
de projets hors les murs.

Programmation artistique 2001 – 2006 (sélection)
- Optrium, Patrice Gaillard et Claude ; 40mcube / Le Château-Rennes.
- Chantier Public#3, Sylvie Reno ; 40mcube / Le Château-Rennes.
- Les Biches, Nathalie Djurberg, Rodolphe Huguet, Steven Le Priol, Edouard Levé ; 40mcube / Le Château-
Rennes.
- L’Ambassade des possibles, Virginie Barré, Julien Celdran, Philippe Parreno, Sébastien Vonier ; 40mcube / 
Le Château-Rennes.
- Even cow-girls get the blues, Delphine Lecamp ; 40mcube-Rennes.
- 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-Rennes.
- Chantier Public#2, atelier mobile, Simona Denicolai & Ivo Provoost, Daniel Dewar & Grégory Gicquel, Le 
Gentil Garçon, Nicolas Milhé, Benoît-Marie Moriceau, Bénédicte Olivier ; 40mcube, Centre d’Information sur 
l’Urbanisme, Le Coin, galerie du Centre Culturel Colombier, Orangerie du Thabor, espaces publics-Rennes.
- Chronique d’une œuvre annoncée, Stéfanie Bourne ; Castel coucou-Forbach, Ecole Supérieure d’Art-Metz, 
Tramway-Glasgow.
- EXTRA, Patrice Gaillard et Claude ; 40mcube-Rennes.
- Au tableau, Cécile Desvignes ; 40mcube-Rennes.
- Conférence/performance Révélation, Nicolas Boone ; Ecole Supérieure d’Art-Rennes.
- Chantier Public#1, Lara Almarcegui, Matthieu Appriou, Yves Gendreau, Patrice Goasduff, Stalker ; 
40mcube, Centre d’architecture et d’art, Centre d’Information sur l’Urbanisme, LENDROIT, espace public-
Rennes.
- Projets de projets, Jean-Philippe Lemée et Yves Trémorin ; 40mcube, Galerie Art et Essai-Rennes.
- Sogar ; 40mcube-Rennes.
- L’inconnu des grands horizons, Abraham Pointcheval et Laurent Tixador ; 40mcube-Rennes, FRAC Basse 
Normandie-Caen, Ecole Supérieure d’Art-Metz.
- Total symbiose, Abraham Pointcheval et Laurent Tixador ; 40mcube-Rennes (coproduction 40mcube et 
Astérides-Marseille).
- Là-bas tout près, Anabelle Hulaut ; 40mcube-Rennes.
- 40mcube de Valérie Travers, Valérie Travers ; 40mcube-Rennes.
- Alma Skateshop, Daniel Dewar et Grégory Gicquel ; 40mcube-Rennes.

40mcube éditions
- «Comment faire tenir une forme colorée dans l’espace?*», Rennes : 40mcube, 2007 (à paraître).
- Briac Leprêtre, Spécial aquarelle, Semaine n°78, Arles : Analogues, 2005.
- Chantier Public, Rennes : 40mcube, Blou : Archibooks, 2005.
- Le Gentil Garçon, Street Spirits, Rennes : 40mcube, Ville De Rennes, 2005.
- Stéfanie Bourne, Chronique d’une œuvre annoncée, Rennes : 40mcube, 2005.
- Patrice Gaillard et Claude, EXTRA, Semaine n°19, Arles : Analogues, 2004.
- 40mcube saison 2001 – 2002, Rennes : 40mcube, 2002.


