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« Depuis sa création en 2019, Plein Champ monte en puissance chaque année, s’imposant 
comme un des rendez-vous incontournables du street art en France et en Europe. L’édition 
2025 marque une envolée encore plus spectaculaire, à l’instar de l’exposition inédite « L’Art 
dans la Rue, 60 ans d’art urbain », proposée dans le cadre de Plein Champ à la Collégiale Saint 
Pierre La Cour tout l’été.

La mise en œuvre de cette exposition est le fruit des rencontres et des coopérations que Plein 
Champ est capable de nouer, en entretenant des relations étroites entre les professionnels des 
arts urbains, mais surtout en considérant les street artistes comme des artistes majeurs de 
l’art contemporain, en respectant leur travail, en mettant à l’honneur leur création. C’est parce 
que Plein Champ compte parmi les places du street art les plus reconnues que ces artistes du 
monde entier et leurs collaborateurs veulent en être.

L’organisation de cette exposition au Mans incarne cette dimension et nous nous en réjouis-
sons. Je veux saluer ici l’implication de Nicolas Laugero Lasserre, commissaire de l’exposition,  
acteur fondateur du projet sans lequel rien n’était possible ; mais aussi l’immense soutien 
de notre mécène Lefranc et Bourgeois, partenaire historique de Plein Champ ; et bien sûr la  
motivation des équipes de Plein Champ qui ont su mettre en lien tous ces acteurs pour rendre 
ce projet fou possible.

Pour le plus grand plaisir des visiteurs du Mans et d’ailleurs, nous sommes très heureux du  
rassemblement de ces 30 artistes de renommée mondiale : Banksy, Obey, Miss Tic,  
Jonone, Ernest, Pignon-Ernest, Invader, Seth, Madame, JR... Ils vont proposer au Mans une  
exposition unique, réunissant des œuvres rarement exposées pour honorer les six dernières  
décennies du street art, qui font le socle et l’inspiration de notre projet dédiée aux arts urbains. »

Stéphane LE FOLL
Maire du Mans

Président de Le Mans Métropole
Ancien ministre

Stéphane LE FOLL ©Ville du Mans
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« C’est avec beaucoup d’admiration que je suis chaque année l’évolution du festival Plein 
Champ, né en 2019. Avec plus de 350 artistes en 6 ans, le festival a proposé des interventions 
devenues iconiques, à l’image notamment de la grande anamorphose de l’artiste Seth de 2022, 
qui a fait le tour du monde. La qualité et la variété de la programmation du festival témoignent 
d’une grande sensibilité des équipes vis-à-vis du mouvement de l’art urbain. Les interventions 
pérennes dans la ville complètent magnifiquement la saisonnalité du Festival, ainsi que les 
autres initiatives et activités artistiques proposées toute l’année.

En choisissant l’art urbain, la Ville du Mans permet de rendre l’art et à la culture au plus grand 
monde : des domaines essentiels dans nos sociétés pour partager des messages de tolérance, 
d’espoir, de solidarité, portés par des artistes engagés.

Nous sommes ravis de collaborer avec le festival Plein Champ cette année pour retracer l’évo-
lution du mouvement unique qu’est l’art urbain, et de transmettre les discours des artistes à 
travers leurs œuvres d’atelier.

La Collégiale Saint-Pierre-la-Cour devient alors un écrin pour ces pièces d’exception, où elles 
entreront en résonance avec la solennité de cet ancien édifice religieux. »

Nicolas LAUGERO-LASSERRE

Nicolas Laugero Lasserre ©manon-levet

Nicolas Laugero Lasserre est directeur de l’ICART (l’école du management de la culture et du marché de 
l’art) et président fondateur d’Artistik Rezo (Média, Club et Galerie).

Commissaire d’exposition spécialiste de l’art urbain, Nicolas Laugero Lasserre a organisé plus de 100 
expositions ces dix dernières années autour du mouvement, avec des institutions publiques et privées, et 
co-écrit en 2019 le « Que sais-je » sur l’art urbain. Passionné et collectionneur, sa collection est depuis 2013 
en exposition permanente à l’école 42 fondée par Xavier Niel. Il est cofondateur et directeur artistique du 
centre d’art urbain Fluctuart, musée flottant ouvert à tous, au pied du pont des Invalides. En 2023, il 
co-fonde Quai de la Photo, centre d’art dédié à la photographie contemporaine.

@nicolaslaugerolasserre / @artistikrezo

Nicolas Laugero Lasserre / Artistik Rezo
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L'art dans la rue - 60 ans d'art urbain

Depuis quelques décennies, les artistes se sont appropriés le plus grand musée 
du monde : la rue.

Entre incarnation de la liberté d’expression et prise de conscience sociétale, de 
nouvelles générations d’artistes ont investi l’espace public, provoquant une  
véritable révolution visuelle.

L’art urbain constitue désormais le plus grand mouvement artistique du 21e siècle, 
vivant, engagé, démocratique par essence et accessible à toutes et à tous.

Tant par la pluralité de ses techniques que par l’audience qu’il touche, jamais 
l’histoire de l’art n’a assisté à un tel phénomène. Il a su fédérer autour de lui tous 
les publics et crée un lien fort entre les artistes, les usagers et la ville elle-même.

Si le graffiti naît à la fin des années 1960 à New-York, c’est au début des années 
1980 que le street art se développe à Paris.

L’exposition prend ce point de départ pour retracer sur quatre générations  
l’histoire de ce mouvement prolifique, à partir de ses pionniers comme Jacques 
Villeglé, Ernest Pignon Ernest, Tania Mouraud, Miss Tic, Jérôme Mesnager ou  
encore Speedy Graphito, jusqu’à ses multiples expressions contemporaines.

À travers une approche didactique, les visiteurs pourront découvrir le parallèle 
entre le travail de rue de ces artistes et leurs réalisations d’atelier, admirer des 
œuvres historiques et découvrir des œuvres originales de Bansky, Shepard Fairey, 
Invader, Swoon…

Cette exposition se veut pédagogique, riche et plurielle, à l’image de l’art urbain, 
pour nous inviter à regarder la ville autrement à et questionner le monde qui nous 
entoure, par le prisme de l’expression artistique.

Anamorphose ©Seth
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Sans titre, 2024
Installation en carton - 110 x 125 cm

Erwan AUTRET
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Passionné depuis l’enfance par l’influence des arts sur l’humanité, Erwan Autret s’est réel-
lement investi dans sa démarche artistique dans les années 90 avec le graffiti, un mou-
vement qui interpelle et fait réagir. Art-thérapeute de profession sur plusieurs structures et 
auprès de différents publics (en Institut Médico-Educatif, en Unité pour Malades Difficiles et 
en Hôpital psychiatrique), il utilise les pouvoirs de l’art pour contribuer à l’épanouissement 
des personnes en situation de fragilité.

En perpétuelle recherche pour le public qu’il encadre, Erwan jongle avec les différentes 
techniques artistiques qu’il propose aux personnes selon leurs capacités et leurs besoins. Il 
s’adapte aux attentes de chacun en privilégiant l’art urbain. Il oscille entre peinture, sculp-
ture, photographie, collage...

Dans son quotidien et de manière plus personnelle, il produit lorsqu’il en ressent le besoin. 
Ses réalisations picturales représentent l’humain dans sa beauté comme dans sa noirceur.

@autret_erwan

Pedestrians, 2008
Pochoir sur panneau de signalisation - 78 x 61,5 x 6 cm

BANKSY

Banksy (britannique, né vers 1974 –1975) est l’un des street artistes anonymes les plus connus 
aujourd’hui. Il se fait connaître grâce à ses graffitis qui mêlent à la fois les techniques de 
bombes aérosol et de pochoirs à l’imaginaire publicitaire, politique et contemporain, le tout 
imprégné d’humour et de commentaires ironiques sur la société. Son travail commence à 
apparaître sur les murs autour de Bristol et du quartier Shoreditch de Londres au milieu des 
années 1990, et depuis, ses œuvres se retrouvent sur les murs des bâtiments d’entreprise, 
sur des panneaux publicitaires ou tout autre support qu’il juge pertinent.

Lorsqu’il dévoile ses nouvelles œuvres, Banksy a pour habitude de faire des mises en scènes 
surprenantes et humoristiques, comme des critiques de la société. Par exemple, il a secrè-
tement ajouté ses œuvres dans des musées comme la Tate Modern à Londres ou le musée 
du Louvre à Paris, les dissimulant sous son manteau et les accrochant discrètement au 
mur. Il a également créé des expositions événements, comme Dismaland en 2015. Il s’agis-
sait d’un parc d’attractions immersif, qui dénonçait notamment la répartition des richesses 
dans nos sociétés, le sexisme et le gouvernement britannique.

Par son engagement et son anonymat, Banksy fascine : toutes les expositions portant son 
nom sont de véritables événements. Son succès est également bien visible sur ses réseaux 
sociaux, suivi par plus de 13 millions de followers sur Instagram.

@banksy
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L’escargot, 2023
Acrylique sur toile - 150 x 150 cm

BAULT

Né à Rodez en 1978, Bault commence le graffiti à la fin des années 1990 avant d’étudier à 
l’École des beaux-arts d’Avignon puis aux Arts décoratifs de Strasbourg où il s’initie à la 
vidéo, au graphisme, à l’illustration... Fasciné par l’art pariétal, l’art brut et l’histoire extra- 
occidentale, ses voyages à Haïti ont particulièrement marqué son travail, où l’on retrouve 
des influences au croisement du vaudou, du naïf haïtien et de la récupération d’objets.

Saturée, prolifique, foisonnante, son œuvre déploie une multitude de personnages et de 
saynètes qui invitent à une lente investigation pour en déchiffrer chaque détail. Colo-
riste à la palette vive, mais aussi dessinateur au graphisme aiguisé, Bault crée des figures  
hybrides, où l’animal l’emporte sur l’humain.

Avide de nouveaux médiums, les accidents que produisent ses outils l’intéressent : il joue 
avec pour renforcer les effets de mouvements et de vie dans ses peintures. L’artiste se 
laisse emporter par sa ligne qui frotte la surface et qui se mêle à la fluidité de ses couleurs. 
Le tracé est précis et les détails sont soignés.

@bault_

Crayon - Hommage à toutes les victimes tombées pour nos libertés, 2015
Acrylique sur toile - 130 x 100 cm

BRUSK

Cédric Kozluk, né à Lyon en 1976, est avant tout un amoureux du dessin. Et c’est en 1991 que 
cet amour le mène à la rencontre du graffiti et de son univers subversif. De cette rencontre 
naît Brusk, un artiste polymorphe, tout à la fois graffeur, muraliste, peintre, dessinateur, 
sculpteur, mais surtout narrateur d’un monde à la dérive dont il sublime les souffrances et 
les injustices par une esthétique explosive et percutante.

Le style de l’artiste est marqué par l’emploi de deux techniques quasiment omniprésentes
dans sa création : la coulure (dripping) et la déchirure qui viennent très souvent fragmen-
ter la représentation du monde que l’artiste nous donne à voir. De cette altération du motif 
par déchirures et par coulures éclot une légèreté et une douceur révélatrices d’un monde 
dans lequel il semble alors possible de s’adoucir, de se réconcilier, de s’aimer, voire même 
d’espérer l’avènement d’un monde meilleur.

Dès lors une ambiguïté surgit entre une forme colorée et lumineuse et un fond révolté, 
acide, parfois même très sombre, un propos qui dénonce les dysfonctionnements de nos 
sociétés modernes, une révolte intérieure qui métamorphose la laideur de ce monde en 
une explosion de beauté, un véritable oxymore pictural qui nous redonne espoir. Réduire 
l’œuvre de Brusk aux déchirures et aux coulures serait donc une erreur puisque l’artiste fa-
çonne finement un univers à la fois léger et brutal, confronte avec justesse la nature  et la 
culture, nous pousse à appréhender la monstruosité de notre  monde par un regard bien-
veillant qui s’affranchit de toute négativité.
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Tank, 2022
Sticker sur panneau de signalisation - 60cm de diamètre

CLET

Clet Abraham, né en 1966, a étudié à l’école des Beaux-Arts de Rennes et vit et travaille  
aujourd’hui à Florence, où il a installé son atelier.

Prenant pour support les panneaux de signalisation, il en détourne le sens, par un subtil 
travail de stickers, pour nous conduire à repenser la ville avec humour et poésie à travers 
des pièces originales et colorées.
Son travail se base sur la critique de la froideur signalétique, incorporant une dimen-
sion plus humaine à des panneaux symbolisant les règles et l’ordre. C’est dans la ville de  
Florence que Clet Abraham met en pratique ses premiers détournements, en découpant 
au préalable des autocollants avant d’aller les appliquer sur les panneaux dans les rues 
de la ville italienne. Ses interventions sont aujourd’hui visibles dans les rues des grandes  
capitales européennes telles que Paris, Rome, Londres, Turin, Milan ou Barcelone.

@cletabraham

Mr Propre, 2011
Peinture sur toile, spray et brush - 118 x 102 cm

DRAN

Né à Toulouse en 1980, Dran est un artiste pluridisciplinaire reconnu pour son univers  
graphique unique, mêlant humour noir et critique sociale. Issu de la culture graffiti, il s’est 
rapidement imposé comme une figure incontournable de l’art urbain.

Son style, facilement reconnaissable, se caractérise par un trait maîtrisé et des compo-
sitions souvent surréalistes. Ses œuvres, qu’il s’agisse de dessins, de peintures, de sculp-
tures ou d’illustrations, sont toujours empreintes d’un regard décalé sur la société contem-
poraine. Dran ne craint pas de dépeindre les travers de notre monde avec une ironie  
mordante, tout en y ajoutant une touche de poésie.

Ses thèmes de prédilection sont la consommation de masse, les médias, la politique...  
Autant de sujets qu’il aborde avec un sens de l’observation aiguisé. Ses créations,  
souvent présentées sous forme de caricatures ou de détournements d’objets du quotidien,  
suscitent autant le rire que la réflexion. Son œuvre, à la fois drôle et provocante, est une 
véritable ode à la liberté de création.

@doretdesang
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10x_1_23, 2023
Laser, résine, acrylique, spray et vernis mat sur panneau chêne massif - 88 x 46 cm

ËRELL

Le travail d’Ërell prend sa source dans le graffiti et plus précisément dans le tag : son   
module, qui prolifère et se répand dans la rue, en est une schématisation. Sa forme est 
pensée pour se démultiplier en générant une infinité de motifs moléculaires et de com-
positions géométriques qui interagissent avec l’architecture ou le mobilier urbain. Ërell  
débute le graffiti dans les années 2000. Après un baccalauréat en arts appliqués, il se forme 
au métier de design industriel puis à l’ébénisterie avant de compléter ses études par une 
école d’art et de design. La rigueur, acquise avec le dessin industriel, est ainsi complétée 
par la sensibilité de la production artisanale. Cela permet à Ërell de travailler sur de nom-
breux supports, de réfléchir au fond avant d’aborder la forme et ses contraintes techniques. 
La transversalité entre art et design, présente tout au long de son parcours, a nourri sa 
volonté de passer progressivement du graffiti à une pratique plus protéiforme et pluridisci-
plinaire. Du graffiti, il conserve la signature répétitive, l’automatisme du geste, l’énergie qui 
transforme la typographie en emblème visuel, en logo.

L’usage de son module devient sa signature, son écriture, prétexte à  l’expérimentation. 
Il s’agit notamment d’une recherche d’équilibre entre les pleins, les vides, les formes et 
contre-formes que l’on retrouve également dans la typographie. La force de son travail  
réside tout autant dans la simplicité de son motif que dans les compositions infinies qu’il 
permet.

@erell

Derrière la vitre, 2011
Estampe numérique - 60 x 80 cm

ERNEST PIGNON-ERNEST

Précurseur de l’art urbain en France, Ernest Pignon-Ernest crée des images éphémères sur les 
murs des grandes villes depuis 1966, qui se font l’écho des événements qui s’y sont déroulés.

Sa technique consiste à apposer des images peintes, dessinées et sérigraphiées sur du 
papier fragile, avant de coller sur les murs des villes ou dans les cabines téléphoniques. 
Ces images s’intègrent à l’architecture urbaine en projetant les traces et l’histoire ; l’artiste 
s’inspire notamment des ombres sordides qu’ont laissé par les corps volatilisés sur les murs 
de Nagasaki et d’Hiroshima.

Engagé politiquement et socialement, Ernest Pignon-Ernest développe un art qui cherche 
à bouleverser les mentalités, à ouvrir les esprits sur la réalité du monde. Dans les années 
70, avec ses premières œuvres, il dénonce la guerre d’Algérie, l’apartheid en Afrique du Sud, 
la situation des immigrants en Europe. Sensible aux injustices, il traite des thèmes comme 
l’avortement (Tours, Nice, Paris, 1975), les expulsés (Paris, 1979), le sida (Soweto, 2002).

@ernestpignon
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Portrait d’éphémère, 2016
Bombe aérosol sur torchon en fil à liteau rouge - 90 x 65 cm

GÉRARD ZLOTYKAMIEN

Issu d’une famille juive d’origine d’Europe de l’Est, Gérard Zlotykamien est né à Paris en 1940. 
Placé dans une famille d’accueil peu recommandable, il est l’un des seuls survivants de sa 
famille, avec ses parents qu’il retrouve à la Libération. Cette violence, l’injustice et la perver-
sité du monde le marquent à jamais. Toute sa vie, il sera hanté par ces victimes innocentes. 
Que ce soit Hiroshima, les génocides, le Vietnam, l’Apartheid, des attentats ou la guerre en 
Ukraine, à chaque fois l’artiste est intimement atteint dans sa chair.

En 1963, il décide que l’espace public sera désormais son espace d’expression, un terrain 
de jeu totalement vierge à l’époque et qui lui semble dépourvu de toute censure. Sans le 
savoir, il pose les bases de ce qui deviendra le Street Art. Dans les rues il trace avec frénésie 
ses figures évanescentes qu’il nomme « Éphémères ». Selon chacun, elles peuvent être des 
ombres, des souvenirs, des hommages, des fantômes, ou tout à la fois. Opérant à visage 
découvert, Gérard Zlotykamien ne s’est jamais caché, sans toutefois beaucoup se montrer.

Depuis plus de 60 ans, l’œuvre de Gérard Zlotykamien n’a cessé d’évoluer. Sur les murs 
lézardés de lieux abandonnés ou voués à la destruction, sur des matelas, des cartons ou 
toute sorte d’encombrants, ses Éphémères nous rappellent le caractère fragile et fugace 
de l’existence, rapportant toutes les formes possibles d’effacement et de disparition. 

En janvier 2024, le Centre Pompidou a franchi une étape historique en  intégrant le monde
de l’art urbain à sa vaste collection. Ce sont 8 œuvres de Gérard Zlotykamien qui ont été 
choisies, pour inaugurer cette nouvelle orientation artistique.

@zlotykamien

IK18 L.A., 2018
Invasion kit, mosaïque en céramique - 21 x 29 cm

INVADER

Invader (français, né en 1969), est un artiste urbain originaire de Paris. À partir des années 
1970, il appose, dans les villes à travers le monde, des images en mosaïque des personnages 
du jeu vidéo Space Invaders. À chaque fois, Invader enregistre son œuvre en tant qu’invasion 
et crée des livres de référence accompagnés de cartes pour indiquer où trouver chaque 
pièce. Invader commence ses installations en plein air à Paris en 1998 et continue d’envahir 
31 autres villes en France, suivies de 22 villes à travers l’Europe. Le travail d’Invader peut être 
aussi vu aux États-Unis, au Canada, en Asie et en Australie. Une mosaïque s’est même envo-
lée dans l’espace, embarquant dans l’ISS en 2015.

Les mosaïques sont faites à base de tuiles résistantes aux intempéries, représentant les pixels 
utilisés pour les graphiques des premiers jeux vidéos et sur ordinateur. Le processus d’instal-
lation prend généralement au moins une semaine, incluant le repérage, l’enregistrement et 
la localisation sur carte.

En 2014 Invader lance une application pour permettre à ses fans de flasher ses mosaïques : 
chaque flash rapporte des points, créant ainsi un classement et une véritable chasse à ses 
collages.

@invaderwashere
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Deep Purple - Avenida Libertade, Lisbonne, 1998
Affiches lacérées marouflées sur toile - 174 x 125 cm

JACQUES VILLEGLÉ

Jacques Villeglé, figure pionnière de l’art urbain, est reconnu pour avoir révolutionné la  
notion d’œuvre d’art en s’appropriant les affiches lacérées des rues. En transformant ces 
déchets urbains en œuvres d’art, il a donné naissance à un mouvement artistique majeur :
l’affichisme. Dès 1960, il constitue le groupe des Nouveaux Réalistes, aux côtés d’artistes 
comme Yves Klein et Jean Tinguely, qui partagent sa fascination pour les matériaux et les 
objets du quotidien.

Villeglé ne crée pas, il révèle : en décollant des pans d’affiches arrachées par les passants, 
il révèle une beauté inattendue dans ces fragments et crée une œuvre spontanée et in-
consciente.

Au-delà de l’esthétique, Villeglé utilise ses œuvres pour témoigner de son époque, de ses 
enjeux politiques et sociaux. Il crée notamment L’alphabet socio-politique en 1969, en hom-
mage à Serge Tchakhotine. En partant du graffiti mentionnant Nixon trouvé dans le métro, 
il mue les lettres en symboles, leur donnant une nouvelle signification.

Jacques Villeglé a réussi à allier l’esthétique et l’engagement social, créant des œuvres qui 
interrogent sur notre rapport à la ville, à l’histoire et à la société. En 2008, le Centre Pompidou 
présente sa première grande rétrospective en France.

@fonds_de_dotation_villegle

Mamika - d’après une photo de Sacha Goldberger, 2011
Pochoir et bombe aérosol sur papier - 98,6 x 72 cm

JEF AÉROSOL

Jef Aérosol est un artiste pochoiriste français issu de la première vague d’art urbain des  
années 80 : il peint son premier pochoir à Tours en 1982.

À ses débuts, Jef Aérosol crée souvent des portraits de personnalités comme Elvis Presley, 
Gandhi, Lennon, Hendrix, Basquiat, Amalia Rodrigues, Dylan… mais une grande partie de son 
travail est consacrée aux anonymes de la rue : musiciens, passants, mendiants, enfants dont 
il peint les silhouettes grandeur nature, en noir et blanc, toujours soulignées de sa fameuse et 
mystérieuse flèche rouge, seconde signature et marque de fabrique de l’artiste.

On retiendra notamment son pochoir « Sitting Kid », symbolisant un jeune enfant seul et replié 
sur lui-même. Un motif qui a fait le tour du monde, atteignant désormais la muraille de Chine.

Sur un mur de Paris, faisant face à la fontaine Stravinsky de Niki de Saint Phalle et Jean  
Tinguely, un visage nous regarde, les yeux saillants en nous signalant clairement qu’il est 
temps de se taire. « Chuuut » est l’œuvre la plus grande jusqu’alors de Jef Aérosol, mesurant 
350 m2 (22 x 14 m).

@jefaerosol
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Sans titre, 1995
Acrylique sur palissade - 94 x 46 cm

JÉRÔME MESNAGER

Jérôme Mesnager entre à l’école Boulle en 1974 où il suit une formation d’ébéniste et où il 
enseignera par la suite. En 1979, il suit les cours de bande dessinée d’Yves Got et de Georges 
Pichard, professeurs à l’École supérieure des arts appliqués Duperré.

En 1982, il est l’un des fondateurs de Zig-Zag, un groupe d’une dizaine de très jeunes artistes 
qui décident d’occuper la rue en dessinant des graffitis et d’occuper brièvement, le temps 
d’une performance artistique, des usines désaffectées.

Le 16 janvier 1983, il invente l’Homme en blanc, « un symbole de lumière, de force et de paix ».  
Cette silhouette blanche Jérôme Mesnager l’a reproduite à travers le monde entier, des 
murs de Paris à la muraille de Chine.

Jérôme Mesnager s’associe souvent avec Némo, dont le personnage fétiche est la sil-
houette noire d’un homme en imperméable coiffé d’un chapeau. À ce titre, il a accompa-
gné le mouvement d’art urbain parisien (Blek le rat, Miss.Tic, Jef Aérosol, Némo, etc.) et la 
Figuration Libre au début des années 1980. En 1995, il réalise une grande peinture murale 
rue de Ménilmontant, dans le XXème, « C’est nous les gars de Ménilmontant », encore visible 
aujourd’hui.

@jeromemesnager

The wrinkles of the city, Los Angeles - Robert Upside Down, Downtown, USA, 2011
Photographie couleur, plexiglas, aluminium, bois - 165 x 125 cm

JR

JR crée un « art infiltrant » : lors des actions de collage, les communautés participent au pro-
cessus artistique. L’anonymat de JR et l’absence d’explication accompagnant ses immenses 
portraits lui permettent de laisser un espace libre pour une rencontre entre un sujet/acteur 
et un passant/interprète, ce qui constitue l’essence de son œuvre.

En 2011, il reçoit le Ted Prize qui lui offre la possibilité de formuler un vœu pour changer le 
monde. Il crée Inside Out, un projet d’art participatif international qui permet aux personnes 
du monde entier de recevoir un tirage de leur portrait, puis de le coller pour soutenir une idée, 
un projet, une action et de partager cette expérience.

En 2014, en collaboration avec le New York City Ballet, il utilise le langage de la danse pour 
raconter sa version des émeutes dans le quartier de Clichy-Montfermeil. Il crée Les Bosquets, 
un ballet et court-métrage, dont la musique est composée par Woodkid, Hans Zimmer et 
Pharrell Williams, et qui est présenté au Tribeca Film Festival.

Au même moment, JR travaille dans l’hôpital abandonné d’Ellis Island, un lieu important dans 
l’histoire de l’immigration – et réalise le court-métrage ELLIS, avec Robert De Niro. Il collabore 
également avec Agnès Varda, dont le film « Visages Villages » sort en 2017.

En 2016, JR est invité par le Louvre dont il fait disparaître la pyramide à l’aide d’une surpre-
nante anamorphose. La même année, pendant les Jeux olympiques de Rio, il crée de nou-
velles installations sculpturales gigantesques à l’échelle de la ville,  pour souligner la beauté 
du geste sportif. Depuis, JR a fait disparaître de nombreux bâtiments patrimoniaux à travers 
le monde, à travers des collages en anamorphose.

@jr
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Pieuvre, 2022
Acrylique sur toile - 210 x 140 cm

KRAKEN

Kraken est un artiste au coup de crayon inégalable. Ses traits noirs précis, marque de  
fabrique de l’artiste, accentuent les vides et les pleins de ses sujets au même titre que les 
procédés de gravure des siècles passés.

Actuellement basé à Paris, fasciné par les corps et leurs métamorphoses liées à la vie et 
au temps qui s’écoule et la culture populaire, c’est en 2012 qu’il entreprend de peindre seul 
dans la rue au pinceau. Ses pieuvres géantes se déploient aujourd’hui dans tout Paris, leurs 
interminables tentacules courant sur les façades et toits de la ville.

@___kraken__

Et l’on boira le calice jusqu’à la lie…, 2021
Technique mixte - 120 x 70 cm

MADAME

Citée parmi les « 50 artistes qui ont déjà marqué le XXIe siècle » dans le magazine L’Œil (2020), 
Madame est une collagiste maniant l’image aussi bien que le texte. Ses œuvres, poétiques et 
spirituelles, déclinent sur les murs de la cité une histoire de nos relations humaines dans ce 
qu’elles ont de plus intime mais aussi de plus universel. Entre maximes et mises en garde, les 
petites phrases qui jalonnent ses œuvres ont valeur d’oracles. Toujours bienveillantes, sou-
vent malicieuses, elles enchantent ses assemblages d’images et en constituent l’articulation 
même.

Née à Tours en 1982, Madame vit et travaille à Paris. Issue d’une famille d’artistes peintres,  
diplômée en lettres, comédienne et scénographe de formation, elle s’est très vite redirigée 
vers les arts plastiques, la sculpture, la peinture, puis progressivement le collage. Avec divers 
matériaux d’époque (papier, bois, métal, tissus...), Madame déconstruit l’iconographie an-
cienne pour la faire parler d’aujourd’hui.

Articulant son travail entre texte et image, elle construit en atelier des petits formats, sortes de 
petites saynètes en volume, qu’elle transpose ensuite en grandes affiches pour les apposer 
dans la rue. Ces minis castelets créés dans l’intimité de l’atelier se muent alors en véritables 
scènes de théâtre à ciel ouvert. Un parcours de l’intime au public qui n’est pas sans rappe-
ler l’essence même du théâtre mais aussi de la représentation plus globalement, la sienne 
comme celle de tous... La rue lui offre le spectacle de nos vies où elle nous donne la réplique.

@m___a___d___a___m___e
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La poésie surnage poisson mort au ventre gonflé d’amertume, 1990
Peinture aérosol sur palissade en bois - 94 x 65 cm

MISS TIC

Poète, plasticienne et figure incontournable du street art, Miss Tic développe un univers  
pictural et poétique qu’elle imprime au pochoir sur les murs de Paris dès 1985. La nuit,  
souvent solitaire et longtemps anonyme, l’artiste façonne sa légende dans la ville, au risque 
de se retrouver fréquemment en garde à vue – avant de faire définitivement le choix du 
légal en 1999.

Avec des dessins de femmes caractéristiques et des phrases incisives, ses créations expri-
ment la liberté. C’est un véritable projet littéraire, plastique, sociétal et philosophique qu’elle 
inscrit sur nos murs à l’encre aérosol. Elle y exprime sa rage, ses désirs, son humour, sa soif 
de justice à travers une pratique protéiforme, au sein de laquelle la rue restera jusqu’au 
bout le lieu privilégié d’un mode d’expression, d’exposition et d’éducation populaire.
Tout son art repose sur un subtil mélange de légèreté et de gravité, d’insouciance et de 
provocation. Présente dans les galeries comme dans l’espace public, elle mêle dans son 
œuvre les supports pérennes et les interventions éphémères.

Représentée dans les foires internationales d’art contemporain, certaines de ses œuvres 
ont été acquises par le Victoria and Albert Museum, à Londres et le Fonds d’art contempo-
rain de la ville de Paris.

@missticofficiel

Sans titre, 2014
Pochoir et bombe aérosol sur panneau de bois - 187 x 75 cm

MONKEYBIRD

Duo de pochoiristes français, les MonkeyBird interviennent dans le milieu de l’art urbain  
depuis plus de 10 ans. En développant leur technique artisanale et manuelle du pochoir, ils 
expriment des densités et des volumes à partir du travail de la ligne, autour de représenta-
tions symboliques, avec l’apport d’un univers onirique, bestiaire et architectural.

Les avatars du singe et de l’oiseau, piliers de leur travail, sont la représentation d’un besoin 
de liberté : le singe par le corps et l’oiseau par l’esprit, une intelligence corporelle et un corps 
spirituel qui doivent cohabiter en permanence. 

Au-delà de cette dimension individuelle, il y a une dimension sociale qui passe par l’étho-
logie. Animaux sociaux par excellence, le singe et l’oiseau sont aussi les seuls à utiliser des 
outils. Ils sont également doués d’empathie, capables de simuler et de se projeter dans la 
tête de l’autre...

Leur intention est aussi de déclencher l’émotion et l’analyse, en touchant à la nostalgie, à la 
curiosité, à des cordes sensibles qui, finalement, résonnent jusqu’à l’inconscient individuel, 
voire même l’inconscient collectif.

@monkeybirdcrew
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Tigre bleu, 2024
Pochoir sur palissade - 120 x 85 cm

MOSKO

Mosko, né en 1953, commence à peindre dans la rue en 1989 avec comme volonté  
d’embellir la ville. Autodidacte en arts plastiques, il s’oriente vers le pochoir guidé par  
d’illustres prédécesseurs tels Miss Tic et Nemo. Il s’en démarque néanmoins dans une  
approche rappelant, de manière incongrue en milieu urbain, la place des animaux sur 
Terre.

Après une longue parenthèse en duo, il retrouve en 2015 sa signature originelle et modifie 
sa technique, dorénavant mixte, pochoir et pinceau, élaborée en résidence artistique à 
Dune, Pondichéry. Toujours actif sur les murs, il participe à des projets d’envergure et de 
nombreuses expositions personnelles et collectives.

@moskogerardlauxdit

Mes condoléances, 2019
Matrice, gravure sur bois - 42 x 30 cm

OLIVIA DE BONA

Parisienne de naissance, cela fait plus de quinze ans qu’Olivia de Bona développe un lexique 
poétique fait d’images qui marient son imaginaire personnel à l’imagerie collective.

Si sa maîtrise technique sublime son univers figuratif, c’est dans la récurrence thématique et 
la présentation sérielle (la nature, l’animal, le rêve, le nu, la femme...) qu’elle s’attache plus for-
tement à l’aspect narratif de son travail, touchant ainsi au conte et à l’intime. Chacune de ses 
créations s’appréhende en deux temps : vient tout d’abord l’émotion suscitée par l’onirisme 
de ses compositions puis l’analyse de la complexité des détails issus de sa monomanie du 
trait.

@olivia_de_bona
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Loading..., 2012
Sculpture en plâtre - 60 x 40 x 30 cm

RERO ET STEPHANE PARAIN

Cette œuvre interroge la redéfinition des codes et de notre responsabilité face à un héri-
tage donné, vis-à-vis duquel se pose un choix entre conservation et changement radical. 
La recherche des artistes s’articule ainsi autour des questions de transmission et de codes. 
Les canons des statuaires classique et baroque côtoient l’esthétique contemporaine du 
HTML sur un socle en pierre monumental, minérale et sans âge. La sculpture est aboutie, 
finie et se donne à voir comme telle tout en reposant sur une apparence paradoxale, entre 
in progress et interruption. Elle renvoie à l’esthétique de l’inachevé, aussi connu sous le 
terme de non finito, qui marque notamment les travaux de Michel Ange et de Rodin.

RERO
RERO est un artiste contemporain français reconnu pour son style unique et sa vision subver-
sive de l’art urbain, grâce à ses installations provocantes et ses messages percutants.

Il s’est rapidement fait remarquer pour sa maîtrise des lettres et des mots, utilisant les murs 
urbains comme toile pour ses créations. Son style audacieux se caractérise par l’utilisation 
de lettres barrées d’une ligne noire, créant ainsi une esthétique distinctive et immédiatement 
reconnaissable. Il utilise ainsi la censure d’une manière subversive, en créant un paradoxe 
visuel qui incite le public à remettre en question les messages préétablis et à réfléchir à la 
signification cachée derrière les mots et les symboles. Au fil du temps, RERO a élargi sa pra-
tique artistique pour inclure d’autres supports, tels que la photographie, la vidéo et l’instal-
lation. Son travail explore les thèmes de la société de consommation, de la surinformation 
et de l’aliénation moderne. Il utilise souvent des citations et des phrases pour remettre en 
question les normes sociales et interpeller le spectateur.

@rerostudio

STÉPHANE PARRAIN
Né en 1985, Stéphane Parain vit et travaille à Paris. Prenant la forme de sculptures ou d’instal-
lations, son œuvre est influencée par l’esthétique de la sculpture classique, la scénographie 
du décor de théâtre et l’art urbain. Il questionne dans son travail l’aspect transitoire de la 
matière en s’appuyant sur la temporalité, l’organique et le structurel, pour y faire apparaître 
un monde où se côtoient l’invisible et le fantastique.

@stephaneparain
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Rattus dissection
Encre de chine, charbon, émail, acrylique et aérosol  

sur plaques de bois mobiles - 196 x 62 x 4 cm

ROA

ROA est un artiste de rue belge mondialement connu pour ses imposantes peintures  
murales d’animaux en noir et blanc. Ses œuvres, souvent de grande taille et d’un réalisme 
saisissant, peuplent les murs des villes du monde entier. Des rats aux oiseaux, en passant 
par les poissons et les lapins, ses créatures semblent cohabiter en harmonie avec leur  
environnement urbain. Cependant, certaines représentations, plus sombres, de squelettes 
ou d’animaux morts reflètent une vision plus pessimiste de la société.

Malgré sa renommée, ROA reste un artiste mystérieux, préférant garder l’anonymat. Origi-
naire de Gand, il s’est intéressé très jeune à l’archéologie, une passion qui se retrouve dans 
son travail. Influencé par les cultures skate et hip-hop, il découvre le graffiti dans les années 
80. Ses débuts dans le monde du street art sont classiques : tags et graffitis sur les murs de 
sa ville. Mais rapidement, son style évolue et il devient une figure incontournable du street 
art belge.

Reconnu pour son talent et son imagination, ROA a participé à l’exposition historique "Art 
in the Streets" au MOCA de Los Angeles en 2011, aux côtés de légendes comme Banksy et 
Invader. Ses œuvres sont désormais commandées par de nombreux clients et on peut 
admirer ses peintures murales dans des villes aussi diverses que Londres, New York, Berlin, 
ou encore Paris.

@roa_archive

ROSWITHA GUILLEMIN
Roswitha Guillemin est photographe, passionnée par l’art dans la rue. Elle vadrouille l’ap-
pareil photo en bandoulière dans les quartiers populaires de Paris, elle explore les lieux dé-
saffectés, les usines abandonnées. Elle entre dans les chantiers interdits au public et traîne 
dans les terrains vagues, le métro, les quais de gare, les voies ferrées.

En 1985 elle découvre les pochoirs de Miss.Tic dans le Marais et là c’est le coup de foudre. 
La poésie des textes et les silhouettes féminines la séduisent d’emblée. Elle photographie 
ensuite les pochoirs du Bateleur, de Blek le Rat, de Marie Rouffet, de Nemo, de Mosko & asso-
ciés et les peintures de Jérôme Mesnager... Ensuite le graffiti. Depuis, elle photographie sans 
cesse ces traces éphémères, ces expressions artistiques en mode vandale ou autorisées : 
fresques, pochoirs, graffiti, tags, mosaïques, collages urbains, affiches déchirées, slogans 
détournés, messages anonymes… Elle aime cette liberté affichée sur les murs de la ville. Elle 
se balade et voyage toujours avec un carnet, sa trousse et sa boîte d’aquarelle. Elle remplit 
ses carnets de notes, de croquis, d’articles de presse, de stickers, de photos, pour garder 
des traces. Ses carnets urbains, indispensables compagnons de vie, sont les témoins de 
ses rencontres artistiques, de ses coups de cœurs, de ses coups de gueule, de ses voyages 
et de ses rêves.

@roswitha2paris
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Le gratte papier I, 2019
Impression UV sur papier 130g, contrecollé 

sur panneau de bois, rehaussée à la main - 133 x 108 cm

SETH

Seth est un artiste français, mais il a fait de la planète son terrain d’expression. Ses person-
nages enfantins et ses vortex de couleurs jaillissent sur les murs de Shanghai, Dakar ou Rio 
de Janeiro au gré de ses voyages. Garçons et filles qui jouent, lisent, se cachent, s’aban-
donnent, s’insèrent dans leur environnement mais semblent hors du temps, particuliers 
mais universels, et qui sous les jets de sa bombe de peinture et ses pinceaux, nous parlent 
des transformations du monde…

Petit, il s’évade en collectionnant, avec son grand-père, les timbres-poste de contrées 
lointaines, apprenant par cœur géographies, régimes politiques et religions. Adolescent, 
il noircit ses cahiers de dessins et voit débarquer l’art du graffiti. Au milieu des années 
90, jeune adulte, les feuilles sont devenues trop petites, il descend dans les rues du 20ème  
arrondissement pour s’exprimer librement, et y découvre un moyen de s’ancrer dans le réel, 
de faire partie du monde. Il peint pour le plaisir, travaille dans les industries créatives, finit 
par tout quitter pour partir avec son sac à dos, et réussit à allier ses passions en incarnant, 
pendant cinq ans, le Globe Painter de la série Les nouveaux explorateurs sur Canal +, avant 
de reprendre seul son chemin.

De ses études en graphisme aux Arts déco, Seth retient la force d’une idée, l’impact d’une 
image, et la responsabilité qui en découle. Sa conviction : l’espace public n’est pas un en-
droit pour donner des leçons. Ne pas dire aux gens ce qu’ils doivent penser. Plutôt que 
dénoncer, inviter au questionnement, à rêver, à aller voir de l’autre côté. Préférer la poésie 
à l’ironie. Seth dessine des enfants dont l’innocence contraste souvent avec la dureté de 
leur environnement, et dont on ne voit jamais le visage, afin que nous puissions y projeter 
notre propre part d’intime. Ses vortex sont autant de portes ouvertes vers des mondes 
imaginaires.

@seth_globepainter
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Dove (black), 2012
Technique mixte sur toile - 153 x 112 cm

Vote, 2013
Sérigraphie en couleur - 100 x 70 cm

SHEPARD FAIREY
"OBEY"

Né en 1970 en Caroline du Sud, Shepard Fairey, également connu sous le pseudonyme 
"Obey", est une figure emblématique du street art contemporain. Son style graphique dis-
tinctif, caractérisé par des couleurs vives, des formes simples et des messages forts, a fait 
de lui l’un des artistes les plus influents de sa génération.

Son aventure artistique commence dans les années 1980, alors qu’il est encore adolescent. 
Passionné de skateboard, il crée ses propres designs pour personnaliser ses planches et 
ses vêtements, et lance alors la célèbre campagne "Andre the Giant Has a  Posse" (André le 
Géant a une bande), qui deviendra le point de départ de son mouvement « Obey ». En 1988, 
il intègre la Rhode Island School of Design (RISD) où il affine son talent et développe un style 
qui mêle influences pop culture, politique et propagande. Après l’obtention de son diplôme 
en 1992, il se consacre pleinement à son art, multipliant les expositions et les collaborations.

C’est en 2008 que Shepard Fairey acquiert une renommée mondiale grâce à son affiche 
"Hope", représentant un Barack Obama aux couleurs vives et au regard déterminé. Cette 
image devient un symbole de la victoire du candidat démocrate et propulse Fairey au rang 
de star de l’art contemporain.

Au-delà de son esthétique reconnaissable, Shepard Fairey est un artiste profondément  
engagé. Ses œuvres abordent des thèmes variés tels que la politique, la société, la consom-
mation et l’environnement. Il n’hésite pas à provoquer et à susciter le débat, tout en restant 
fidèle à ses convictions.

@obeygiant
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Best price, 2016
Technique mixte sur toile - 120 x 120 cm

SPEEDY GRAPHITO

Speedy Graphito est l’un des pionniers de l’art urbain français : il a marqué de son em-
preinte toute une génération en imposant un style novateur et percutant au début des 
années 80.

Pétri de culture populaire, mais de formation académique, il ne cesse d’interroger notre 
rapport à l’art et à l’artiste, à travers toutes formes d’expression artistique. Speedy Graphito 
explore l’art comme une expérience de vie, n’hésitant pas a remettre en question sa propre 
identité artistique. Ses styles sont nombreux et dévoilent des univers où l’artiste, guidé par 
son instinct, aime se perdre à la recherche d’une évolution possible.

Élaborées par thèmes, ses expositions se succèdent offrant des propositions toujours nou-
velles et surprenantes. Sa marque de fabrique est celle d’un artiste libre, d’un art joyeux et 
profond, aux couleurs souvent vives, dans lequel il bouscule de façon ludique et ironique 
nos systèmes de perception. Dans cette démarche, il n’hésite pas à s’approprier pour la 
détourner toute l’imagerie de la culture artistique et populaire réalisant ainsi un décryp-
tage quasi-systématique de notre inconscient collectif. Il décline alors en autant d’interro-
gations les normes et les diktats de notre identité culturelle occidentale, superposant à la 
réalité de notre société une dimension poétique et personnelle.

@speedygraphito

Mer, 2024
Screenprint from original blockprint, hand painted with acrylic, on paper handmade by the artist - 50 x 30 cm

SWOON

Caledonia Curry, alias Swoon, est reconnue dans le monde entier pour sa vision pionnière
et engagée du street art.

Après avoir étudié les Beaux-Arts au Pratt Institute de New York, elle commence à coller ses 
personnages de papier sous forme de collages transparents, sur les murs de la ville. Elle 
refuse au départ le monde des galeries et préfère le côté éphémère de la rue. Elle se met 
alors à représenter des gens au fil de ses rencontres. Depuis, elle se consacre à explorer les 
relations entre les personnes et leur environnement. Sa pratique dans l’espace public s’est 
ensuite étendue à l’utilisation de son art au profit de la reconstruction de communautés 
fragilisées afin de mettre un visage humain sur d’importants problèmes sociaux et environ-
nementaux actuels. En 2010, elle participe à la fondation de Konbit Shelter, une réponse artis-
tique au tremblement de terre qui avait dévasté Haïti cette même année.

À travers des portraits intimistes, des installations immersives et des projets communautaires 
pluriannuels, elle explore depuis plus de 20 ans les relations des individus avec l’environne-
ment urbain, utilisant sa pratique artistique comme catalyseur de changement social et de 
guérison. En parallèle de son travail spécifique aux lieux où se trouvent ces communautés, 
elle a une pratique d’atelier réunissant le dessin, la gravure, la sculpture architecturale et des 
installations. Les œuvres de Swoon sont collectionnées et exposées internationalement dans 
des galeries et des musées, notamment au Museum of Modern Art (MoMA) de New York, au 
Brooklyn Museum, à l’Institute of Contemporary Art de Boston et au São Paulo Museum of Art.

@swoonhq
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Dans l’immensité salée des larmes humaines je trouve un abîme terrifiant, 2023
Acrylique sur toile - 16 x 110 cm

TANIA MOURAUD

Tania Mouraud, artiste pionnière de l’art urbain, utilise notamment l’écriture comme ma-
tériau plastique dès les années 60. Autodidacte, elle s’est inscrite dans une pratique ques-
tionnant les rapports de l’art et des liens sociaux en utilisant différents médiums : peinture, 
installation, photo, son, vidéo, performance…

Parmi ses projets, elle propose de rajouter dans nos appartements standards une chambre 
de méditation (1968), avec les Initiation Rooms. En 1977, elle investit l’espace public avec 
CityPerformance n°1, campagne d’affichage sur une cinquantaine de panneaux publici-
taires parisiens. Ce projet inaugure diverses séries fondées sur le brouillage des signes 
et des écritures. Humanistes, écologistes, féministes, décoloniaux, les combats de Tania  
Mouraud transparaissent dans les BLACK POWER (1988-1992), les Black Continent (1991-
2015), mais aussi plus récemment dans les séries photographiques des Balafres (2014) ou 
encore des Desolation Row (2018).

Sa réflexion sur notre positionnement dans le monde a engendré une œuvre forte et enga-
gée, qui nous interpelle. Exposée à l’international, ainsi que par de nombreuses collections 
publiques en France, le centre Pompidou-Metz lui offre une rétrospective en 2015.

@tania.mouraud

Not in my name, 2016
Acrylique et aérosol sur toile - 80 x 80 cm

VLP

Créé en 1983 en pleine phase d’ébullition du graffiti français, les VLP (Vive la Peinture !) sont un 
duo d’artistes parisiens, Michel Espagnon et Jean Gabaret. Issu de l’esprit punk des années 
1980, ce duo emprunte à la rue ses matériaux et développe un propos humaniste et environ-
nemental, où leur créature Zuman nous renvoie à nos contradictions.

Réalisées à la laque industrielle lors de soirées punk-rock dans les catacombes parisiennes, 
leurs premières fresques dynamitent les codes de la peinture traditionnelle étudiée aux 
Beaux-Arts et à la Faculté d’arts plastiques de Paris. Pratique rebelle venue de New York, le 
graffiti commence alors à se répandre dans l’espace urbain. En réaction au développement 
effréné du marché de l’art et à l’individualisme mercantile, les VLP se lancent à corps perdu 
dans cet art éphémère, gratuit et accessible, ravivant ensemble murs de banlieue et palis-
sades de chantier et prenant comme support affiches, fanzines, toits en zinc, etc. Très vite, les 
VLP se distinguent en réalisant des performances de peinture en direct lors de concerts dans 
des clubs mythiques tels que le Palace, La Loco ou le Baron.

En 2016, les VLP réalisent une fresque de 18 mètres de haut, à deux pas du Centre Pompidou, 
encore visible aujourd’hui.

@vlpvivelapeinture
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Eclipse, 2013
Technique mixte sur toile - 150 x 100 cm

ZEVS

Zevs est un artiste urbain français, notamment connu pour ses dessins poétiques d’ombres 
à Paris.

Il a tout d’abord débuté comme graffeur à Paris dans les années 90 ; il doit son nom à un 
train qui a failli l’écraser alors qu’il réalisait un tag dans un tunnel du métro. A partir de 1998, 
il abandonne le graffiti traditionnel au profit d’un tracé à la peinture des ombres du mobi-
lier urbain de Paris. Il commence ensuite un détournement visuel d’affiches publicitaires en 
bombant de rouge le visage des modèles des publicités. À partir de 2005, l’artiste détourne 
des logos en les faisant dégouliner, en les liquéfiant : une dénonciation de notre addiction 
aux marques et la manipulation capitaliste.

@z__e__v__s
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Née en 1720 de l'amitié entre l'apothicaire Charles Laclef et le peintre Jean-Siméon 
Chardin, Lefranc Bourgeois a toujours eu le vif désir d'évoluer main dans la main avec 
les peintres. A l'écoute de leurs idées et de leurs besoins, la marque innove et met au 
service des artistes son expertise.

L'histoire Lefranc Bourgeois s'est construite au travers des collaborations et rencontres 
avec les artistes. En naitront les premiers mediums et vernis pour l'huile, les premières 
couleurs résistantes à la lumière, ou encore la peinture moderne Flashe...

Attachée à l'innovation et à la transmission, c'est tout naturellement que Lefranc 
Bourgeois, dans les pas de grands artistes comme Dufy, Picasso, Matisse, Dubuffet ou 
encore Vasarely, Niki de Saint Phalle et biens d’autres, perpétue les échanges et les 
projets avec les talents d'aujourd'hui et de demain.

Lefranc Bourgeois, partenaire de l’art urbain

Depuis plus de trois siècles, Lefranc Bourgeois accompagne les artistes dans leur quête 
d’expression et de création. Fidèle à son engagement envers toutes les formes d’art, la 
marque est fière de soutenir cette exposition dédiée à l’art urbain, un mouvement libre, 
audacieux et profondément ancré dans notre époque. Osez peindre !

©Lefranc Bourgeois
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Pedestrians
©Banksy

L’escargot
©Bault

Crayon - Hommage à toutes 
les victimes tombées pour nos 
libertés ©Brusk

Mr Propre
©Dran

Derrière la vitre
©Ernest Pignon-Ernest

Rattus dissection
©Roa

Le gratte papier I
©Seth

Dove (Black)
©Shepard Fairey

Best price
©Speedy Graphito

Not in my name
©VLP

Eclipse
©Zevs


