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Le Pôle des publics du Grand Café 
vous propose une découverte 
approfondie adaptée à vos classes. 
Contactez-nous pour plus 
d'informations ou pour une 
réservation.

publicsgrandcafe@saintnazaire.fr
02 51 76 67 01

Garden of Commons Exposition de Nefeli Papadimouli

Du 13.06 au 04.10.26 au Grand Café
Et du 23.09 au 18.10.26 au Radôme
Performance samedi 3 octobre
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Petit précis de rencontre 
avec une exposition 
du Grand Café pour les 
enseignant·es et les élèves



Nefeli Papadimouli est née en 1988, 
elle vit et travaille entre Paris (FR) et 
Athènes (GR).

Formée en architecture et en arts 
visuels, Nefeli Papadimouli travaille 
avec différents médias, allant des 
actions participatives dans l'espace 
public à la sculpture, la photographie, 
le dessin, la conception de costumes, 
l'image animée, l'installation et 
la performance. Inspirée par la 
phénoménologie, le féminisme et la 
théorie politique contemporaine, son 
approche proto-architecturale explore 
les configurations spatiales du corps 
social et de ses processus : le conflit 
social, la négociation et l'équilibre.

Elle est diplômée de l’École 
d’Architecture de l’Université 
Polytechnique Nationale d’Athènes 
(2013), de l’École nationale supérieure 
des Beaux-Arts de Paris (2016) et du 
Fresnoy – Studio national des Arts 
Contemporains (2024).
www.thepill.co
https://nefelipapadimouli.com/

Nefeli Papadimouli

• Présentation de l'artiste
• Point programme

• Pistes pédagogiques
º Focus thématique
º Expériences à mener

• Aller plus loin
º Les artistes à découvrir

Photographie © Manuel Abella



→ Cycle 1
• Mobiliser le langage dans toutes 
ses dimensions.
• Agir, s’exprimer, comprendre à 
travers les activités artistiques, 
sensibilité, sensations, imaginaire.
• À travers l’activité physique, 
développer leurs habiletés motrices 
et leur équilibre et apprendre à se 
repérer dans l’espace.

→ Cycle 2
• Comprendre et s’exprimer, par 
l’oral et par l’écrit, comprendre le 
fonctionnement de la langue.
• Construire ses observations et 
s’exprimer à partir du langage 
artistique, forme, espace, lumière, 
couleur, matière et geste.
• Être sensible et curieux·se face aux 
œuvres.
• Développer sa motricité et 
apprendre à s'exprimer en utilisant 
son corps.

Point programme

→ Cycle 3
• Comprendre, s’exprimer et 
s’approprier les langages écrits et 
artistiques.
• Être sensible à la matérialité 
d’une production artistique et aux 
constituants de l’œuvre.
• Tisser des liens entre les objets 
artistiques et l’espace.
• Partager des règles, assumer 
des rôles et responsabilités par 
l'appropriation d’une culture 
physique et artistique.

→ Cycle 4
• Étudier la représentation plastique 
des œuvres et les dispositifs de 
présentation.
• Relier les caractéristiques d’une 
œuvre d’art à des usages, ainsi qu’au 
contexte historique et culturel de sa 
création.
• Acquérir et développer sa motricité 
et apprendre à s’exprimer en utilisant 
son corps.
• Partager et échanger, assumer 
des rôles et responsabilités par la 
pratique physique.

→ Lycée
• Comprendre la nature et la diversité des démarches artistiques, leur 
présentation et leur réception. 
• Donner forme à partir des transformations de la matière ou de l’espace.
• De la présentation à la réception et à l’implication des publics.
• Faire face à un projet, un processus de création par une lecture et une 
approche sensible, menant à un recul réflexif.



L'art participatif / l'œuvre ouverte
Dans Lignes de désir, le public peut prélever des patrons de couture et 
les assembler sur leur corps. L'œuvre se transforme à mesure qu'elle est 
manipulée : elle n'a pas d'état définitif. C'est une illustration concrète du 
concept d'«œuvre ouverte» théorisé par Umberto Eco : une œuvre dont 
le sens est co-produit par le spectateur. En classe, on peut interroger : 
à partir de quel moment le spectateur devient-il auteur ? Qu'est-ce que 
cela change à la notion d'œuvre d'art ?

La performance comme activation de l'œuvre
Les vêtements-sculptures de Nefeli Papadimouli existent sous deux 
formes - au repos et en action : la performance donne littéralement vie 
à l'œuvre. C'est l'occasion d'aborder avec les élèves la notion d'art vivant, 
la différence entre l'objet exposé et l'acte artistique, et la question de la 
reproductibilité : si l'œuvre est activée plusieurs fois, chaque performance 
constitue-t-elle une action unique ?

Le vêtement comme sculpture 
L'artiste conçoit des costumes habitables qui sont aussi des sculptures à 
part entière. Cette approche invite à revisiter l'histoire du vêtement dans 
l'art (Joseph Beuys, Oskar Schlemmer ou Sonia Delaunay). Qu'est-ce qui 
distingue un vêtement d'une sculpture ? Le vêtement peut-il être une 
architecture pour le corps ?

Le collectif et la notion de commun 
Ses œuvres sont conçues pour créer un moment commun : elles ne 
s'activent vraiment que lorsqu'elles sont partagées. Elles explorent ce qui 
se crée quand des individus partagent un geste, un espace, un vêtement. 
C'est ce que David Graeber nomme le fond commun de la sociabilité 
humaine, cette capacité à coopérer sans comptabiliser, à agir ensemble 
sans qu'une règle extérieure le prescrive. Judith Butler prolonge cette 
réflexion depuis le corps : le commun naît selon elle de la reconnaissance 
de notre vulnérabilité partagée, du fait que des corps se rassemblent et, 
par ce seul geste, produisent quelque chose de collectif - une intuition 
que la Commune de Paris (1871) avait déjà mise en acte, en tentant 
d'organiser la vie sociale à partir de l'entraide et de la gestion collective. 
Les œuvres de Nefeli Papadimouli semblent habiter cet intervalle entre le 
geste individuel et l'expérience collective.

Focus thématiquePistes 
pédagogiques



Le jardin en mouvement (Tiers-paysage) 
L'artiste s'appuie sur la pensée du 
paysagiste-botaniste Gilles Clément, 
pour qui le jardin n'est pas une forme 
contrôlée mais un processus vivant, 
toujours en évolution. Appliquée à 
l'espace urbain et à l'art, cette idée 
invite à penser la ville non comme une 
structure figée, mais comme un territoire 
traversé par des usages imprévisibles. 
La notion d'écosystème en géographie, les 
rapports entre nature et urbanisme sont à explorer.

Le geste minimal à portée politique 
Le titre de la performance prévue le 3 octobre, Blowing the Whistle, 
signifie en français « souffler dans un sifflet » qui est un geste infime, 
presque anodin. Pourtant, le sifflet a une longue histoire politique : grèves, 
mobilisations citoyennes, signaux de résistance. Nefeli Papadimouli 
interroge comment un acte individuel simple peut, dès lors qu'il est 
partagé et répété, devenir une manifestation collective. C'est une entrée 
très concrète pour discuter avec les élèves des formes de résistance non 
violente et de l'action collective.

Le spectateur émancipé : sortir de la passivité 
Devant Lignes de désir, le public n'est jamais simplement convié à 
regarder. Iel est invité à toucher, prélever, assembler, porter, défiler. 
Ce passage de la contemplation à l'action est au cœur de ce que le 
philosophe Jacques Rancière appelle le « spectateur émancipé » : celui qui 
ne reçoit pas passivement un message, mais qui interprète, transforme 
et produit lui-même du sens. Chez l'artiste, cette émancipation est aussi 
physique, c'est le corps entier qui s'engage. En classe, cette notion ouvre 
une réflexion précieuse : qu'attend-on d'un·e spectateur.rice ? Qu'est-ce 
qu'une œuvre nous autorise, nous oblige ou nous interdit de faire ?

Les lignes de désir 
Les « lignes de désir » sont les chemins tracés spontanément par les 
habitant·es d'un lieu, en dehors des tracés prévus par les urbanistes : les 
sentiers informels dans un parc, les raccourcis entre les immeubles. Nefeli 
en fait le titre de son œuvre principale. C'est une notion accessible dès le 
primaire (trace de la confrontation entre le corps et l'espace, chemins plus 
courts créés dans la cour d'école) et qui ouvre, au lycée, sur des questions 
d'urbanisme participatif, de droit à la ville, et de géographie sociale.

Le Jardin du Tiers-Paysage 
Gilles Clément, 2009



L'interdisciplinarité comme pratique artistique 
Architecte de formation, l'artiste croise sculpture, textile, photographie, 
vidéo, danse et performance sans se fixer dans un seul medium dans 
son travail. Pour les enseignant·es, c'est une invitation à interroger les 
cloisonnements disciplinaires et à montrer aux élèves que la création 
contemporaine se construit souvent aux frontières et dans les interstices 
des catégories établies.

La maquette comme outil de pensée 
Des maquettes en matériaux froids (plexiglas, miroir) sont encastrées 
dans les murs de la salle, comme si elles émergeaient de la cimaise. 
Elles posent la question fondamentale du rapport entre représentation 
et réalité, entre l'espace projeté et l'espace vécu. En technologie ou en 
maths (géométrie, échelle), la maquette est un outil de projection ; en arts 
plastiques, elle devient objet en soi, porteur d'une esthétique propre.

La revalorisation des arts textiles 
Travailler le tissu, la couture, les patrons : ces pratiques ont longtemps 
été reléguées au rang d'arts mineurs ou de travaux féminins. Nefeli 
Papadimouli les élève au rang de sculpture et d'installation. Cette 
démarche s'inscrit dans une tradition féministe de revalorisation des 
savoir-faire textiles (Anni Albers, Louise Bourgeois). C'est une occasion 
d'interroger la hiérarchie des arts et ses implications sociales et de genre.

L'espace public comme scène artistique 
La performance prévue le 3 octobre fera sortir les œuvres d'arts du centre 
d'art pour traverser Saint-Nazaire. Les habitant·es, s'iels participent, 
deviennent performeur·ses dans leur propre ville. Cette démarche soulève 
des questions importantes : qu'est-ce qu'un espace public? Qui a le droit 
d'y faire de l'art ? Comment une œuvre change-t-elle notre regard sur un 
quartier ou une rue ?

La trace, la mémoire et la documentation de l'éphémère 
Les Cartographies relationnelles exposées à l'étage sont à la fois 
des œuvres autonomes et des archives de performances passées. 
Contrairement à la notation chorégraphique, qui se conçoit en amont 
du spectacle, ces cartographies naissent après la performance. Elles 
posent une question essentielle : qu'est-ce qui reste d'un acte vivant et 
éphémère ? Comment documenter, noter, archiver un mouvement ? C'est 
une entrée possible vers des notions comme la mémoire collective, le 
témoignage ou, en arts plastiques, la différence entre l'œuvre et sa trace.



Expériences à mener
→ Ligne de désir 
Les élèves tracent sur une feuille le chemin qu'iels empruntent tous les 
jours, de la maison à l'école. Non pas le chemin officiel, celui des trottoirs 
et des passages piétons, mais le chemin réel, avec ses raccourcis, ses 
détours, ses habitudes. Mettre toutes les feuilles côte à côte. Quels 
chemins se superposent ? Où se rejoignent-ils ? La ville qu'on habite est-
elle la même pour tout le monde ?

→ Patron de soi 
À partir d'un grand rouleau de papier kraft, chaque participant·e dessine 
le contour de son propre corps allongé au sol. Puis iel découpe, assemble, 
transforme ce patron en un vêtement imaginaire, en le peignant, en le 
brodant, en y cousant des morceaux d'autres patrons. Quelle architecture 
de soi laisse-t-on derrière quand on s'absente ?

Pistes 
pédagogiques

Aller plus loin Les artistes à découvrir

Elle conçoit des « robes simultanées » où le vêtement est 
un tableau en mouvement, prolongement direct de sa 
peinture abstraite. Fascinée par la synesthésie entre les 
arts (musique, poésie, architecture), elle développe avec 
Robert Delaunay un art capable de se déployer sur tous 
les supports à la fois : toile, tissu, corps. Le vêtement porté 
devient ainsi l'un des lieux où s'incarne cette vision totale, 
effaçant la frontière entre arts appliqués et beaux-arts.

Sonia Delaunay 
(1885-1979)

Simultaneous Dresses 
(Three Women, Forms, 

Colours), Sonia  
Delaunay, 1926  
Manteau pour  

Gloria Swanson,



L'artiste allemand conçoit des œuvres qui invitent le public 
à agir, suspendant l'isolement et la passivité habituellement 
associés à la contemplation de l'art. Le public est ainsi à la 
fois regardeur et participant, sujet et objet, engagé dans 
une expérience aussi bien conceptuelle que physique, qu'il 
active lui-même en collaboration avec l'équipe du musée.

Au Bauhaus, il crée les costumes du Ballet triadique (1922) : 
des formes géométriques rigides qui transforment le corps 
en sculpture mobile, en architecture ambulante. L'habit cesse 
d'être un ornement pour devenir une contrainte productive, 
qui redéfinit le mouvement, l'espace et la présence du corps 
dans la scène. C'est très proche de la démarche de l'artiste.

Oskar Schlemmer 
(1888-1943)

Ballet Triadique avec 
Bayerisches Junior 

Ballett München.
Photo : Marie-Laure 

Briane

Franz Erhard 
Walther (1939-)

Franz Erhard Walther, 
vue d'installation, 

Dia:Beacon, Beacon, 
New York. © Franz 

Erhard Walther/Artists 
Rights Society (ARS), 

New York. Photo: Paula 
Court




