
Aldébaran Création Contemporaine présente

Gaétan Vaguelsy

“Ave Maria”
exposition restitution de résidence

Depuis quelques années Aldébaran propose des périodes de résidences au sein du lieu d’exposition afin de créer des relations privilégiées entre
artiste et lieu d’art mais aussi pour palier au manque d’ateliers disponible dans la région de Montpellier.
Durant plusieurs semaines les artistes sélectionnés peuvent ainsi développer leurs pistes de travail et finaliser leurs recherches par la production de
nouvelles oeuvres.
La liste des artistes régionaux ayant bénéficié de cette aventure artistique compte entre autres: Armelle Caron , Abdelkader Benchamma, Pablo
Garcia, Reno leplat-Torti, Nicolas Daubanes, Eve Maillot, Ganaëlle Maury, Edel Truda, Marie Havel ….).
Pour la cession estivale 2019 c’est Gaétan Vaguelsy, jeune artiste fraichement diplômé de l’école des Beaux -Arts de Montpellier qui a également par-
ticipé à la grande exposition “cent artistes dans la ville”.
L’exposition intitulée « Ave Maria» sera l’occasion pour l’artiste de dévoiler de très grands formats réalisés pendant la période de résidence.

exposition du 13 au 27 septembre 2019
vernissage le 13 septembre de 18h30 à 21h30

ouvert du mercredi au vendredi de  11h à 17h / samedi de 15h à 19h
résidence et exposition réalisées grâce au soutien de la Ville de Castries, de la Drac Occitanie, de la Région

Occitanie – Pyrénées Méditerranée et la Métropole de Montpellier.





Gaétan Vaguelsy
 gaetanvaguelsy@gmail.com

https://www.instagram.com/gaetanvaguelsy/



Je suis né le 24/06/1992 à Saint-Mandé dans le Val-de-Marne 
(94). En quête d’indépendance, j’ai quitté les bancs scolaires 
après quelques mois de lycée pour trainer dehors. Dans la 
rue je me suis fait des complices, des frères. Ensemble jour 
et nuit, nous étions là, les uns pour les autres. Le graffiti, 
ça m’intriguait. Toutes ces signatures inscrites, des voies de 
RER jusqu’aux toits des immeubles m’ont donné envie de m’y 
mettre. Je me suis réfugié dans cette culture et j’ai intégré le 
crew HEV avec qui j’ai arpenté Paris, sa banlieue et quelques 
capitales européennes. Je garde des souvenirs indélébiles 
de ces belles années, elles m’ont endurci et permis de me 
construire en tant qu’individu.

Pourtant pour le monde des adultes on était des bons à rien, 
des gamins sans avenir, bon qu’à trainer dehors ou à dégrader 
la propriété des honnêtes travailleurs. « Porter le maillot frappé 
du sceau de ceux qui dérangent est un honneur »*. Je veux 
représenter ma génération, lui rendre hommage et l’intégrer à 
l’histoire de l’art. Je veux aussi démonter les images convenues 
en montrant un aspect positif de cette jeunesse si souvent 
marginalisée. Enfin je veux rappeler qu’avant de nous mettre 
dans des cases on reste des jeunes ; vifs, ensembles, solidaires, 
ambitieux, avec de l’humour, de la dérision, des rêves, et des 
faiblesses.

*Morceau «That’s My People» du groupe NTM tiré de l’album 
«Suprême NTM» sortie en 1998. Le gateau, photographie numérique, 2019
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 Les héros de mes peintures font partie de mes amis. Avant de 
les peindre je les photographie.
Faute de studio, j’ai commencé par faire des shootings sous 
terre, dans les couloirs de services abandonnés d’un hôpital 
parisien. Puis j’y suis retourné faire la plupart de mes images 
car j’ai pris goût à cette source de lumière artificielle qui 
émane du plafond.
Je ne peins pas mes amis comme tels, je cherche à représenter 
l’Homme. Seuls les vêtements qu’ils choisissent eux-mêmes 
parmi leurs tenues quotidiennes communiquent une idée de 
leur identité. C’est dans cette idée que je retire le fond de la 
photo pour le remplacer par un monochrome de couleur.
Je ne veux pas que le contexte de ces jeunes parle pour eux, ce 
qui m’intéresse c’est de créer un véritable face à face d’Homme 
à Homme avec le spectateur.

J’utilise des nuances vives dans le but de taper dans l’œil, 
comme un panneau publicitaire qui veut se faire remarquer 
et séduire. Le choix de la couleur est purement esthétique. Je 
cherche à créer  la meilleure composition à partir de la palette 
de couleurs proposées par la tenue du modèle.
Le jour des shootings je choisis avec eux un objet qui sera 
leur attribut. Je les appelle « objets de plaisirs ». Ce sont des 
consommables, ils viennent de l’épicerie du coin, du fleuriste, 
d’un vendeur à la sauvette. Ils apportent de la douceur et de 
la fragilité. Je les associe aux modèles pour créer des images 
positives inspirées des momentanés bons moments du 
quotidien. 
Enfin, je les peins dans l’atelier, et comme les monarques qui 
se faisaient tirer le portrait je les représente plus grands que 
nature, fiers, le regard porté sur l’auditoire.



Les Princes De La Ville, Homme à La Rose, 
huile et aérosol sur toile, 140x190cm, 2018.

Les Princes De La Ville, Homme Extra Acide, 
huile et aérosol sur toile, 140x190cm, 2018.



Les Princes De La Ville, Homme au Caprisun, 
huile et aérosol sur toile, 140x190cm, 2018.

Les Princes De La Ville, Homme à la Vodka-Redbull, 
huile et aérosol sur toile, 140x190cm, 2018.



Les Princes De La Ville, Homme Au Mister-Freeze, 
huile et aérosol sur toile, 140x190cm, 2018.

Les Princes De La Ville, Femme Aux Bulles De Savon,
huile et aérosol sur toile, 140x190cm, 2018.





Gaétan Vaguelsy – Les princes de la ville

Les peintures de Gaétan Vaguelsy, actuellement en 5ème année de l’École des Beaux-arts de Montpellier, ont se quelque chose 
qui agrippe le regard. Des portraits d’apparences classiques (Les princes de la ville, 2017-2018), dans lesquels Gaétan Vaguelsy 
joue avec les codes de représentations et les renverses. Il nous donne à voir un travail où se rencontrent art urbain et peinture de 
chevalet. Où la peinture à l’huile se mêle à la bombe aérosol, où le geste précis, côtoie le geste vif et vandale du graffeur qu’il a été 
adolescent. Serait-ce un choc des cultures savamment orchestré ? Un choc des cultures dans laquelle la question du modèle est, 
elle abordée de manière plutôt classique. Souvent central ou de profil, représentée légèrement en contre-plongée, sous une lumière 
artificielle venant du haut. Une lumière presque sacralisante. Les sujets se montrent dans des postures familières à la fois complices 
et narquoises, ils fixent notre regard. 

Ses modèles sont ses amis, sa bande, son crew. À l’inverse de la peinture classique, pas de costumes d’apparats, de tissus somptueux, 
ni de signes de pouvoir. Juste des gens, comme vous et moi, en doudoune, jeans ou survêt’, le visage à demi masqué, tenant 
entre leurs mains un objet choisi par l’artiste. Des objets qui créent une dualité harmonieuse entre leur symbolique et les mains 
dans lesquelles ils sont introduits. Du Mister Freeze a la vodka-redbull dans une bouteille de Cristalline. Du paquet de bonbons 
multicolores à la fleur de lys ou en passant par le fameux Capri-sun, cette boisson multivitaminée dans poche de plastique argentée 
et bleu, tant prisée l’été. Tout autant d’objets de consommation populaire, vanités de notre monde contemporain, qui nous renvoient 
ici, à un entre-deux de la vie, dans lequel l’amitié et la fraternité jouent un rôle puissant. Celui du passage du temps de la vie. Du 
passage du monde insouciant de l’enfance à celui, plus intransigeant de l’âge adulte.

Dans les tableaux de Gaétan Vaguelsy, seul l’Homme est représenté. Le contexte qui l’entoure est effacé, remplacé par une couleur 
vive, en aplat, sorte de monochrome 2.0. Faut-il y voir un écho à l’individualité à laquelle nous devons faire face une fois adulte 
ou bien un terrain de jeu propice à l’alliance des forces collectives ? Un monochrome, donc, qui n’est pas sans rappeler l’histoire 
de la peinture moderne et qui interroge à la fois l’image, le sens de ce que l’on regarde, mais surtout l’influence du contexte de 
présentation dans la perception d’un sujet. Un contexte dont il préfère se défaire pour mettre en scène un véritable tête-à-tête entre 
le sujet du tableau et nous, spectateur.

Peintre de son entourage et de sa condition de jeune artiste (comme en témoignent ses autoportraits). Gaétan Vaguelsy nous donne 
à voir l’importance des relations humaines, amicales et solides, mais aussi leurs évanescences et leurs fugacités. Comme une sorte 
de manifeste, soulignant l’envie d’aller de l’avant, ses peintures semblent s’adresser directement à nous en nous disant : « on est 
jeunes et ambitieux, parfois vicieux, faut qu’tu te dises que, tu peux être le prince de la ville si tu veux. »*

Elodie Bernard
 
*Extrait du refrain, Les princes de la ville, du groupe de rap 113, tirée de l’album éponyme, 1999





  Homme Au Dégradé,
 huile sur toile de jute , 80x80cm, 2018.

Homme A La Cicatrice,
 huile sur toile de jute , 80x80cm, 2018.

Homme Aux Taches,
 huile sur toile de jute , 80x80cm, 2018.



*** Capture d’écran, vidéo en ligne sur Instagram:
https://www.instagram.com/p/BrSGJ2Lg1j5/

Au sein de ma peinture, les techniques cohabitent et 
s’entrechoquent. Je travaille le fond comme un graffeur 
de trains en explosant des bombes de peinture à l’aide de 
clous fixés sur une planche ou des chaussures. Les seconds 
plans sont réalisés sous forme d’aplats avec des peintures de 
bâtiments, ils sont plus graphiques et peuvent être associés 
aux décors ou au tuning. L’ombre portée de la figure rappelle 
la photographie de studio et aussi le graffiti étant travaillée de 
manière diffuse grâce à la peinture en aérosol. Le corps quand 
à lui est travaillé de façon très classique à la peinture à l’huile 
diluée à l’essence de térébenthine.

Je cherche à ce que la confrontation entre ma génération, ma 
culture et l’histoire de l’art soit aussi formelle.
Je me sers de l’effet de ces rencontres pour proposer une 
esthétique propre à mon époque, et j’utilise les différentes 
matérialités proposées par toute cette panoplie d’outils et 
de techniques pour créer de l’espace dans le tableau et ainsi 
mettre en avant mon sujet.
Contrairement à la série Les Princes de la Ville, les fonds  ainsi 
que les titres des tableaux communiquent des informations 
sur l’identité du modèle.

***



Le Rappeur Digital (Wit),
aérosol, acrylique et huile sur toile, 200x250cm, 2019.

L’Icône (Alkpote), feuilles d’or et huile sur bois, 50x80cm, 2019.



*** Capture d’écran, vidéo en ligne sur Instagram:    
https://www.instagram.com/p/BuGYVODizD6/ 

***



Projet en cours, Le Commando Transparent (PTU),
aérosol, acrylique et huile sur toile, 200x250cm, 2019. Projet en cours



Peintre Escargot, 
huile sur toile de jouy, 130x190cm, 2018.

L’histoire de la peinture est d’une richesse incroyable. Je puise 
aujourd’hui dans ses codes pour créer du lien entre notre 
époque et le passé.
J’ai peint cet autoportrait après avoir découvert un livre de 
Daniel Arass. Dans «Histoire de peinture» il analyse l’œuvre 
ci-dessus et s’attarde sur la présence énigmatique d’un escargot 
en bas à droite. Selon Arass, le peintre l’a représenté à l’échelle 
1 sur le bord de la toile et non dedans. Ce qui ferait de cet 
escargot le médiateur entre la réalité du monde extérieur au 
tableau et la scène représentée. Selon Arass le peintre se sert 
donc de cet escargot pour questionner la réalité de la scène 
biblique peinte. Je trouve cette analyse pertinente et cela 
rend à mes yeux ce tableau incroyable étant donné l’année à 
laquelle il a été peint.

Marqué par cette analyse et ce détail si important dans la 
lecture de l’œuvre de Del Cossa, j’ai eu envie de rejouer ce 
code de la figure à l’échelle 1 sur le bord du tableau.
Dans mon autoportrait je suis l’escargot, et plutôt que d’être 
le médiateur d’une scène biblique comme dans le tableau 
de Cossa, je me suis placé sur le bord d’une toile de Jouy 
imprimé de motif du XVIIème siècle. Ce tissu symbolise 
pour moi le passé et une époque précise de la peinture. Cet 
autoportrait cristallise donc ma condition de jeune peintre 
au moment où je le peins. Je me considère quelque part 
comme un filtre proposant une lecture particulière sur 
le monde contemporain, lecture qui s’appuie sur celle de 
l’histoire de l’art. Dorénavant persuadé de l’importance des 
détails donnant du sens, ce tableau est composé de diverses 
vanités et anecdotes.

L’Annonciation, Francesco Del Cossa, 1470. Détail





Le Rituel du Caprisun, 
Aérosol, acrylique, huile et feuilles d’or sur toile, 100x72cm, 2019.

La Liseuse à la fenêtre, Johannes Vermeer,
Huile sur toile, 83x63,5cm, 1657-1659.


