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Propos de l’artiste

Mon intérieur, cet espace commun - forme d’intérieur, est le prolongement d’un travail 
préexistant sensiblement du même titre (mon intérieur, cet espace commun), réunissant 
un ensemble de travaux, lui-même envisagé comme œuvre évolutive. Cette dernière 
se compose d’éléments types, récurrents, tels que, moi, mon intérieur (qui se résume 
au sol et au mur) ainsi que différents éléments choisis de mon quotidien comme mes 
vêtements (blousons, pulls, t-shirt, caleçon, chaussettes, baskets) et une couverture. 
Ils sont les composants d’une représentation de la réalité, du singulier, de l’intime, et 
simultanément, sont déchargés de toute empreinte personnelle. Ils deviennent ainsi prêts 
à être rejoués indéfiniment, pour ce qu’ils représentent, pour ce qu’ils peuvent signifier, 
pour leurs matières. Ainsi le jeu se met en place, par la réalisation de différentes actions 
telles que, toucher, construire, reproduire, déplacer, recouvrir, réorganiser, multiplier. 
Cela afin de créer un glissement de la cellule privée, d’altérer les géographies.

Il y est question, en fin de compte, de variables, d’incertitude, du singulier comme du 
commun, de réalité et de fiction, où la précarité est de mise.

Mon intérieur, cet espace commun - forme d’intérieur présentée à La borne, envisage le 
lieu comme un habitat réduit à une pièce isolée de son ensemble. Dans cet environnement, 
vient se jouer un jeu plastique, sculptural, de formes, matières vestimentaires. Cela afin 
de répondre à l’œuvre photographique (forme, 2008), présentée dans l’installation, qui 
représente le point de départ du projet. La volonté est de créer des résonances, des 
liaisons entre ces différents éléments et de les faire évoluer, les rendre instables. Et en 
même temps, d’envisager ce lieu comme une parenthèse, intime, incarnée, dans l’espace 
urbain, et où l’individu y est en même temps absent.

La borne 
La borne a pour ambition de mettre en contact l’art contemporain et le grand public à partir d’un mobilier spécifique à même de 
multiplier les points de rencontre dans l’espace public, de surprendre le quidam et d’offrir un large questionnement. Pour l’artiste, 
c’est un lieu de présentation mais également une contrainte formelle qu’il peut investir d’une création spécifique.
Le public n’entre pas dans La borne. Il accède aux œuvres par une démarche naturelle et commune à chacun : le lèche-vitrine. Installée pour 
une durée de deux mois, elle présente successivement deux artistes. Le site internet www.poctb.fr permet de suivre le parcours de la borne.
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Démarche

Régis Sénèque développe depuis 2002 un travail photographique, sur l’identité. Pour la 
borne il propose une installation réalisée à partir d’une photographie intitulée forme, à 
la manière d’une mise en relief de l’image.
La photographie présente un personnage nu, debout, dos à un mur faisant face au 
spectateur, le visage et la quasi totalité du  corps de ce personnage est caché par un tas 
de vêtements. Pour prolonger cette image dans tout l’espace de la borne, Régis Sénèque 
a posé un lino sur le sol de même nature que celui de la photographie, sur lequel il a 
disposé les vêtements qui ont servi à la prise de vue.
Il s’agit en fait, comme souvent dans l’œuvre de Régis Sénèque, d’un autoportrait.
La photographie utilisée est issue d’une série en cours (éléments) qui est constituée 
d’une série de photographies de vêtements posés sur une table devant un mur blanc.

Autres utilisations du vêtement dans l’art contemporain

Christian Boltanski s’empare du vêtement pour créer une œuvre profondément 
émouvante : Réserve, Canada. Il s’agit d’une pièce qui fait allusion aux entrepôts dans 
lesquels les nazis remisaient les effets des personnes déportées. L’usage du vêtement 
chez Boltanski est donc d’emblée lié au thème de la mort, comme c’était déjà le cas 
pour la photographie. Pour lui, « La photographie de quelqu’un, un vêtement ou un 
corps mort sont presque équivalents : il y avait quelqu’un, il y a eu quelqu’un, mais 
maintenant c’est parti ». Le vêtement est lui aussi une trace ou une empreinte qui 
témoigne d’une vie passée.

Patrick Tosani se sert points de vue inattendus sur des vêtements ordinaires, avec une 
attention privilégiée à la matière, au grain de l’objet.
En 2001 avec la série « Les Masques », le vêtement devient une architecture organique, 
un habitacle qui a contenu le corps mais provoque l’apparition d’un visage. Les 
photographies sont réalisées à partir de chemises ou pantalons parfaitement rigidifiés. 
« Mon objectif est de mettre en évidence une situation entre le corps et le vêtement et 
la couleur. L’enveloppe autour du visage délimite aussi une sorte de territoire intérieur 
exploré par le modèle (…). » 
http://www.patricktosani.com/


