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Stéphanie Raimondi

Née en 1983
stephanieraimondi.com | stephanie.raimondi@gmail.com

Diplômée en 2008 de l’École nationale supérieure d’art de la Villa Arson.
Après l’obtention d’un post-diplôme de la Head à Genève en 2009, elle participe
à plusieurs expositions en France et à l’étranger. Ses œuvres ont été montrées notamment à Genève à la Maison 
des arts du Grütli, à Zürich dans le cadre de Plattform 10, à Marseille pour le Printemps de l’Art Contemporain et 
récemment au Brésil à la Fabrica Bhering. Elle participe depuis 2016 au Laboratoire Espace Cerveau à l’Institut d’art 
contemporain de Villeurbanne. Elle a enseigné les arts plastiques à l’université de Lille 3 à Tourcoing.
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2019 1. Aiguille 2. Papillon 3. Traces | avec Alex Chevalier & Romain Metivier | Galerie Houg | Paris
2019 Laboratoire espace cerveau – station 15 Faire Chair | Frac île de France | Château de Rentilly 
2019 100 Titres | Matériaux Mixtes | Nice
2019 Some of us | 200 artistes émergentes en france depuis 1999 | KUNSTWERK CARLSHÜTTE | Büdelsdorf | Allemagne
2019 Elementa | commissariat Isabelle Pellegrini | Villa Adelaïda | Nice
2019 Le feu, la lumière, le temps qui passe | Galerie Houg | Paris 
2019 Bruits de couloir | 6 place Wilson | Nice
2018 Latências | Fabrica Bhering | Rio de Janeiro | Brésil
2018 Prédation (solo show) | Galerie Houg | Paris
2017 Echos | Penta-di-Casinca | Corse
2017 Laboratoire espace cerveau – station 11 | Centre Pompidou-Metz
2017 Spectre | Galerie Houg | Paris
2016 Le Rayon Vert | ChezKit | Pantin
2016 Qui Vive (solo show) | L’Espace d’en bas | Paris
2016 Laboratoire espace cerveau – station (1)0 | Institut d’art contemporain | Villeurbanne Rhône-Alpes
2015 End Game | After Hours Artspace | La Générale en Manufacture | Sèvres
2015 Looking for search # Distill | L4S, commissaire Florence Forterre pour l’association DEL’ART | L’Avant-Scène | Université Nice Sophia Antipolis
2014 Looking for search # Prospect | L4S, commissaire Florence Forterre pour l’association DEL’ART | L’Avant-Scène, Université Nice Sophia Antipolis
2014 Featuring | Cité internationale des arts | Paris
2013 To bring a tear to the stone | 6B |Saint-Denis
2013 Versions | La Laverie | Paris
2012 Frame | Espace des arts sans frontières | Paris
2012 Les Informelles #7 | Point Éphémère | Paris
2012 Mélopée | La Laverie | Paris
2010 Printemps de l’Art Contemporain | Cartonnerie – Friche la belle de mai | Marseille 
2010 Plattform 10 | Halles du ewz-Unterwerk Selnau | Zürich | Suisse
2010 Si la nuit tombe | 65, boulevard Sébastopol | Paris
2009 Guest House | Théâtre du Grütli | Genève | Suisse
2009 Squelette | Théâtre du Grütli | Genève | Suisse
2008 Sans Plomb 2008 | Villa Arson | Nice
2008 Une Exposition de mémoires, une discothèque silencieuse | Commissaire Mathieu Copeland | Galerie Le Dojo | Nice



Entre symbolisme et minimalisme, abstraction et références littéraires ou 
artistiques, Stéphanie Raimondi invite à des voyages infra-minces, de Caravage à 
Lissitsky, de Julien Gracq à Sebald, mais aussi de De Stijl à la forêt amazonienne. 
A partir de ces références, qui sont comme des icônes mais aussi les gardiens 
de son travail, elle pratique des déformations conceptuelles, matérielles et 
spatiales. Avec un certain art de la mise en récit, Stéphanie Raimondi provoque 
des décalages et des transpositions, comme des condensés de roman. 

L’attrait pour le hasard et les rencontres fortuites, mais aussi pour l’attente, 
sont souvent au cœur de ces décalages. Ainsi, des pièces non-identifiables et 
un jeu de cartes inspiré du tarot semblent avoir été jetés par poignées dans les 
interstices d’un parquet calciné, créant une constellation terrestre. Chaque objet 
est comme un micro-événement, annonce une présence animale, végétale ou 
sacrée, l’espoir d’un retournement de situation ou d’un phénomène inattendu et 
silencieux. Stéphanie Raimondi convoque la force de l’image, qui émane de son 
travail sensible des matériaux, notamment du noyer et de laiton. Chacun de ces 
matériaux, bois, métal ou tissu, est utilisé avec finesse et fluidité, manipulé pièce 
par pièce. Ils font apparaître des motifs, parfois en réserve ou dans leur forme 
négative, qui marquent souvent le passage du temps matérialisé dans l’espace.

Stéphanie Raimondi offre à ces décalages qui font œuvre un nouveau cadre, « un cadre 
sensible » comme elle aime à le qualifier. Une certaine sensibilité à la notion de territoire 
est prégnante dans son travail, et plus particulièrement dans ses expositions. Elle fait 
de l’espace une mise en abîme permettant le passage du motif réel au motif imaginaire, 
littéraire. L’espace devient comme une enveloppe, une pellicule au-dessous ou au-
dessus de laquelle se situe l’exploration. L’immersion dans un reflet, une couleur ou dans 
la transparence semble alors possible. Au cœur de sa narrativité poétique, Stéphanie 
Raimondi offre au regard, lecteur ou prédateur, la possibilité de suivre des traces, de 
pister des souvenirs ou des symboles, de décrypter des songes. Un maillage sensible se 
crée alors, fait de surfaces épidermiques qui sont autant d’espaces intriqués et ancrés.

Pauline Créteur
mai 2019.



1. Aiguille 2. Papillon 3. Traces

  « Un jour Zhuangzi s’endormit dans le jardin. Il fit un rêve. Il rêva qu’il était un 
  papillon qui voletait çà et là dans le jardin. Au bout d’un moment, fatigué de 
  voler, le papillon s’endort. Il fait un rêve. Le rêve qu’il est Zhuangzi. Soudain 
  Zhuangzi s’éveille. Il sait qu’il est, mais il ne sait pas si il est le vrai Zhuangzi 
  ou si il est le Zhuangzi du rêve du papillon. Il ne sait pas si c’est Zhuangzi qui 
  a rêvé du papillon ou si c’est le papillon qui a rêvé qu’il était Zhuangzi. »
  Tchouang-tseu, Zhuangzi, chapitre II, « Discours sur l'identité des choses »

Se sont-ils rencontrés dans le jardin de Zhuangzi, dans le pré de Ponge, le champ de l’art, dans une cour d’atelier, une étoffe, un habit, un 
habitat, à l’angle de la rue, du métro, dans un jeu de cartes, une constellation?
Romain pratique l’« aiguille »; il fabrique, tisse, brode, coud la trame, le filet qu’Alex capteur de « traces » empreinte, jète, projette, collecte, 
pour attraper le « papillon » que Stéphanie recueille, interprète, écrit, imagine … mais est-ce lui qui rêve l’exposition ou bien est-ce l’expo-
sition qui rêve le papillon ?

Pour l’espace de la Galerie Houg, Stéphanie invite Alex, ensemble ils convient Romain, cadavre exquis entre artistes, enchaînement par 
affinités le temps de mettre en commun ce qui fait œuvre pour chacun, de les rassembler pour faire œuvre ensemble.
Dans le pli de la feuille, conversation fantôme en triangle, Romain, Alex et Stéphanie échangent autour de la question du geste, de la ma-
tière, de l’espace, de la fiction, de l’autre… Aiguille, Papillon, Traces. 

Alex, Romain et Stéphanie sont assis autour d'une table et discutent.

ALEX
(…) le geste, simple et répété que l'on retrouve dans mon travail devient de plus en plus un geste délaissé. Il est écrit sous la forme de 
protocoles qui servent à la réalisation des œuvres par qui veut les activer et les exposer. Il est important pour moi que ceux-ci ne fassent 
appel à aucun savoir-faire particulier afin d'en faciliter la lecture et la réalisation.

ROMAIN
Le geste a une part importante, surtout par la trace qu'il laisse, le résultat qu'il produit. Auparavant, je passais systématiquement par 
une « interface » dans la production de mes pièces : le pinceau, la spatule, la lame de la scie... J’essayais le plus possible d'en effacer la 
trace. Aujourd'hui, j’assume d'avantage le geste et ce qu'il produit, allant jusqu'à travailler à main nue. Non pas dans l'idée d'une gestuelle 
« lyrique », mais parce qu'elle reste pour moi le meilleur outil, faite d'imperfections, d’aspérités.

Silence.
Alex se lève et quitte la conversation sans dire mot.

ROMAIN
Pendant très longtemps, j'ai essayé d'être dans le contrôle de la matière et ne travailler qu'avec celles qui me l'autorisaient. La découverte 
de la résine acrylique à été une véritable révolution dans mon travail ! C'est une matière qui prend très vite et laisse peu de place à la 
retouche. C'est un matériau que je n'ai jamais réellement réussi à maîtriser et c'est ce qui me plaît chez elle. La résine acrylique m'a im-
posé d'assumer un résultat, une forme dans laquelle elle joue un rôle presque aussi important que le mien… Aujourd'hui, la matière, quelle 
qu'elle soit, est devenue actrice de l'œuvre et joue un rôle plus ou moins déterminant dans la forme que l'œuvre va prendre.

STÉPHANIE
Pour moi, le rapport à la matière ne se joue pas de la même façon puisque j’utilise différents types d’oxydation, de ponçage ou de reflets 
pour animer les surfaces de mes œuvres, comme si elles étaient prises dans un entre-deux, contenant ainsi leurs propres virtualités avant 
un revirement de situation, un dernier changement d’état.

Silence.
Alex revient.

ALEX
Pardon, je réfléchissais sur ce que l'on se disait plus tôt et j'ajouterais que si mon travail est bien plus souvent écrit au sein de carnets que 
réalisé à l'atelier, c'est également pour lui permettre une certaine souplesse et ainsi de jouer avec l'espace de « monstration », que ce soit 
la page, ou l'espace de la galerie.

ROMAIN
Nous parlions du rapport à la matière dans notre travail.

ALEX
Pardon. En ce qui me concerne, je dirais que les supports que j'utilise sont dans la majeure partie des cas des supports que je trouve et 
exploite tels quels, sans aucune modification afin d'en préserver, voire même d'en révéler l'histoire. Ainsi, les marques du temps inscrites 
dans ces supports deviennent partie intégrante des dessins que je réalise.

ROMAIN
Pour revenir sur ce que tu disais quant au rôle de l'espace, mes premières réflexions s'attardent sur le rôle de l'espace entre les pièces. 
Ça a toujours été extrêmement important pour moi, l'espace physique. Combien de pas faut-il faire pour aller d'une œuvre à l'autre par 
exemple. L’exposition est comme un paysage où chaque sculpture en est un des éléments constitutifs et où le vide permet à l'œil de com-
pléter ce paysage devant lequel il se trouve. 

STÉPHANIE
L’espace d’exposition est un espace de transformation où des forces actives sont mises en présence. Pour Gilles Deleuze*, il faut « susciter 
des événements petits qui échappent au contrôle, ou faire naître de nouveaux espaces-temps, même de surface ou de volume réduits. » 

Stéphanie sort du carnet se trouvant devant elle de petits morceaux de papier qu'elle 
manipule et présente à Alex et Romain. Romain acquiesce de la tête.

Cette idée m’intéresse et c’est en cela que la question de l’échelle est importante dans mon travail. Je suis attentive aux gabarits que je 
rencontre et les fais varier : les objets produits sont à l’échelle de leurs référents ou réduits, comme c'est par exemple le cas pour la petite 
peinture de Vilmos Huszar que je transpose au format de la carte à jouer.

ROMAIN
Le récit est présent à plusieurs endroits dans mon travail. Il s'inspire beaucoup de l'imagerie de l'archéologie, des cultures et territoires 
lointains mais aussi, et presque surtout, des formes qui les ont fantasmé. J'ai toujours trouvé fascinants ces objets capables de générer 
un récit. Je parle aussi bien des objets que l'on peut voir dans les vitrines des musées d'archéologie et d'ethnographie que des objets 
auxquels on accorde une croyance, de l'ex-voto au porte-bonheur. 

ALEX
Manipulant une des cartes que Stéphanie lui a donné plus tôt.

A contrario, les projets que je réalise ne font pas appel à la fiction, il me semble que ceux-ci s'ancrent dans une certaine réalité, ainsi que 
dans notre quotidien. 

STÉPHANIE
Me concernant, si je prends la métaphore littéraire, les histoires ont besoin d’espace et les personnages ont besoin d’air autour d’eux pour 
exister. Julien Gracq dit d'ailleurs que l’événement n’affecte pas seulement la temporalité, mais aussi l’espace, qu'il éveille au temps et au 
regard, puis au récit. Il parle également des historiens comme poètes, non pour leur écriture, mais pour leur capacité à faire apparaître 
des perspectives, des lignes de fuite, des pentes, une idée qui me plaît assez, je dois bien l'avouer.

Silence.

ROMAIN
Tous les trois, nous nous retrouvons sur beaucoup de réflexions et références sans jamais les interpréter et les manipuler de la même 
manière. L'idée de travailler ensemble ne tient pas, il me semble, d'une cohérence dans nos pratiques, mais d’affinités qu'on peut avoir les 
uns avec les autres : mon travail rejoint celui de Stéphanie à un endroit qui échappe à celui d'Alex. Il en va de même entre celui de Stéphanie 
et celui d'Alex et entre celui d'Alex et le mien. C'est à mon sens dans cette complémentarité des relations que se situe l'enjeu de l’exposition.

STÉPHANIE
Je dirais même que l'exposition que nous présentons à la Galerie Houg est pour moi un territoire commun où déployer des gestes, instau-
rer des présences et ouvrir des possibles. Il s’agit de penser avec les œuvres.

Perrine Lacroix, août 2019

*dans Contôle et devenir, entretien de Gilles Deleuze avec Toni Negri, publié dans Futur antérieur, 1990



« Chacun se fait une image caverneuse et obscure de l’intérieur de sa tête.
Chacun se fait une image caverneuse et obscure du ventre maternel. 
[...] Les grottes furent de ce fait des crânes à rêves c’est-à-dire des utérus 
reproducteurs des êtres dont les images étaient accrochées aux parois.
Nuits gravides, réservoirs cynégétiques, le monde paléolithique eut peur des retours de toutes ces images 
du jour  et de tous ces êtres pourtant massacrés ou absents que les rêves imposent au corps qui dort. »
Pascal Quignard, La Nuit sexuelle.

- Ça commençait comme ça : « Stéphanie remonte la piste des images, traquant 
leurs apparitions au fil du temps, des mythes, et peut-être des cultures. »
- Haha, comme Fitzcarraldo, le personnage de Werner Herzog ?! Ce n’est pas un peu cliché, ça ? 
Et toi, tu veux m’emmener sur ton territoire d’analyse de son travail ? 
Je ne suis pas certaine d’avoir envie de me laisser avaler. 
« Si un jaguar te voit comme un être capable de le regarder en retour – un soi comme lui, un toi – il te 
laissera tranquille. Mais s'il venait à te voir comme une proie – un cela – tu pourrais bien finir viande morte. »
- Ok, ok, Eduardo Kohn... Moi aussi j’ai lu Comment pensent les forêts. Ceci dit, c’est drôle que tu le 
prennes comme cela : Stéphanie me racontait justement que l’un des deux vêtements intitulé Prédation#1 
s’inspirait des trajes da dança do tigre, ces costumes mexicains provenant de l’état du Guerrero : 
d’étranges combinaisons de tigre (jaguar), très raffinées, élégantes, et accessoirisées d’une corde avec 
laquelle les hommes se battaient à mort. [Pause.] On peut dire que, d’une certaine manière, son arrivée 
récente au Brésil lui donne l’occasion de pousser cette exploration dans des territoires plus obscurs. 
- Certes, mais la lecture de Métaphysiques Cannibales de Viveiros de Castro, qui irrigue 
ses recherches actuelles, tente de déconstruire la relation fantasmée à l’altérité, à la figure 
même du sauvage. Il y a la possibilité d’être incorporé par le point de vue de cet autre.
- Pourtant... tu ne peux pas nier une certaine fascination. 
- Pour ? Le Brésil ?
- Oui, son imaginaire. Le cannibalisme, notamment.
- Et en même temps, on sent bien qu’elle se méfie de cette fascination.
- Mieux : elle la met en scène. Tu as remarqué, étrangement, dans cette exposition, les œuvres, 
quand elles ne restent pas aux murs, les redoublent. Comme autant de parois, de peaux.
- Normal, non ? Comment coloniser l’espace ? (Y compris celui de la galerie.)
Et puis, avec de tels sujets... on reste parfois à distance, on longe les murs.
- C’est vrai, Stéphanie m’a même parlé de « vitrification ». Cela va de pair avec le phénomène de fascination : 
quand on est littéralement médusé, pétrifié par ce que l’on regarde... que l’on s’y heurte presque. 
- Tu sais que c’est même une technique de prédation : immobiliser sa proie par le regard, l’hypnotiser ?
- De manière générale, les œuvres de Stéphanie fonctionnent comme des pièges. 
Des pièges pour le regard... avec des yeux, des percées, des jeux de reflets, de perspectives inversées,  etc. 
Et toute une phénoménologie propre à son rejeu de formes héritées du minimalisme...
- Oui, car ce sont aussi et surtout des pièges pour la pensée, précis et élastiques à fois, resserrant et 
desserrant leurs filets autour de références variées, voire variables. Ces références deviennent 
elles-mêmes des mailles de cet entrelacs, en capturant d’autres à leur tour. Butterfly Men, 
par exemple, est une sorte d’auvent... ou de store qui abrite et dérobe à la vue donc... paré de motifs 
pareils à des ocelles de paon et renvoyant aux chasseurs de papillons des Emigrants de W. G. Sebald.
- « Deux hommes en redingote foncée... portent une civière sur laquelle, cachée par un grand châle à fleurs 
en soie frangée, un homme devait être étendu. C’est le chasseur Gracchus. » On croirait reconnaître dans 
le store de Stéphanie le « grand châle à fleurs en soie frangée » que décrit ce même Sebald dans Vertiges.
- Attends... le chasseur Gracchus, le même que celui de Franz Kafka, mort lors d’une chasse ?
- Oui. Des images surgissent, ressurgissent et hantent Stéphanie. 
Elles se multiplient, se démultiplient. Un labyrinthe de parois vitrées – qui laisse voir et refuse l’accès.
- Et surtout : où l’on serait cerné par les images.
Peut-être comme Gracchus, est-on devenu la proie, au cours de la traque.
- Mais alors, si l’on parle de fascination, est-ce que ce n’est pas précisément la chasse aux images 
qui se retourne contre elle-même ? Comme une chasse au papillon qui tournerait mal ?
- Oui !!! Comme dans La Nuit sexuelle ! « Le retour de bâton » : « la rétrospection interdite ».
- ...
- « Le tueur tué, le prédateur devenu proie »

Antoine Camenen et Marie Cantos | dialogue fictif  | 
Exposition Prédation, mars 2018.



› dans le cadre de l’exposition Some of us | Pavillon Français | KUNSTWERK CARLSHÜTTE | Büdelsdorf | Allemagne
Laiton gravé, brossé, vert-de-gris, découpe numérique et cadre en noyer | 19,2 x 26,8 cm

RETHCAW ED, 2019



› dans le cadre de l’exposition Le feu, la lumière, le temps qui passe | Galerie Houg | Paris
Composition de vitrophanies Stéphanie Raimondi & Nobuyoshi Takagi, 103 x 74cm et 48 x 31 cm
© crédit photo Nobuyoshi Takagi

LA LUMIÈRE,  2019



Nobuyoshi Takagi, Horizon,Hygrométrie, Hivers, #1 et #2, 2018 | tirage chromogène, 159 x 115 cm LE FEU, LA LUMIÈRE, LE TEMPS QUI PASSE, 2018 



› dans le cadre de l’exposition Le feu, la lumière, le temps qui passe | Galerie Houg | Paris Le feu, le temps qui passe en collaboration avec Nobuyoshi Takagi, 2019 | plancher brulé, technique du Yakisugi, 16 m²
La reconnaissance, 2019 | pièces en laiton de dimensions variables
© crédit photo Nobuyoshi Takagi



› dans le cadre de l’exposition Le feu, la lumière, le temps qui passe | Galerie Houg | Paris
Laiton brossé, gravure et découpe laser, 12,6 x 6,8 x 0,1 cm. Série de 61 lames
© crédit photo Nobuyoshi Takagi

LA CONSULTANTE,  2019



› dans le cadre de l’exposition Bruits de couloir | Janvier-Février 2019 | Nice
Vitrophanie, 5 x 196 x 36 cm
© crédit photo Anthony Lanneretonne

ANIMAL SIGNAL,  2019



MARIPOSA,  2018

Laiton brossé, patine au feu | 159 x 52 cm (x2) 
›  Exposition Prédation / Stephanie Raimondi – Galerie Houg
© crédit photo Jérôme Michel



Laiton brossé | 20 x 11 cm
© crédit photo Jérôme Michel

FUNES, 2018



L'aveugle | Laiton martelé, patine au feu | 11 x 6 cm
© crédit photo Jérôme Michel

Impression sérigraphie sur tissu en coton, 
laiton brossé | 23 x 58 x 32 cm
© crédit photo Jérôme Michel

BUTTERFLY MEN,  2018

L'AVEUGLE,  2018



L'INFIDÈLE,  2017

Verre, vitrophanie | 65 x 121 cm
› dans le cadre de l’exposition Spectre | Galerie Houg | Paris
© crédit photo Julie Joubert



Laiton, vert-de-gris | 13,8 x 22,2 cm
› dans le cadre de l’exposition Le Rayon Vert | Chezkit | Pantin
© crédit photo Guillaume Alheritiere

A TALE OF TWO CIRCLES, 2016



La Reine des serpents, 2016 | 87 x 87 cm
Coupole en laiton, eau, poudre de marbre

La Reine des Serpents, 2016 | 10 x 100 x 0,20 cm
Tourillons en noyer tourné

QUI VIVE, 2016



La Madone des ombres, 2016 | 54 x 102 x 0,06 cm. Verre, gélatines photographiques 410 | 216 | 184
› dans le cadre de l’exposition Qui Vive/ L’Espace d’en bas/ Paris

Performance de Yohan Vallée.
© crédit photographique Nobuyoshi Takagi



Panneaux de verre, platines inox, gélatine Steel blue | 180 x 270 x 0,06 cm
> Dans le cadre des portes ouvertes de Latelier (Décembre 2015) | Ivry-sur-Seine

© Crédit photo Nobuyoshi Takagi

LA MÉPRISE, 2015



Bois, laque, plâtre | 100 x 20 x 31 cm
› dans le cadre de l’exposition Featuring | Cité internationale des arts | Paris
© crédit photo Elodie Fradet

LA DÉPENDANCE, 2014



En collaboration avec Sarah Lis
Structure en métal, plexiglas coloré | 80 x 170 cm

› dans le cadre de l’exposition Guest House 2009 | White box › Théâtre du Grütli | Genève

L’ÉCLAT, 2009



2009 | White Box › Théâtre du Grütli | Genève
en collaboration avec Fouad Bouchoucha

Structure en échafaudage, néons graduables, subs | 4x6m
› dans le cadre de la soirée Alpes organisée par la Head

SQUELETTE, 2009-2010




