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Le plus grand musée d’art 
contemporain en plein air  
du sud de la France  
sera inauguré avec  
un programme prestigieux 
de commande d’œuvres 
d’art autour de la création  
de la ligne 1 du tramway 
Nice Côte d’Azur 
En 2004, la Communauté d’Agglomération Nice Côte d’Azur a lancé un concours 
international piloté par François Barré. Il s’agit d’un programme prestigieux  
et raisonné de commande d’oeuvres d’art originales autour de la création  
du tramway Nice Côte d’Azur auprès d’artistes de renommée internationale  
et de jeunes artistes au talent à découvrir : Ben, Michaël Craig Martin,  
Pierre di Sciullo, Gunda Förster, Yann Kersalé, Ange Leccia, Pascal Pinaud  
et Stéphane Magnin, Maurizio Nannucci, Jean-Michel Othoniel,  
Jaume Plensa, Michel Redolfi, Sarkis, Emmanuel Saulnier et Jacques Vieille  
sont les quinze artistes internationaux retenus pour ce projet.  
Ce projet participe à la volonté de transformation, de modernisation, 
d’embellissement urbain et de démocratisation culturelle de ce territoire en pleine 
mutation, marqué depuis plus d’un siècle par une forte présence artistique.

Avec le réaménagement de ses espaces publics emblématiques (places 
historiques, nouveaux quartiers et grandes artères) et l’implantation du tramway, 
la Communauté d’Agglomération Nice Côte d’Azur s’engage dans une dynamique 
de modernité et de séduction, se métamorphose, et prend une nouvelle dimension 
sur le plan régional, national et international.

*conjointement à l’inauguration du tramway



L’Art invité dans la ville
Terre des arts et des artistes, Nice Côte d’Azur vit au présent 
l’histoire de la création

Nice Côte d’Azur jouit depuis plus d’un siècle d’une notoriété internationale 
artistique, culturelle et historique conjuguée à une image de référence d’un certain 
art de vivre sur la Côte d’Azur. Depuis une quinzaine d’années, ce territoire évolue 
dans une dynamique de modernité qui ne cesse de croître et qui connaît  
un net rajeunissement de sa population (60% de moins de 50 ans) et de sa 
clientèle touristique.

Dans ce contexte de transformation du paysage urbain et de la relation de 
la ville avec ses habitants, la création du tramway constitue une opportunité 
exceptionnelle de commande artistique d’envergure, destinée à parfaire le 
tracé et l’environnement de cette grande réalisation. En 2004, la Communauté 
d’Agglomération Nice Côte d’Azur a décidé de réaliser un programme 
d’accompagnement artistique du tramway en lançant un appel à candidatures 
international. 

Souhaitant donner à ce programme de commande artistique une dimension 
remarquable, selon des principes directeurs forts, (un niveau international, 
la présence d’artistes de Nice Côte d’azur, une sélection des artistes par un 
comité d’experts reconnus, une procédure transparente de choix artistiques, 
l’accessibilité au plus grand nombre, la volonté d’un traitement équitable de tous 
les quartiers), la Communauté d’Agglomération Nice Côte d’Azur a confié cette 
mission à un comité d’experts. 

Ce comité, piloté par François Barré, président du Centre Pompidou de 1993  
à 1996 et directeur de l’Architecture et du Patrimoine au ministère de la culture  
de 1996 à 2000, est composé de douze personnalités reconnues dans  
les domaines de la création et de l’art contemporain, de l’urbanisme  
et de la commande artistique en espace public. L’assistance à maîtrise d’ouvrage 
est assurée par Jean-Dominique Secondi (Art Public Contemporain). 

Quinze artistes ont été retenus parmi les 218 dossiers de candidature reçus  
du monde entier. Qu’ils soient français ou étrangers, de la région Nice Côte d’Azur 
ou ailleurs dans le monde, ces artistes reflètent toutes les générations  
de la création artistique contemporaine et occupent un rôle influent dans l’art  
de notre temps. 



Les quatre axes artistiques
Un paysage nocturne 

Des œuvres de lumière jalonnent la nuit niçoise et donnent  
un éclat singulier à la ville nocturne.

Ange Leccia : « Disque solaire » 
Signal lumineux monumental nocturne sur le centre de contrôle du tramway, jouant sur  
la topographie exceptionnelle du site, point haut sur la ville, origine d’une perspective menant  
à la mer et véritable nœud d’un réseau de circulations desservant Nice (station Las Planas)

Jacques Vieille : « Palmiers vertigineux opalescents » (station Pont Michel)

Gunda Förster : « Blue »
Hommage au bleu de Klein pour une mise en lumière de deux ponts ferroviaires niçois  
(ponts SNCF Thiers et route de Turin)

Yann Kersalé : « L’amorse du bleu »
Un vaste nuage de lumière bleue écrit en « code morse » (avenue Jean Médecin)

Sarkis : « Les postes restantes de la porte fausse »
Ornementation de marbre et de feuille d’or (Porte Fausse)

Un paysage diurne 

Des espaces publics traités comme des salons urbains.  
L’art y apporte une dimension d’hospitalité, une attention  
et une considération. 

Jean-Michel Othoniel : « Le confident »
Mobilier urbain en anneaux d’aluminium et perles de verre (square Doyen Lépine)

Pascal Pinaud et Stéphane Magnin : « Composition exubérante de réverbères 
hybrides, résurgence de la mémoire urbaine » (mail de Saint-Jean d’Angély)

Michael Craig Martin : « Cascade d’objets du quotidien » 
Peintures monumentales sur des murs pignons d’immeubles (boulevard Virgile Barel)

Emmanuel Saulnier : « Je vis de l’eau »
Un travail d’écriture et de présence de l’eau (station Las Planas)

Un fil rouge sur le tracé des 21 stations du Tramway



Un fil rouge sur le tracé des 21 stations  
du tramway 

Il crée la permanence, chemine sur l’ensemble du tracé 
et marque l’identité du tramway en utilisant les supports 
existants dans chaque station (abris voyageurs, bandeaux 
de dénomination, totems) et à l’intérieur de chaque rame 
(création sonore). 

Ben
Calligraphie des noms de stations et écriture de pensées destinées à figurer dans chacun  
des 42 abris voyageurs

Pierre di Sciullo
Création des totems

Michel Redolfi
Compositions sonores dans les rames

Les pièces urbaines majeures 

La Place Masséna et le Square Toja affirment une 
personnalité propre, à la dimension de leur histoire.

Jaume Plensa : « Conversation à Nice » 
Sept sculptures de personnages colorés illuminés représentent le dialogue des sept continents 
(place Masséna)

Maurizio Nannucci : « Découvrir différentes directions » 
Sept mâts soutiennent des oriflammes de textes en néons de couleurs (square Toja)



Le budget du projet 
  

La Communauté d’Agglomération Nice Côte d’Azur a 
souhaité investir d’une manière marquante dans l’art et la 
modernité en affectant à ce projet un budget de 3 300 000 €. 
  
  

Les acteurs du projet 
  
Jacques PEYRAT
Président de la Communauté d’Agglomération Nice Côte d’Azur, 
Sénateur-Maire de Nice 
 
Alain FRERE, 
Vice-Président de la Communauté d’Agglomération Nice Côte d’Azur délégué  
à la culture 

Alain SANZ
VIce-Président de la Communauté d’Agglomération Nice Côte d’Azur

André BARTHE 
Adjoint au maire de Nice délégué à la culture 
  
François BARRE 
Président du comité d’experts 

Olivier-Henri SAMBUCCHI 
Conservateur en chef du patrimoine, directeur du développement culturel  
de la Communauté d’Agglomération Nice Côte d’Azur. 



Le comité d’experts
Président : François Barré
Président du Centre Pompidou de 1993 à 1996 et directeur de l’Architecture  
et du Patrimoine au ministère de la culture de 1996 à 2000

Olivier Kaeppelin, délégué aux arts plastiques 
représentant M. le Ministre de la culture et de la communication

Jean-Louis Andral, directeur du Musée Picasso à Antibes

Georges Bertolino, critique d’art à Nice-Matin

Alain Derey, directeur général de la Villa Arson à Nice

Ida Gianelli, directrice du Castello di Rivoli à Turin

Marie-Christine Grasse, conservateur des musées de Grasse

François Lippens, collectionneur

Ariella Masboungi, direction générale de l’urbanisme, de l’habitat  
et de la construction au Ministère de l’équipement

Zia Mirabdolgaghi, directeur du Château de Villeneuve à Vence

Gilbert Perlein, directeur du MAMAC à Nice

Jean-Louis Prat, ancien directeur de la Fondation Maeght



15 artistes investissent  
les 8,7 km du tracé  
du tramway Nice Côte d’Azur

JE VIS DE L’EAU ELLE S’ÉCOULE
Artiste : Emmanuel Saulnier
Lieu : Station Las Planas

DISQUE SOLAIRE
Artiste : Ange Leccia
Lieu : Station Las Planas

LE CONFIDENT
Artiste : Jean-Michel Othoniel
Lieu : Square Doyen Lépine

BLUE, HOMMAGE AU BLEU  
D’YVES KLEIN
Artiste : Gunda Förster
Lieu : Ponts SNCF Thiers et Diables Bleus

L’AMORSE DU BLEU
Artiste : Yann Kersalé
Lieu : Avenue Jean Médecin

CONVERSATION À NICE
Artiste : Jaume Plensa
Lieu : Place Masséna

LES POSTES RESTANTES  
DE LA PORTE FAUSSE
Artiste : Sarkis
Lieu : Porte Fausse

DÉCOUVRIR DIFFÉRENTES DIRECTIONS 
Artiste : Maurizio Nannucci
Lieu : Square Toja

CALLIGRAPHIE  
DU NOM DES STATIONS 
ET “PENSÉES”
Artiste : Ben 
Lieu : les stations

SONALS  
(ANNONCES SONORES)
Artiste : Michel Redolfi 
Lieu : les rames

TOTEM
Artiste : Pierre di Sciullo
Lieu : les stations

COMPOSITION 
EXUBÉRANTE  
DE RÉVERBÈRES 
HYBRIDES
Artistes : Pascal Pinaud 
et Stéphane Magnin
Lieu : Mail de Saint Jean 
d’Angély

CASCADE D’OBJETS
Artiste : Michael Craig Martin
Lieu : Boulevard Virgile Barel

PALMIERS VERTIGINEUX 
OPALESCENTS
Artiste : Jacques Vieille
Lieu : Station Pont Michel

Opéra - Vieille Ville

Vieille Ville

Université



Un paysage nocturne

Ange Leccia

Yann Kersalé

Jacques Vieille

Gunda Förster



Un paysage diurne

Pascal Pinaud  
et Séphane Magnin

Jean-Michel Othoniel

Michael Craig Martin Sarkis

Emmanuel Saulnier



Un fil rouge sur le tracé  
des 21 stations du tramway

Ben

Pierre di Sciullo

Les sonals des rames du tramway 
Des sonals modulables et variables pour chaque station et dans la durée.
• Sonals d’identification pour les 21 stations (pour être guidé à l’oreille). 
• Sonals pour le jour et pour la nuit (pour vivifier ou apaiser l’espace). 
• Sonals pour les jours ouvrés et pour le week-end (Tram-transport, Tram-promenade).
• Sonals pour l’été (Tram international, Tram découverte artistique).
• Sonals pour la fin d’année (Tram festif).
• Sonals sur plate-forme (dans les stations) pour annoncer l’arrivée d’une rame.

Michel Redolfi



Les pièces urbaines 
majeures

Jaume Plensa

Maurizio Nannucci



avec le tramway
Nice Côte d’Azur

Calligraphie du nom des stations  
et « pensées »
Artiste : Ben - France  | Lieu : Les stations

« En descendant du tramway ou en l’attendant, les inscriptions de BEN 
portent deux intentions :
-  Rendre les gens de bonne humeur, les faire sourire, accompagner leur 

trajet.
- Les faire réfléchir, s’interroger, ouvrir un questionnement.

C’est la force des mots, c’est le sens qui va primer sur le graphisme.
Pour moi, l’art depuis Duchamp et Cage est une porte ouverte sur la vie.

Mes œuvres s’inscriront dans un rapport d’art contemporain qui 
s’adresse à un public mixte et de passage et induiront une volonté de 
s’interroger sur l’art lui-même. Toutes générations confondues, mes 
textes s’adresseront autant aux jeunes qu’aux anciens. Étant à Nice, je 
pense qu’il faut proposer également des phrases en Niçois pour rappeler 
qu’il y a une langue, une culture et qu’elle existe au quotidien.

Je suis fier de ce projet dans la mesure où j’ai le sentiment qu’une 
œuvre formelle s’oublie plus facilement qu’une œuvre que les gens 
peuvent s’approprier. Garder en soi une citation comme autant de 
fenêtres ouvertes sur un art contemporain qui alimente la pensée. »

BEN
Mars 2006



BEN
“En vérité, j’aurais aimé qu’on dise de moi : il avait raison,  
plutôt que : il savait peindre.” 

Benjamin Vautier, dit Ben, naît à Naples (Italie) en 1935. Durant sa jeunesse, il vit en Suisse, en Turquie, en Egypte,  
en Grèce. Sa famille s’installe à Nice en 1949. Après avoir été quelque temps libraire, il achète en 1958 une boutique 
(rue Tondutti de l’Escarène) dont il décore la façade « avec n’importe quoi » écrit-il qui devient un lieu de rencontre 
pour les jeunes artistes. Cette « boutique », devenue célèbre, a été acquise par le Musée National d’art moderne à 
Paris.

Enthousiasmé par le Nouveau Réalisme, Yves Klein et Duchamp, il créé en 1959 une revue, « Ben dieu », dans 
laquelle il développe la « théorie du nouveau » et du « tout possible en art ». C’est en 1962 qu’il décide que son art 
sera un « art d’appropriation » et « cherche à signer tout ce qui ne l’a pas été ». Ses slogans, pensées, aphorismes… 
manuscrits en lettres blanches sur fond noir le rendent célèbres. Il rejoint le groupe Fluxus et publie de très nombreux 
textes, plus particulièrement « Mail Art ». Il multiplie également des « actions », participe à d’importantes expositions 
au Grand Palais à Paris, à la Dokumenta à Kassel, au Guggenheim à New York.

Au début des années 80, il créé, en réaction au Minimalisme et à l’art conceptuel, la Figuration libre, mouvement 
d’art figuratif caractérisé par l’absence du respect des règles classiques, l’utilisation de matériaux hétéroclites et de 
couleurs discordantes. Il commence à réaliser des éditions. Toujours à la recherche de vérité, il devient un fervent 
partisan de l’ethnisme et du nationalisme occitan de François Fontan. Durant toutes ces années, publications et 
expositions se multiplient. En 1999 la Faculté de médecine de Nice lui propose d’en décorer les murs avec des 
phrases sur « la maladie, les virus, la mort, la vie ». En 2001, le Musée d’art moderne et contemporain de Nice lui 
consacre une importante rétrospective. De nombreuses expositions se succèdent en France et à l’étranger, plus 
récemment en 2007 à la galerie Marlborough à Monaco, au JZ Art Trading à Milan, mais aussi à Modène  
et à Athènes. 

Ben vit et travaille à Nice.

Musée de l’objet - Blois - 2000

Faculté de Médecine - Nice - 1999

Le Magasin - Nice - 1958



avec le tramway
Nice Côte d’Azur

Cascade d’objets
Artiste : Michael Craig Martin - Angleterre  

Lieu : Boulevard Virgile Barel

« Mon intention est de créer un ensemble d’œuvres utilisant une 
iconographie de la vie quotidienne pour donner une vitalité visuelle aux 
quatre immeubles et animer la vie du boulevard Virgile Barel. 
Sur chaque bandeau de mur vertical (deux pour chacun des quatre 
immeubles), la même image, celle d’une « cascade » de huit objets, 
apparaît sur un fond de couleur uniforme, identique à la couleur 
de l’ensemble de la façade. Les objets sont peints au trait noir, se 
superposant les uns aux autres. Sur chaque bandeau, un seul des objets 
est coloré dans une teinte vive, se détachant ainsi, comme en trois 
dimensions, de l’ensemble.
La disposition de l’objet coloré sur le bandeau croît (de bas en haut), 
accompagnant de manière cinétique le parcours des passants, usagers 
du tram et automobilistes sur le boulevard.
Je propose que les fonds (façades) soient peints d’une couleur différente 
des immeubles voisins, dans des tons pastel vibrants. »

Michael Craig-Martin
Mars 2006 



Michaël  
CRAIG MARTIN
“J’essaie autant que possible d’utiliser la richesse  
que les objets peuvent contenir.”

Né à Dublin (Irlande) en 1941, Michaël Craig-Martin a grandi aux Etats-Unis où il étudie l’art et d’architecture à 
l’Université de Yale. Il est alors influencé par l’art conceptuel, le minimalisme et les ready-made de Marcel Duchamp. 

En 1966, il revient en Europe où il devient l’une des figures emblématiques de la première génération d’artistes 
conceptuels britanniques. Utilisant la technique des ready made, Michaël Craig Martin crée sa première œuvre 
importante, Oak tree  (conservée à la Tate Gallery à Londres) en 1973. De 1974 à 1988, il enseigne au Goldsmith’s 
College de Londres et il exerce alors une grande influence sur les jeunes générations et plus particulièrement sur 
les « Young British Artists ». En raison des limites inhérentes à l’utilisation des objets réels, l’artiste se tourne vers le 
dessin stylisé des objets domestiques quotidiens qu’il transpose sur des murs. Il instaure ainsi un nouveau dialogue 
entre la représentation et la réalité dans l’art, et renouvelle la nature morte. Pour Michaël Craig Martin, « les objets 
fonctionnent de la même façon que les mots d’une langue ».

De nombreuses expositions lui ont été consacrées en Europe (notamment au Centre Pompidou en 1994) et aux 
Etats-Unis où il a plus particulièrement créé spécialement un mur pour le Musée d’Art Moderne à New York. Il a 
présenté récemment une œuvre monumentale au Magasin-Centre national d’art contemporain à Grenoble. Une 
importante rétrospective lui a été consacrée à Dublin en 2006. En 2007, l’artiste a réalisé une installation au Tokyo 
National Art Centre, « Things Change ».

Michaël Craig-Martin vit et travaille à Londres.

Always now - Kunstverein Hannover 
- 1998

 Ivam - Valencia - 2000

Modern starts : things - Museum of 
modern art - New York - 1999-2000



avec le tramway
Nice Côte d’Azur

Totems
Artiste : Pierre di Sciullo - France  | Lieu : Les stations

enseigne recto verso (900 x 900 x 600 mm)  posée sur mât  
de 4,20 m de hauteur
peinture thermolaquée recto verso, 2 teintes
éclairage par diodes en barrettes sur le pourtour intérieur du T
nombre d’exemplaires : 18



Pierre di SCIULLO
“Dans la rue ou à l’intérieur, je peux m’y confronter, je peux enfin palper  
la fameuse neutralité du signe.”

Né à Paris en 1961, Pierre di Sciullo partage son énergie, dès l’âge de 17 ans, entre la musique improvisée et la 
bande dessinée sans personnages, ni récit. 

Graphiste et typographe, il entreprend, à partir de 1983, la conception et l’édition de la publication Qui ? Résiste, 
une série de manuels sur des sujets variés qui devient rapidement son support privilégié d’expérimentation. Dans les 
dix premiers numéros, il expérimente divers procédés d’écriture (citation, collage, détournement) et des techniques 
graphiques variées permettant de mêler textes et images. C’est dans ce cadre expérimental qu’il explore les formes 
offertes par le Macintosh et dessine alors ses propres polices de caractère : le Basnoda (caractère pour palindrome 
vertical), le Gararond (hommage irrévérencieux au Garamond), le Durmou (tout en souplesse), le Minimum (en 
référence au constructivisme russe), le Quantange (police sensible à la phonétique)… 

Dès 1987, il commence à enseigner dans les écoles d’art, plus particulièrement à l’Ecole supérieure des Arts 
Décoratifs de Strasbourg depuis 1997. Parallèlement à son enseignement, Pierre di Sciullo poursuit ses recherches 
graphiques et typographiques. Il développe aujourd’hui ses projets dans l’espace avec des scénographes et des 
architextes. En 2007, il a plus particulièrement réalisé la façade et le graphisme du musée Champollion à Figeac, 
participé de manière importante à la Nuit Blanche et ses projets ont été exposés à Anvers (Belgique).

Pierre di Sciullo vit et travaille à Gretz-Armainvilliers (Seine et Marne).

Identité visuelle des éditions Verdier 
1997

La façade aux mille lettres          
Musée Champollion – Figeac 
(projet)

Exposition Médecines chinoise  
Grande Halle de la Villette - 2001

Centre national de la danse 
Pantin - 2004



avec le tramway
Nice Côte d’Azur

Blue, Hommage  
au bleu d’Yves Klein
Artiste : Gunda Förster - Allemagne   
Lieu : Ponts SNCF Thiers et Route de Turin

« Accentuer les caractéristiques urbaines par le medium “lumière” :
- Souligner l’horizontalité de la structure des ponts.
- Accompagner la direction des trains circulant sur les ponts.
-  Se détacher, par la lumière bleue, de l’éclairage urbain standard et 

générer des espaces lumineux originaux au sein de l’environnement 
urbain.

- Rendre hommage au Bleu de Klein et à ses origines niçoises.
-  Créer une correspondance entre deux ponts SNCF (avenue Malausséna 

et route de Turin) à l’architecture similaire, situés en deux points 
opposés du parcours du tramway.

-  Mettre en lumière les notions de mouvement | interface | connexion | 
franchissement, l’idée d’un avant et un après pour les piétons et les 
automobilistes passant sous les ponts. »

Gunda Förster



Gunda FÖRSTER
Dans ses travaux, Gunda Förster sonde les frontières  
de la perception.

Gunda Förster naît à Berlin en 1967. De 1991 à 1997, elle étudie à l’une des plus importantes 
écoles, la Hochschule der Künste à Berlin.  Dès 1996, elle remporte le 1er prix des Trophées 
de l’art allemand pour les jeunes artistes. 

Très tôt, elle se passionne pour la photographie, plus tard, pour la vidéo. En effet, pour l’artiste une photographie 
statique n’est pas naturelle, la vie est en perpétuel mouvement. Elle instaure alors un dialogue entre l’essence de 
l’image et la perception. La lumière, expression immédiate de la vitesse, est l’élément primordial de son œuvre. 
Cela la conduit naturellement à concevoir des installations urbaines. Ses premières réalisations ont lieu en 1997 
Joachimstaler strasse ; elle crée également 5 passages lumineux dans le quartier Sophie Gips à Berlin. Puis en 1999 
au musée de Weimar, en 2001 pour une banque à Bonn, en 2004 pour le pont Karlshorter à Berlin, en 2005 pour le 
nouveau gymnase de Berlin, enfin en 2007 à Lippstadt. Elle prépare actuellement “New Opera, Water project” à Oslo. 

Son oeuvre fait l’objet de nombreuses expositions en Europe, aux Etats-Unis et au Japon, plus récemment à Munich, 
Berlin... En 2001, une importante monographie lui est consacrée avec des textes notamment signés par Philippe 
Dubois, Hermann Melville et Paul Virilio. Elle obtient en 2004 le Prix artistique HW&J Hector à Mannheim et en 2005 
l’Art Award Lux Us, Lüdenscheid. En 2007, elle est sélectionnée pour réaliser « Water project » à Oslo (Norvège).

Gunda Förster vit et travaille à Berlin.

Station de métro  - Berlin – 1994 
Passage Sophie-Gips-Berlin -1997

Canal Spandau – Berlin – 2001

 Immeuble Joachimstrasse - Berlin - 1997Neues Muséum Weimar - 1999



avec le tramway
Nice Côte d’Azur

L’amorse du bleu
Artiste : Yann Kersalé - France   
Lieu : Avenue Jean Médecin

« La couleur du temps c’est le bleu. Cette 
couleur qui exprime l’infini dans l’espace, 
symbolise aussi l’infini dans le temps.
Une ouverture verticale dans une perspective 
urbaine horizontale.
Rythmer l’avenue de points et de traits de 
lumière dynamiques qui énumèrent en langage 
morse les différentes nuances de bleu du 
spectre pictural.
Une voûte de calme bleu dans la hauteur, en 
opposition à la densité des trafics au sol. 
Unité de rythme des bleus en écriture morse 
opposée au rythme cacophonique des 
lumières fonctionnelles. »

Yann Kersalé



Yann KERSALÉ
“Yann Kersalé est un homme de fulgurance et de transcendance.  
Un homme de coups et un homme d’éclats.”
(Jean Nouvel)

Né à Paris en 1955, Yann Kersalé obtient le diplôme national supérieur d’expression  
plastique à l’école des Beaux Arts de Quimper en 1978.

Je n’ai jamais eu d’autre intention que de faire de l’art. Dehors… Hors du circuit des musées et des galeries.

L’artiste préfère établir une connivence avec les acteurs de la ville et créer une œuvre plastique intégrée à l’œuvre 
architecturale, à la nature. Utilisant la lumière comme d’autres la peinture ou la terre, Yann Kersalé choisit la nuit, lieu 
d’élection du sensible, comme terrain d’expérimentation. Mettant en mouvement espaces et constructions, il crée 
des fictions lumineuses, travail narratif sur l’âme et la mémoire des villes. Il n’a de cesse de lutter contre les lumières 
artificielles qui tuent le nocturne authentique et masquent le ciel, inventant ainsi de nouveaux concepts d’éclairage.

Sa renommée est internationale et les plus grands architectes français et étrangers font appel à lui. Helmut Jahn  lui 
commande les lumières du Sony Center à Berlin, des aéroports de Bangkok et de Chicago.  Il conçoit pour Jean 
Nouvel les pulsations rouges de la verrière de l’Opéra de Lyon, la mise en lumière de la tour Agbar à Barcelone 
et du Musée des Arts Premiers à Paris, récemment inauguré. De nombreuses villes lui ont également commandé 
d’importantes réalisations : Nantes, Rennes, Saint-Nazaire, Montpellier, mais aussi Bangkok, Québec, Francfort, 
Berlin, Las Vegas, Washington, Saint-Petersbourg... Il a réalisé en 2007 de nombreuses installations au Luxembourg, 
sur les docks de Paris, en Corée. 

Yann Kersalé vit et travaille à Paris.

TORRE AGBAR 
Barcelone - 2005

Photo : Anne de Vandière

THEATRE TEMPS
Opéra de Lyon
1993

ALLEGORIE  
TRICHROMIQUE - Bonn 
2004

VAPS - Séoul - 2000

L’Ô - Musée des Arts et Civilisations, 
Quai Branly, Paris - 2006

METAMORPHOSE  
DES TRANSPARENCES  
Pforzheim - 2005



avec le tramway
Nice Côte d’Azur

Disque solaire
Artiste : Ange Leccia  - France  | Lieu : Station Las Planas

« À la rencontre des éléments
Le bâtiment Comte de Falicon prend sa 
place entre eau, terre et ciel. Situé face à la 
mer, tel un monolithe, il s’érige hors de terre 
vers le ciel.  
Le soleil reconstitué qui se déploiera sur sa 
façade vitrée viendra s’ajouter à ces trois 
éléments naturels.

Symbole de la ville du soleil
Nice étant perçue comme l’une des villes 
les plus ensoleillées de l’hexagone, une ville 
de lumière, il va de soi que le bâtiment se 
métamorphosera la nuit venue, en  
un ancrage lumineux, un phare central,  
de façon à ce que la cité continue à être 
rayonnante.
Durant la journée, l’architecture captera et 
assimilera les rayons du soleil.  
Au crépuscule avec l’obscurité qui s’installera, l’édifice s’éveillera, 
s’animera et restituera la beauté, la vitalité et la poésie de ce soleil  
qui aura brillé le jour durant et dont le bâtiment se sera nourri.

 Concept 
-  Une boule gazeuse produit des variations chromatiques, totales  

ou partielles, mono chromatiques ou multi chromatiques, le rythme  
et l’amplitude des variations participent de la production des effets.  
Les effets se déplacent sur la surface.

-  Recherche sur effets de couleurs en “apesanteur” (effets gazeux en 
transformation perpétuelle sans disparition franche) - ligne d’effet 
horizontale et axiale - les effets proviennent de la profondeur supposée 
du disque - effet boule. »

Ange Leccia



Ange LECCIA
“Pour moi, il y a l’idée que l’œuvre peut encore se modifier, qu’elle  
a encore un peu de sa propre vie que des choses peuvent m’échapper.”

Ange Leccia est né à Minverviù (Corse). Ancien pensionnaire de la Villa Médicis à Rome, peintre, vidéaste, l’artiste 
voit sa carrière internationale démarrer de manière fulgurante dans les années 80 par ses « arrangements ».  
Il réfute la notion d’installation : « Arranger, c’est trouver la relation, le point juste. Une fois cet emplacement 
découvert, la rencontre des objets, des éléments, devient autre chose, une œuvre d’art » déclare-t-il en 1985.

Ses œuvres questionnent constamment les différents supports qu’elles mettent en jeu, les combinant, les opposant, 
les exhibant au travers d’une gamme thématique tels la mer et autres éléments atmosphériques fascinants en raison 
de leur caractère rythmique. Ainsi a-t-il choisi le soleil, élément prédominant du Sud, pour « illuminer » la station 
Comte de Falicon. Ange Leccia utilise de façon prépondérante l’image filmée (il a réalisé de nombreux films depuis 
1971) ou photographique : ralentis, photocopies, découpages, déchirures… Ces « arrangements »  sont pensés 
comme des moments cinématographiques, Il les re-conduit, les re-crée et cette métamorphose de l’image redonne 
tout son pouvoir à l’imaginaire. Paradoxalement, les « images » qu’il crée révèlent une profonde volonté  
de spectacle.

Depuis 1980, de nombreuses expositions personnelles lui ont été consacrées, en France et à l’étranger. Plus 
récemment en 2006 au Musée des Beaux-Arts à Ho Chi Minh Ville (Vietnam), en 2007 au Macval à Vitry...  
Il a par ailleurs longtemps enseigné à l’Ecole des Beaux-Arts de Grenoble. Il dirige actuellement le Pavillon, unité d 
e recherche du « Palais de Tokyo, site de création contemporaine » à Paris. 

Ange Leccia vit et travaille à Paris.

Orage (arrangement vidéo) - 2001

Brighton (arrangement 
photographique)
2005   

Je veux ce que je veux (installation)    
Galerie Montenay - Paris - 1988

La mer (arrangement) - 1985



avec le tramway
Nice Côte d’Azur

Composition exubérante  
de réverbères hybrides
Artistes : Pascal Pinaud  
et Stéphane Magnin - France   
Lieu : Mail de Saint Jean d’Angély

« L’idée est de créer une impression d’étrangeté par rapport à l’ensemble 
du réseau tramway, que l’usager ait le sentiment de se trouver ailleurs, dans 
une nature reconstituée.
Partant de la route de Turin, des plantes évoquant le paysage 
méditerranéen s’organisent en une perspective de plus en plus dense 
jusqu’au niveau du jardin. Un effet de profondeur est ainsi donné par cette 
perspective paysagère. 
Une haie de lauriers sauce, de lauriers cerise et de fusains verts suit la ligne 
de tramway sur 500 mètres, créant pour les usagers du tram un mur végétal 
propice au repos visuel et à la rêverie. De part et d’autre de cette haie, 
quelques plantes renforcent cette impression de paysage.

Les gammes colorées, les formes et les hauteurs des espèces végétales 
jouent sur une vision changeante et renouvelée au fil des saisons.
Une intervention sur les éléments de mobilier complète ce dispositif. Il 
s’agit d’un ensemble à la fois hétéroclite par leur aspect et homogène car 
repris sur l’ensemble du site. L’assemblage des époques, des matières, 
des formes produit des compositions exubérantes qui gardent pourtant leur 
fonctionnalité, créant un décalage, une impression de basculement dans 
un monde étrange. En récupérant des anciens éléments de mobilier urbain, 
c’est aussi une résurgence de la mémoire collective qui est recherchée. Ce 
mobilier urbain réactivé par recyclage et hybridation est à la fois familier et 
déviant. Il annonce une nouvelle page du quartier de Saint-Jean d’Angély. »

Pascal Pinaud et Stéphane Magnin



Pascal PINAUD     
Né en 1964 à Toulouse.

Pascal Pinaud use de pratiques aussi diverses que la marqueterie, le canevas, la peinture 
de carrosserie, le dessin assisté par ordinateur et autres procédures expérimentales. 
Ses œuvres conquièrent l’espace par leur tridimensionnalité et leur emprunt aux objets 
usuels présents ou passés, recréant ainsi un véritable travail de mémoire sous une forme 
contemporaine.
En 2007, des expositions lui sont consacrées à Marseille, Saint-Paul et Bruxelles.

Vit et travaille à Nice.

Kiosque - Valencia - 2003

Photo : François Fernandez

Stéphane MAGNIN
Né en 1965 à Paris.

Stéphane Magnin est un artiste protéiforme dont la pratique recoupe peintures, installations, 
dessins, sculptures et décors muraux. Féru de science-fiction, il met constamment en jeu d’autres problématiques 
dont la lecture ne s’opère pas au premier degré. Il manipule et contamine des références hétérogènes dans un esprit 
poétique et infiniment libre, leur attribuant ainsi un aspect critique.
De nombreuses expositions lui sont consacrées, plus particulièrement au Mamco à Genève, récemment  à Versailles, 
Paris...

Vit et travaille à Cap d’Ail.

Silo - Saint-Etienne - 2005

06A09 - 2006

Tous deux exposent régulièrement en France et à l’étranger, sont ponctuellement commissaires d’exposition, enfin 
tous deux sont professeurs à la Villa Arson à Nice.



avec le tramway
Nice Côte d’Azur

Découvrir  
différentes  
directions 
Artiste : Maurizio  
Nannucci - Italie   
Lieu : Square Toja

« Mon projet répond à une stratégie dynamique d’ouverture sur le futur  
et vise à générer une confrontation inattendue avec le contexte historique 
du site. La lumière, les couleurs et les mots en sont les composantes 
primaires essentielles. 
Sept textes en néon de différentes couleurs sont fixés verticalement sur 
des mâts d’acier élancés de différentes hauteurs, entre 9 et 12 mètres. 
Les textes sont écrits dans les principales langues de l’Union européenne 
(Français, Italien, Espagnol, Anglais, Allemand) ainsi qu’en Niçois et, le 
cas échéant, dans une à deux langues extra-européennes (ex. Arabe, 
Japonais, Chinois), soulignant le rôle d’accueil et d’échanges de la ville 
et de son port.
Ces signes colorés, porteurs de sens, donnent une nouvelle identité 
visuelle à la place et créent un mouvement fluide, élargissant les 
perspectives et les horizons des passants.
Les mâts pourront être motorisés afin de tourner sur eux-mêmes 
lentement, produisant une infinité de variations et combinaisons visuelles 
(hypothèse à l’étude). »

Maurizio Nannucci
Mars 2006



Maurizio NANNUCCI
“L’artiste ne se limite pas à produire des œuvres, mais il recherche  
la manière la plus simple de créer la plus large diffusion des idées.”

Maurizio Nannucci est né en 1939 à Florence (Italie).

De 1959 - 1962, il fait ses études à Berlin et à Florence, années au cours desquelles il se lie avec les mouvements 
contemporains et Fluxus. A partir des années 60, il développe des recherches importantes sur les relations entre 
langage, image et réalité, naturel et artificiel, sous leurs aspects linguistiques, conceptuels et perceptifs. Il se lance 
alors dans un travail que l’on pourrait qualifier d’ « intermédiatique » allant de la photographie à la performance, 
l’audiovisuel, les techniques d’impression, le son et la musique électronique, la vidéo et plus particulièrement le livre 
d’artiste. Pour Maurizio Nannucci, l’écriture est une méthode unique de signification visuelle, plutôt qu’un substitut 
de la parole.

En 1967, il réalise pour la première fois des textes en néon qui permettent un travail d’installation portant à la fois 
sur l’écriture, la couleur et l’espace, mais aussi et surtout sur la lumière dont l’intensité confère au texte une qualité 
à la fois plastique et immatérielle. Et c’est précisément parce que le néon favorise des interactions avec l’espace 
que l’artiste s’intéresse alors au rapport entre l’œuvre et l’architecture. Les plus grands architectes font appel à lui 
tels Renzo Piano pour le Parco della musica à Rome, Stephan Braunfels pour la bibliothèque du Bundestag à Berlin, 
David Chipperfield pour le Altes Muséum à Berlin, mais aussi Massimiliano Fuksas, Mario Botta… 

Par ailleurs, de nombreuses expositions lui sont consacrées en France (plus particulièrement à la Villa Arson à Nice 
en 1992) ; il a participé aux plus grandes Biennales (Venise, Sydney, Sao Paulo, Istanbul, Valencia…) Depuis la fin 
des années 60, il produit sous son nom et sous celui de sa maison d’édition, « Zona », un très grand nombre de 
livres d’artistes, de multiples, et d’affiches. En 2006, il participe à la Triennale de Milan puis en 2007 à la Biennale de 
Venise. Il prépare également d’importants projets à Prato pour le centre Luigi Pecci et pour les Musée de Rovereto. 

Maurizio Nannucci vit et travaille à Florence.

Bury Art Gallery Museum  
2005

Edinbourg - 1993

Biennale d’architecture - Venise  
2000

Wiener Secession - 1990

Frac Haute-Normandie - Rouen 
1967-2006

Villa Arson - 1992



avec le tramway
Nice Côte d’Azur

Le confident
Artiste : Jean-Michel Othoniel - France   
Lieu : Square Doyen Lépine

« Face à la complexité du square Lépine, pris 
entre de nombreux flux et différents publics, 
jeunes et moins jeunes; face aussi  à la 
contrainte de proposer un mobilier urbain qui ne 
favoriserait pas l’attroupement et ne voulant pas 
faire pour ma part un mobilier célibataire, j’ai eu 
l’idée de la Conversation. 
C’est un mobilier à partager à deux, où les 
protagonistes peuvent s’abstraire du contexte  
de la place, soit en se faisant face, soit en étant 
côte à côte. Ils sont protégés par un paravent 
d’anneaux d’aluminium et couronnés par un 
chapelet de perles de verre. Confident est aussi 
le nom de cette conversation qui, grâce ici à la fente 
dans le paravent, fonctionne aussi comme un confessionnal et invite  
à la discussion.

La grande taille de ce mobilier de salon, détourné pour cette version 
d’extérieur plus architecturale, renvoie aux folies des jardins baroques.  
Visible du tramway par ses couleurs joyeuses, il invitera les passants  
à se poser le temps d’une rencontre fortuite. »

Jean-Michel Othoniel



Jean-Michel OTHONIEL
“J’aime donner au visiteur l’impression qu’il est seul face à l’œuvre,  
dans un jardin d’Eden fermé, un sérail exotique hors du monde.  
Mes sculptures de verre, il faut les découvrir en s’y promenant.”

Jean-Michel Othoniel est né en 1964 à Saint-Etienne.

Après des études à l’Ecole des Beaux-Arts de Cergy-Pontoise, sa première rencontre avec le verre a lieu, au début 
des années 90, au CIRVA (Centre international du verre) à Marseille où il cherche à reproduire artificiellement de 
l’obsidienne, précieuse roche noire composée de basalte vitrifié, qu’il a découverte lors d’un voyage dans les îles 
Eoliennes. N’obtenant pas de résultat probant, l’artiste se tourne vers le verre et Saint-Gobain Recherche pour 
obtenir un équivalent satisfaisant de cette pierre dont il tirera trois sculptures miroirs. Il découvre cependant au 
CIRVA le verre soufflé qu’il intègre à son œuvre  à partir de 1993. Il se rend alors à Venise où il rencontre le maître 
verrier Oscar Zanetti à Murano. Il y réalise des perles creuses qui, désormais, vont jalonner toute son œuvre :  
« Le verre est tellement complexe » dit-il « il y a tant de techniques et de mondes différents à découvrir, que je prends 
toujours beaucoup de plaisir à l’utiliser. L’échange avec le verrier lors du soufflage est pour moi primordial. Son geste 
est toujours d’une grande tendresse. Et bien sûr, il y l’immédiateté. La forme est vite présente, elle existe, on peut  
la ressentir. »

En 1989, il séjourne et intervient à la Fondation Cartier. Lauréat de la Villa Médicis à Rome en 1995, il suspend 
des colliers de verre dans les jardins de la Villa et dans ceux de la fondation Guggenheim, ainsi qu’à l’Alhambra 
et au Generalife à Grenade. Il produit également un CD-Rom «Une ombre dans votre fenêtre». Il est ensuite 
lauréat du concours lancé par la RATP pour le passage du métro à l’an 2000. Il crée alors le fameux «Kiosque des 
noctambules» installé à la station Palais Royal, place Colette. Sa renommée, devenue internationale, le conduit  
à exposer dans le monde entier : aux Etats-Unis (Los Angeles, Miami, La Nouvelle Orléans), en Asie (Hong-Kong, 
Bangkok, 2006), plus particulièrement au Musée des Arts Décoratifs à Paris et à Ankara en 2007, à New York  
et à Miami en 2008. 

Jean-Michel Othoniel vit et travaille à Paris. 

Le Kiosque des Noctambules  
Station Palais Royal - Paris - 2000

Collier monumental             
Fondation Peggy Guggenheim
Venise - 2005

Villa Amista

Bateau de Larmes - Bâle - 2005



avec le tramway
Nice Côte d’Azur

Conversation à Nice
Artiste : Jaume Plensa - Espagne  | Lieu : Place Masséna

« Le projet Conversation à Nice pour la place Masséna est une métaphore sur la relation 
entre les différentes communautés qui font partie de la société d’aujourd’hui.
Sept figures représentant les sept continents sont allumées de l’intérieur avec des 
lumières cinétiques. Les sept œuvres passent doucement d’une couleur à l’autre en 
établissant un dialogue entre les figures mêmes et avec les passants qui se promènent 
sur la place. 
La disposition des œuvres suit le parcours du tramway et donne une nouvelle lecture au 
voyageur en mouvement, qui peut observer les sculptures comme autant de points de 
repère.
Comme les phares sur la côte, les figures semblent veiller sur nous, nous protéger d’en 
haut. Sans perturber le vide de la place, elles nous invitent à lever les yeux et redécouvrir 
aussi le ciel de la ville. »

Jaume Plensa
Mars 2006



Jaume PLENSA
“La sculpture ignore la fiction. Elle n’est pas affaire de matériaux, mais 
d’émotion. Elle n’est pas affaire de volume ou d’espace, mais de temps.”

Né en 1955 à Barcelone (Espagne), Jaume Plensa a vécu et travaillé à Berlin, Bruxelles, à 
la fondation Henry Moore en Angleterre, mais aussi à l’atelier Calder à Saché. Il s’est rendu 
célèbre dès le début des années 1980 par de grandes formes simples en fonte. Son œuvre 
a suivi plusieurs étapes. Il utilise tout d’abord le fer forgé auquel il incorpore des matériaux de récupération, puis, 
en 1986, il réalise une série de sculptures en fer dans la plus pure tradition. Abandonnant quasiment la figuration, 
à laquelle il est revenu avec force par la suite, il introduit la lumière dans son œuvre. Il incorpore également à sa 
sculpture des textes, des poésies ou des phrases. L’œuvre évolue alors vers des installations sculpturales.

Depuis, les matériaux qu’il utilise ne sont pas ceux du sculpteur traditionnel (pierre ou bronze). Il travaille le verre, la 
résine, la lumière, le son, l’eau, l’image numérique, le langage. C’est un véritable inventeur de formes et il est l’un des 
sculpteurs les plus marquants de sa génération.

Jaume Plensa a réalisé de nombreux projets publics, plus particulièrement la monumentale Crown Fountain à 
Chicago pour laquelle il a reçu le Winner Bombay Sahppire Prize à Londres ; un autre projet est prévu à Hambourg. 
L’opéra Bastille a présenté en 2005 sa scénographie pour La flûte enchantée de Mozart. D’importantes expositions 
lui ont été consacrées plus particulièrement au Musée du Jeu de Paume à Paris en 1997, en Europe et aux Etats-
Unis, à l’Institut d’art Moderne à Valencia, à Tokyo, et au MAMAC à Nice en 2007. Il a également réalisé les décors 
et costumes pour « Le Château de Barbe bleue » de Béla Bartok et « Le journal d’un disparu » de Leos Janacek 
présentés à l’ Opéra Bastille à Paris l’hiver dernier.

Jaume Plensa vit et travaille à Barcelone.

The crown fountain - Chicago  
2000-2003

The crown fountain - Chicago  
2000-2003

El corazón de las palabras   
2002                     

Bridge of light - Jerusalem - 1998



avec le tramway
Nice Côte d’Azur

Sonals
Artiste : Michel Redolfi - France  | Lieu : Les rames

LES SONALS DES RAMES DU TRAMWAY DE NICE CÔTE D’AZUR
Pour le tramway de Nice Côte d’Azur, un concept inédit : des sonals (« jingles ») modulables et variables pour chaque 
station et dans la durée, évitant la répétitivité qui lasse les usagers et répondant à des problématiques sensibles et 
fonctionnelles :

- Sonals d’identification pour les 21 stations (pour être guidé à l’oreille)
- Sonals pour le jour et pour la nuit (pour vivifier ou apaiser l’espace)
- Sonals pour les jours ouvrés et pour le week-end (Tram-transport, Tram-promenade)
- Sonals pour l’été (Tram international, Tram découverte artistique)
- Sonals pour la fin d’année (Tram festif)

En complément, une proposition de sonals sur plate-forme (dans les stations) pour annoncer l’arrivée d’une rame.

LES SONALS : ANNONCE VOCALE ET SIGNATURE MUSICALE
Les voix sont choisies pour leur fonctionnalité ou leur originalité : voix professionnelles (timbre radiophonique ou note 
plus mutine, voix mature ou jeune) et voix de personnalités (Noëlle Perna « Mado la Niçoise », BEN, le duo Thierry 
Vincent et Élodie Coe B.A.L.)

Les timbres des signatures musicales sont contemporains, vifs, poétiques, stimulants ou apaisants. Le tempo rend 
sensible le mouvement d’avancée de la rame, magnifie l’effet de « glisse » du tramway.

Exemples :

- Sonals plein jour (brillants, optimistes, solaires, réconfortants),
- Sonals discrets (furtifs, apaisants, fonctionnels),
- Sonals atmosphère (sonals à spectre « fuyant », glissant),
- Variations sur un thème (ostinato, identification mélodique),
- Sonals de nuit (modérés, en tempo et spectre).



Michel REDOLFI
“Michel Redolfi joue de son synthétiseur comme d’un peintre  
qui ne décrit rien mais devine tout.”

(Le Monde de la Musique)

Né à Marseille en 1951, Michel Redolfi fait des études musicales classiques. Il se spécialise ensuite dans la création 
électroacoustique et, en 1969, il participe activement à la fondation du Groupe de Musique Instrumentale de 
Marseille. A partir de 1973, il développe sa carrière aux Etats-Unis dans les studios de l’Université du Wisconsin, 
au California Institute of the Arts et surtout comme chercheur à l’Université de Californie à San Diego, où il réside 
jusqu’en 1984. C’est aux Etats-Unis qu’il développe dès 1977 le domaine des musiques subaquatiques où l’eau sert 
de vecteur à l’exploration musicale.

De retour en France, Michel Redolfi dirige à Nice le Centre national de Création Musicale (CIRM) et le festival Manca 
de 1986 à 1998. Son intérêt pour imaginer la musique contemporaine hors les murs et pour de larges audiences le 
destine à la conception sonore pour des espaces publics : Parc de la Villette, Cité des Sciences et de l’Industrie, 
Fondation Maeght, parc de la mer Marineland, exposition universelle à Séville et en 2004 à Lille. Il réalise également 
de nombreux projets multimédia. Son catalogue électroacoustique comprend plus de 25 pièces dont la majeure 
partie est discographiée. Michel Redolfi a créé 12 concerts subaquatiques pour la Nuit Blanche à Paris en octobre 
2006, ainsi qu’un concert pour la Biennale de Venise.

En 1999, il fonde son studio personnel, Audionaute, à Beaulieu-sur-Mer  où il poursuit son travail de conception 
sonore, de créations radiophoniques et de spectacles sonores.

Michel Redolfi vit et travaille à Beaulieu-sur-Mer.

Compositions en 2006 de Michel Redolfi :

Nausicaa - Boulogne sur Mer - Scénographie musicale Expo 2006
Acropolis - Nice / Palais des Festivals - Cannes - Le dernier voyage de la Pérouse
Grand auditorium de Radio-France - Paris - Shift
Nuit Blanche - Paris - Osiris
Biennale de Venise - La citta liquida



avec le tramway
Nice Côte d’Azur

Les postes  
restantes  
de la Porte  
Fausse
Artiste : Sarkis - France 

Lieu : Porte Fausse

« La « Porte Fausse » est plus qu’un simple passage, elle 
est aussi un lieu de mémoire, celui évoquant le moment 
où une époque passe à une autre, un monde s’ouvre à un 
autre : « la vieille ville » à « la moderne », aussi vivante l’une 
que l’autre. 
Mon désir est de concevoir, dans ce quartier très populaire, 
un lieu qui permettra de vivre une expérience esthétique 
et poétique unique, tout en se confrontant, dans le même 
temps, à la réalité de notre monde contemporain. 
Ce lieu, qui sera caractérisé par la beauté des matériaux 
utilisés, le marbre et l’or, sera aussi celui de la convivialité. 
Il sera pensé pour accueillir des messages sous forme 
d’enveloppes, de cartes postales ou de papiers pliés qui 
seront déposés sur un plateau placé à cet effet. Il faut 
imaginer ces envois comme des messages pouvant être 
lus par les habitants du quartier de la Porte Fausse ou d’un 
autre de la ville, mais aussi par ceux vivant dans différentes 
cités du monde. »

Sarkis
Mars 2006  



SARKIS
Venu d’ailleurs, je porte ma culture sur mon dos.

Artiste français d’origine arménienne, Serkis Zabunyan, dit Sarkis (son nom chrétien), est né à Istanbul (Turquie) en 
1938. Très tôt, il pratique la peinture qu’il complète par des études d’architecture intérieure à l’Académie des Beaux-
Arts d’Istanbul. Il fait également ses études au Lycée Français Saint-Michel et obtient une licence à l’Université de 
Mimar Sinan.

Après avoir remporté le Prix des jeunes artistes de la Biennal, l’artiste émigre en France en 1964. Il développe alors 
son œuvre en fonction des moments et des lieux. Son travail prend ainsi des formes multiples par l’intégration 
de son, de musique et de théâtre. Ses productions, d’un profond humanisme, consistent en des mises en scène 
composées d’objets, sculptures, aquarelles, photographies, films, créés par l’artiste lui-même qui se nourrissent de 
références à l’histoire, la philosophie, les religions, les arts ou la géopolitique. Elles tentent en permanence de bâtir 
un pont entre les œuvres du passé et le monde contemporain. Le projet pour la Porte Fausse en est l’exemple parfait 
où Sarkis recrée le passage entre la vieille cité et la nouvelle ville à l’aide de matériaux ancestraux, l’or et le marbre 
rappelant la Basilique Sainte-Sophie d’Istanbul. Qu’il s’agisse d’œuvres d’art, d’œuvres monumentales, de quartiers 
urbains, ce sont des lieux entiers qu’il investit dans des conditions sans cesse changeantes (matériau, lumière  
et couleurs). 

Il a ainsi réalisé des œuvres importantes à Cluny, au Panthéon, à la chapelle Saint-Quirin à Selestat, au musée 
Unterlinden à Colmar, à l’abbaye cistercienne de Sivacane, au Palais Rameau à Lille... De nombreuses expositions 
lui ont été consacrées en France, en Turquie, mais aussi dans le monde entier. En 2007, dans le cadre de l’Année de 
l’Arménie en France, le Louvre a invité l’artiste pour y réaliser une installation, « Rencontres avec Uccello, Grünewald, 
Munch Beuys » et une exposition lui a été consacrée au Musée Bourdelle à Paris.

Sarkis vit et travaille à Paris.

Le rêve – Selestat – 1993

A partir de Parsifal
Mamco - Genève - 2006



avec le tramway
Nice Côte d’Azur

Je vis de l’eau elle s’écoule
Artiste : Emmanuel Saulnier - France   
Lieu : Station Las Planas
« J’ai voulu cet horizon. Ici le jeu des niveaux situe optiquement la mer à même 
hauteur que nous. Il m’importait qu’on la distingue et qu’on la voit. Nice a trop souvent 
vécu retournée contre « sa mer »… Ici, c’était autrefois de grandes cressonnières. 
L’eau qui les alimentait y circulait partout. Elle est toujours sous-jacente, d’ailleurs. 
C’est essentiel de comprendre cela aujourd’hui. J’ai tenu à garder une tête de source. 
Il faut maintenant un projet artistique qui vienne correspondre avec tout cela ».
Extrait d’un entretien avec Marc Barani, le 20.12.05.

La part du projet faisant intervenir directement l’eau de la source est naturellement 
conditionnée par sa faisabilité en termes d’exploitation et de récupération des eaux 
dans le circuit niçois. Sa modification n’invaliderait aucunement les autres parts du 
projet.

Ma proposition, en deux temps et deux espaces, émane des impressions et notes 
prises sur place et de mes entretiens avec Marc Barani. Je veux souligner l’importance 
de la lumière, dans ses passages et ses jeux d’ombres qui baignent et rythment ces 
lieux ouverts. En haut, sur la terrasse principale, face à la mer, une phrase unique, qui 
recèle plusieurs sens, s’inscrit tout le long du garde corps. JE VIS DE L’EAU
Ces mots écrits en points lumineux transparaissent sur la paroi, à hauteur d’homme. 
Ils s’adressent à chacun de façon intimiste. Ils sont faits de cylindres de verre et 
contiennent, hermétiquement scellés, une eau inaltérable. Ces cylindres, réalisés pour 
l’œuvre, traversent le garde-corps de part en part. Ainsi absorbent-ils et restituent-ils 
naturellement la lumière du jour. Sur la face extérieure du garde-corps, ils forment des 
points de lumière et d’ombre en une figure énigmatique. 

En bas, inclus à même le sol, un rail d’inox brillant vient chercher l’eau de source. 
D’une vingtaine de mètres, il serpente en un rayon d’eau lumineux et retenu puis 
disparaît dans le sol. Tout au long de son parcours, s’inscrivent en lettres poinçonnées 
et tracées au point sur son bord métallique ces mots ELLE S’ÉCOULE.

Ces œuvres, haut et bas, peuvent être vues de façon singulière ou consécutive. Leurs 
métaphores et leurs sens sont clairement évocateurs. Elles montrent et rappellent, 
dans ce grand lieu de passages, tant une attention visible à l’eau, cet élément vital, 
que la fluidité même de notre existence. »

Emmanuel Saulnier
Paris - septembre 2006



Emmanuel SAULNIER
“Rendre réflexible, plutôt que visible.”

Emmanuel Saulnier est né en 1952 à Paris. En 1979, l’artiste expose au Musée national d’art moderne à Paris ses 
premiers dessins muraux. De 1983 à 1985, il s’installe à Milan (auprès de Paolo Franci, industriel et mécène) où il 
réalise de grandes pièces en verre avant de présenter en 1985 à la Villa Médicis de Rome, où il est pensionnaire, une 
importante installation intitulée Laboratoire.

Dès 1980, Emmanuel Saulnier choisit le verre (il semble qu’il ait été le premier artiste à en faire un usage 
systématique) qu’il allie à l’eau en 1982 « matière et moyen initiaux de ma sculpture » déclare-t-il. De retour en 
France en 1987, de nombreuses expositions lui sont consacrées en Europe. Au cours des années 90, il réalise 
d’importantes sculptures pour Annecy (Hommage à Jean-Jacques Rousseau), Strasbourg (Deux dépendants), et 
plus particulièrement un important monument dédié aux civils victimes des nazis à Vassieux-en-Vercors, Rester 
Résister. 

Professeur depuis 2002 à l’Ecole nationale des Beaux-Arts de Paris, Emmanuel Saulnier poursuit ses réalisations : 
Etre loin, commande de la ville de Brest en 2003 ; il présente la même année Dur/Fragile, exposition de son  atelier à 
la Biennale internationale d’Istanbul. Puis, d’octobre 2004 à janvier 2005, il réalise un important projet Place blanche-
Place noire dans l’Atelier Brancusi du Musée national d’art moderne à Paris. Puis, en septembre 2005, son projet Fils 
d’eau est lauréat du concours organisé par l’Agence de l’eau pour le nouveau bâtiment qui sera inauguré en 2007. 
Enfin, il est invité à se rendre en décembre 2006 à Santiago du Chili et Valparaiso pour y préparer un projet, réalisé 
en 2007. Il expose également en 2007 au Musée d’Orsay « Redon Emmanuel Saulnier ». 

Emmanuel Saulnier vit et travaille à Paris.

Vois - Bruxelles - 2002

Rester-Résister  
Vassieux en Vercors - 1994

Place noire  
Centre Georges Pompidou 
2004-2005

Être loin - Brest - 2003



avec le tramway
Nice Côte d’Azur

Palmiers vertigineux opalescents
Artiste : Jacques Vieille - France   
Lieu : Station Pont Michel

« Trois palmiers géants de 20m de haut ponctuent la perspective Pont 
Michel / Hôpital Pasteur, silhouettes mi-métal, mi-textile qui s’animent 
avec la lumière et le vent.
Au loin, sur les crêtes des collines,  se découpent comme des modèles 
cyprès et palmiers.
La nuit, ces plantes vertigineuses deviennent opalescentes en captant 
la lumière des projecteurs.
Un point de repère dans ce quartier  qui,  avec son échelle, sa matière, 
nous transporte vers une nouvelle nature à la lisière de la ville. »

Jacques Vieille



Jacques VIEILLE
L’œuvre de Jacques Vieille prend la nature au mot et la campe sans 
concession devant ce qu’elle a de plus absurde, de plus visionnaire, 
de plus excessif.

Jacques Vieille est né en 1948 à Baden-Baden (Allemagne). Il fait ses études à l’Ecole des Beaux-arts de Dijon, 
et se passionne déjà pour l’architecture à laquelle il s’est longtemps intéressé avant de se préoccuper de jardins, 
aujourd’hui de paysage. Pensionnaire à la Villa Médicis de 1981 à 1983, il trouve à Rome le terrain idéal pour 
ses explorations et pour l’approfondissement de ses premiers projets, déjà ancrés dans une relation spécifique 
au bâti. Dès lors, il adopte un traitement du thème architectural en multipliant les déplacements et en jouant 
systématiquement de l’affrontement entre la nature et l’artefact.

Progressivement, sa réflexion s’applique au point de rencontre du décor et de la structure en architecture. Depuis 
une dizaine d’années, Jacques Vieille a donc choisi de bifurquer de l’architecture vers le jardin, puis le paysage, et 
multiplie ses interventions en extérieur : Rond-point Montaudran à Toulouse (1990) Tour Prince de Galles à Thouars 
(1993), Gooise knoop à Amsterdam (1995), Ministère du logement à Haarlem (1998), Station Argoulet, métro de 
Toulouse (2000), station Beaux-arts pour le tramway de Montpellier (2005)…

De nombreuses expositions lui sont également consacrées en France et à l’étranger : Galeries contemporaines  
du Centre Georges Pompidou (1984),  Fondation Joan Miró à Barcelone (1985) Maison Descartes à Amsterdam 
(2000), Musée d’Art Contemporain de Bordeaux (2000), Centre d’art de Kerguehennec (2001), Toyota Museum  
au Japon (2006). En 2007, il participe à l’exposition « Contrepoint » au musée du Louvre à Paris. Parallèlement,  
il enseigne depuis 1987 dans de nombreuses écoles d’art.

Jacques Vieille vit et travaille à Paris et en Gascogne.

The girl of Land - Toyota Museum 
(Japon)         

Photo A. Kaiser

Place de la Gare  
Haarlem (Pays-Bas) - 1998                 
        

Station des Argoulets - Toulouse 
2003        

Bar- le-Duc - 1987
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