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the 1950s and early 1960s. The materially spare, gesturally restrained 
works in this show, by contrast, manifest a partial return to Lazzari’s 
roots in what Paola Ugolini, in the catalogue to this exhibition, calls 
“the decidedly avant-garde product of a functional modern furnishing, 
albeit still decorative, consistent with the ‘total art’ experiments of the 
Italian Futurists, the German Bauhaus and the French modernism of 
Le Corbusier”—though the artist herself claimed to dislike Futurism 
and to have been totally isolated from developments in abstract 
painting outside Italy during the long decades of Fascist rule. In her 
late work, the essentially structural and architectural idiom of her 
early abstraction has been almost entirely subjectivized, its geometry 
dissolved, reflecting what Lazzari herself would call the realization “that 
the achievement of a certain ‘quid’ requires silence and secrecy.”

What’s perhaps most surprising is how the mysterious silence embodied 
by these late works of Lazzari’s—which has more in common with that 
of Giorgio Morandi’s still lifes than with the clamor of the Futurists or 
even the industrious bustle of the Bauhaus—feels innately musical. 
Lazzari’s compositions float freely but with an internal pulse, a scansion, 
a distinctly rhythmic character that can give them, at times, the appear-
ance of visual scores à la Morton Feldman or Cornelius Cardew. Her 
working method? “Listening carefully to a day’s rhythm is what works 
best,” she said. She recorded these inner rhythms in patterns of mostly 
vertical and horizontal lines, marks replete with differences and diver-
gences of weight, tone, thickness, intensity, and so on. Color might seem 
beside the point in most of the works, but that impression would be 
mistaken; it’s simply that in Lazzari’s hands, the infinite nuances of gray 
and white in both the ground and its inflections (acrylic, tempera, and 
graphite) somehow subsume all hues—and then a sudden shaft of red 
occurs as a glorious shock, like a cymbal clash underlining the struc-
tural solidity of what had seemed a gentle pulsing. But even the most 
emphatic mark seems to emerge from, rather than having been imposed 
on, the painting as a whole. For Lazzari, the danger in her pursuit of the 
elusive essence of experience, of what she disarmingly called—quoting 
Jean Fautrier—the mieux que rien, or “better than nothing,” was that 
somehow “the very canvas itself” would “disappear with the image.” 
It hasn’t happened yet. Lazzari’s canvases endure, unwavering.

—Barry Schwabsky

Aslan Gaisumov
EMALIN

“Truth” and “reconciliation” do not always go together. The impera-
tive to testify—particularly in instances of collective trauma—is pre-
sumed to outweigh any costs, emotional, psychological, or even legal. 
But who really has the right to demand those truths? To whom do they 
belong? For whose benefit are they shared? And to whose detriment? 
In his films and objects, Aslan Gaisumov walks the line between silence 
and articulation. Born in the Chechen capital of Grozny, he creates 
work that not only revisits the devastation of the recent conflicts, but 
also traces them back to their roots in the forced migration of the 
Chechen and Ingush peoples to other parts of the USSR in the 1940s, 
purportedly the largest and most brutal deportation in Soviet history.

In late February 1944, as part of Stalin’s resettlement campaign, 
residents of Chechnya and Ingushetia—two neighboring republics in 
the northern Caucasus—were rounded up from their homes, loaded onto 
trains, and deposited in sparsely populated stretches of Kazakhstan or 
Kyrgyzstan. Of the nearly five hundred thousand people deported, an 
estimated 30 to 50 percent died as a result, prompting the European 
Parliament in 2004 to formally recognize the deportation—which 
Chechens call Aardakh, the exodus—as genocide. Yet even now, few 

people outside the region are aware of the events and their repercussions. 
One primary reason is that for decades, the Soviet government forbade 
even speaking about the deportations, which were framed by propaganda 
as a generous, state-sponsored opportunity for “education” and “cultural 
exchange.” Today, on the anniversary of the Aardakh, Chechen citizens 
may still privately observe a day of mourning, but publicly the republic 
celebrates the Day of the Defenders of the Fatherland, a Russian holiday 
dating back to the aftermath of the Revolution.

The exhibition “All That You See Here, Forget” paired two of 
Gaisumov’s films exploring the silence around the Aardakh. The first, 
People of No Consequence, 2016, is set in the anemic grandeur of a 
municipal hall in Grozny, empty save for rows of chairs. One by one, 
men file in and take their seats, with the wool-hatted elders accorded 
places of honor at the front. After all the men have entered, women 
start shuffling in, ambling over to the chairs at the back. Over the 
course of the eight-and-a-half-minute video, no one says a word. A 
closing title card explains that the artist has gathered these survivors 
of the deportations together for the first time. Why are they silent? 
Perhaps to speak would be to tear open decades-old wounds. And, 
really, what can be said?

In his most recent film, Keicheyuhea, 2017, Gaisumov pushes his 
own grandmother to give voice to her memories. The twenty-six-minute 
video follows her as she visits her former village, which she has not seen 
since the deportations. Her tears of joy and exuberant greetings to 
once-familiar places quickly give way to a crippling grief. At first, she 
coquettishly brushes away her grandson’s off-camera inquiries (“Oh 
Aslanbek, this was something no one wants to hear about”) but by the 
end she cannot bear to speak. “Aslanbek, some things can be left 
unsaid,” she pleads, reasoning, “They’re all in the past.”

Gaisumov leaves intact the various ethical entanglements of the 
action, so that the viewer feels uncomfortably implicated in the central 
act of cruelty underlying the film’s premise. In doing so, however, he 
raises the question of who can lay claim to collective memory. Technically, 
he is part of this community—this trauma is his heritage—but does that 
mean he has the right to extract it? After all, the trouble with speaking 
one’s truth is that the moment something is articulated, it no longer 
belongs to the speaker alone. Whose story is it to tell then?

—Kate Sutton

PARIS

Younès Rahmoun
GALERIE IMANE FARES

“Hijra,” the title of Younès Rahmoun’s most recent exhibition, refers 
to the departure, in the year 622, of the Prophet Muhammad and his 
followers from Mecca to Yathrib, the pre-Islamic name of Medina. 

Aslan Gaisumov, 
Keicheyuhea, 2017, 
HD video, color, 
sound, 26 minutes. 

Davies Lillian, 
“Younès Rahmoun, Galerie 
Imane Farès”, 
ARTFORUM, reviews, Sum-
mer 2018, p. 389-390
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Hijra—the word means “migration” in Arabic—is an act of faith, an act 
that looks toward the future. “I think that traveling is a true gift,” the 
artist said in an interview with curator Jérôme Sans, “whether it is an inner 
journey or a journey toward the other.” Rahmoun draws strongly on the 
traditions of Islam in his work, particularly Sufi philosophy. However, 
it is not only the presence of religious symbolism that animates the 
new and recent drawings, sculpture, and installation that Rahmoun 
presented here, but also the artist’s faith. In an interview with curator 
Abdellah Karroum, the artist explained, “I think my ideas are increas-
ingly informed by religion,” continuing, “I do not distinguish ‘Younès 
the practicing Muslim’ and ‘Younès the artist’—I am both.”

Visible through the gallery’s generous glass facade, Jabal-Hajar-Turâb 
(Mountain-Stone-Earth), 2012–18—an installation comprising a 
number of smaller works—was framed by three gray walls marked, 
in white chalk, with a peaked and valleyed horizon line serving as the 
backdrop for three series of ink drawings, a delicate sculpture in wood 
and clay, and seven color photographs displayed flat on the floor. Plant-
like forms filled one series of drawings, and each of the photographs 
portrayed a low-lying desert plant. In the other drawings, arcing lines 
connected dots of ink, while in the sculptures, wooden filaments linked 
clay spheres. These atom-like elements appeared again in color in 
Darra-Saborra (Atom-Slate), 2015, a set of eight chalk drawings on 
blackboards, displayed together in a narrow corridor. 

These points of color or ink, and the photographic reference to the 
desert scrub, repeat the marks, patterns, and landscapes that the artist 
has used in his series “Ghorfa” (Bedroom), 2006–16. Each of the 
drawings and sculptural works in this series is a reflection on the little 
room that Rahmoun’s mother offered to him as a studio space in 
1998. This space, located under a flight of stairs in his parents’ house 
in Tétouan, Morocco, was the artist’s “refuge, a place whose history 
was entirely connected to [his] own history.” There, the artist recalls, 
he spent seven years thinking, working, and meditating. For Rahmoun, 
transforming his private space into an artistic work was “a way of 
encouraging visitors to enter my own history,” to experience the work 
as a sort of voyage toward the other. 

In the small gallery downstairs, the scale of Rahmoun’s installation 
Markib-Manzil-Mawja (Boat-House-Wave), 2015, echoed the intimate 
dimensions of “Ghorfa.” The work is composed of an audio track, a 
video of ocean waves projected onto a low platform, and sculptural 
elements oriented toward Mecca, among them a low wooden platform 
and a small boat filled with broken glass. At the center, a small wooden 
sculpture of a house rests on a transparent plastic container holding 
shards of glass. Rahmoun often uses the image of a boat to represent 
a spiritual journey—a type of hijra, one might say. Islam is the second-
most-practiced religion of France, and face-to-face with Rahmoun’s 

work, the non-Muslim viewer experiences an intimate and meditative 
voyage toward the other. Formal beauty plays a role in this passage, 
but the tangible evidence of the artist’s belief certainly does too. 

—Lillian Davies

Elsa Sahal
GALERIE PAPILLON

Though the title “Elsa Sahal des origins à nos jours” (Elsa Sahal from 
the Origins to Today) suggests a historical survey, the fifteen large-scale 
ceramic sculptures on view in Sahal’s recent exhibition were all made this 
year. Featuring an installation of primordial-looking sculptures arranged 
on a dark, sand-dusted platform, the show evoked origins of a different 
sort. In addition to providing a telluric mise-en-scène, the curvaceous 
room   -filling stage represented the artist’s 
latest experiment with how to display 
sculpture. Having previously skewered 
headless humanoid forms on metal rods 
(“Pole Dance,” 2015) and suspended 
avian figures from thick straps (“Léda,” 
2014–15), Sahal here reimagined the 
pedestal as kind of vivarium. Implying a 
biological symbiosis between pedestal 
and sculpture, her tall, stemless, leafless, 
petalless flower sculptures (“Pistils,” 
2018–) had been planted into the plat-
form so that they appeared to grow out 
of its sandy surface, while scaly sea-
urchin-like mounds (“Fleurs” [Flowers], 
2018–) inhabited the terrain alongside 
various lumpen headless creatures.

Sahal’s large, minimalist flowers—
erect pockmarked pistils topped with 
smaller pimply stigmata—appeared both 
menacing and vulnerable. This contra-
dictory impression was compounded by 
the fact that the exposed phallic forms 
represent flowers’ female reproductive 
parts. Adding to the hypersexualized appearance of the ambiguously 
gendered works (each titled Pistil and numbered 1 through 4), thick 
and runny applications of iridescent blue, yellow, and green glaze read 
as gluey and frothy secretions erupting from the bases of the stigmas and 
glistening moistly on the pistil shafts. In stark contrast to the “Pistils,” 
several humanoid figures (Nue posée [Posed Nude], Alchemist’s 
Daughter no. 3, and Nageuse [Swimmer], all 2018) appeared soft and 
fecund, their female-coded bodies seemingly melty with rolls of fat and 
drooping breasts. The most ornate in the group, Alchemist’s Daughter 
no. 3, was coated with generous pours of opalescent green, matte 
orange, and metallic glazes. While the palette recalls North African 
ceramic tiles (a nod to Sahal’s Tunisian ancestry), the artist’s heavy and 
loose application of color evokes something more along the lines of a 
three-dimensional Helen Frankenthaler stain painting. 

Indeed, Sahal’s use of glaze for more than just chromatic effect gives 
her sculptures a distinct painterly quality. The coated surfaces of her 
sculptures alternately—and in many cases simultaneously—appear damp, 
charred, luminous, smooth, rough, corroded, and polished. Sahal’s 
interest in evoking diverse textures and consistencies has occasionally 
led her to adorn sculptures with elements such as synthetic hair or gold 
leaf, trimmings that enhance the already haptic quality of her oeuvre. In 
several recent works, Sahal has added hand-poured glass—a kind of 

View of “Elsa Sahal,” 
2018. Photo:  
Aurélien Mole.

View of “Younès 
Rahmoun,” 2018. 

Photo: Livia Saavedra.

Davies Lillian, 
“Younès Rahmoun, Galerie 
Imane Farès”, 
ARTFORUM, reviews, Sum-
mer 2018, p. 389-390
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La Biennale de Dakar sort du chaos
Malgré une organisation acrobatique et des problèmes techniques et financiers 
chroniques, Dak’art, la Biennale de Dakar tient la barre.
Par Roxana Azimi 

M arième Bâ jongle entre ses deux 
téléphones et sollicitations en tout 
genre : l’accréditation d’untel, la 

réservation d’hôtel de tel autre, les per diem  
des artistes. Sans compter un flot continu de 
doléances d’ordre technique. Main de fer dans 
un gant de velours, rompue à la diplomatie 
comme à l’efficacité, la secrétaire générale de 
Dak’art ne perd pas son calme. « Il y a plus de 
défis que de difficultés », minimise-t-elle. Monter 
une Biennale à Dakar n’a rien de simple, même 
s’il s’agit là de la treizième édition d’un 
événement qui a su perdurer quand d’autres 
initiatives, comme la Biennale de Cotonou,  
n’ont pas fait long feu.
Le flegme à toute épreuve de Marième Bâ ne fut 
pas de trop pour garder à flot un bateau qui 
menace à tout moment de prendre l’eau. Le 
curateur Simon Njami n’a pas plus perdu son 
calme. Certaines œuvres n’étaient pourtant 
toujours pas arrivées le jour du vernissage.  
Les générateurs électriques trop faibles ont 
lâché dès l’inauguration, de sorte que le public 
n’a pu voir les nombreuses vidéos pendant près 
de trois quarts d’heure. Ailleurs, de tels 
problèmes auraient plongé les organisateurs 
dans un grand désarroi. Mais en Afrique, on ne 

s’émeut pas aussi vite. « En 2016, j’ai eu quatre 
mois pour faire la Biennale, cette fois-ci un an, 
rappelle Simon Njami. Et j’espère que mon 
successeur en aura deux. » 

Mise en place de la vidéo 
Zaytûna de Younès 
Rahmoun. Ph
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Vue du Palais 
de justice 
qui abrite  
la Biennale.
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La manifestation a eu davantage de temps, et 
plus d’argent : 856 millions de francs CFA 
(1,3 million d’euros), un budget certes toujours 
modeste au regard des biennales occidentales, 
mais en hausse de 25 %. Simon Njami a pu 
disposer d’un régisseur et de deux assistantes 
rétribuées, alors qu’en 2016 il n’a pu compter 
que sur l’abnégation de quelques amis. La 
Biennale a enfin grignoté quelque 700 m2 
supplémentaires dans l’ancien Palais de justice 
abritant l’exposition internationale, dont une 
partie dévolue au tout nouveau village pour les 
enfants. Last but not least, les organisateurs ont 
changé de transitaire pour s’assurer du retour  
à bon port des œuvres au terme de la Biennale. 
Rappelons que les œuvres exposées à l’occasion 
de l’édition de 2014 étaient restées coincées sur 
place pendant un an et demi, le transitaire, 
Bolloré, n’ayant pas été payé… « On a fait un 
appel d’offre pour choisir le transitaire, Smith & 
Craft, et il est stipulé dans le contrat que les 
œuvres doivent repartir », précise Marième Bâ.

Inventivité
Malgré ces améliorations, l’organisation reste 
hautement acrobatique. « C’est toujours pareil, 
partout dans le monde : tout se fait à la dernière 
minute. Sauf qu’ici on n’est pas toujours rassuré, 

mais à la fin ça se fait », confie Younès Rahmoun, 
qui expose pour la troisième fois à la Biennale 
de Dakar. Tous les artistes ont dû pratiquer le 
système D. La Biennale n’a pas assez d’argent 
pour produire des œuvres. Elle n’est pas  
la seule, celle de Venise ne parvenant pas  
à financer non plus toutes les nouvelles 
productions. À Dakar, comme ailleurs, les 
artistes ont dû être inventifs. Les quatre artistes 
représentés à Paris par Imane Farès ont été pris 
en main par l’énergique galeriste, qui a trouvé 
des solutions à leurs problèmes techniques. La 
pièce où devait être projetée la vidéo Zaytûna de 
Younès Rahmoun était trop blafarde ? Qu’à cela 
ne tienne, la veille du vernissage Imane Farès a 
trouvé de la moquette noire et un ouvrier pour 
peindre en catastrophe les murs en noir. Pour 
financer son installation composée de néons, 
d’une vingtaine de caméras et de trois 
rétroprojecteurs, Emo de Medeiros a lancé,  
un mois avant le vernissage, un appel aux dons 
sur la plateforme de financement participatif 
Kickstarter et réussi à lever 11 000 euros.  
Mais l’artiste franco-béninois a passé des nuits 
blanches à régler son œuvre, qui n’a été visible 
que deux jours après le vernissage. 
Les commissaires invités aussi ont gardé leur 
sang-froid. Les visiteurs de l’exposition toute en 
finesse sur la question de l’invisible, organisée 
par la curatrice marocaine Alya Sebti à l’Ifan, 
n’ont pas soupçonné les tractations en coulisse. 
« Nous n’avons pas perçu d’honoraires bien que 
Simon Njami se soit battu pour nous, rappelle la 
jeune femme, le sourire fatigué. Nous avons dû 
lever nous-mêmes des fonds et avons pu monter 
l’exposition grâce notamment au Goethe-Institut. »
Les pavillons nationaux ont aussi mis les 
bouchées doubles pour être fin prêts pour 
l’inauguration le 3 mai. « C’est le miracle 
africain », sourit l’artiste Mouna Jemal Siala, qui 
assiste la curatrice Rachida Triki au pavillon de 
la Tunisie. Certains artistes tunisiens étaient 
initialement réfractaires à tout ce qui aurait 
porté le sceau de l’État tunisien. Mais les 
organisatrices ont su les convaincre de postuler. 
Et Mouna Jemal Siala de conclure : « Quelles que 
soient les difficultés, Dakar reste un tremplin pour 
les artistes. Depuis ma première participation en 
2010, ça a boosté ma carrière ». 

Ibrahim Ahmed,
Only dreamers leave.

À voir
« Dak’art », 13e Biennale de Dakar, jusqu’au 2 juin. 
biennaledakar.org

Tous les artistes ont dû pratiquer le système D. 
La Biennale n’a pas assez d’argent pour 
produire des œuvres. Elle n’est pas la seule, 
celle de Venise ne parvenant pas à financer  
non plus toutes les nouvelles productions.
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Découvrir le monde
Le musée du Quai Branly-Jacques Chirac 

expose près de 220 pièces de son fonds 

de peintures et d’œuvres graphiques. 

Cette collection a été constituée à partir 

de 1931, au moment de l’Exposition 

coloniale. Elle était alors présentée 

au musée des Colonies, installé dans le 

palais de la Porte-Dorée, près du bois de 

Vincennes. Le musée est devenu le musée 

de la France d’outre-mer, le musée des 

Arts africains et océaniens puis le musée 

national des Arts d’Afrique et d’Océanie, 

jusqu’en 2003. L’ensemble, qui s’est 

enrichi au fil des ans, est alors passé dans 

les collections du musée du Quai Branly. Il 

couvre de vastes espaces géographiques 

et témoigne d’une fascination pour le 

lointain, comme l’illustrent les peintres 

orientalistes au XIXe siècle. Mais il est 

aussi le reflet de la conquête coloniale et 

des idées qui lui sont attachées. Scindée 

Le voyage de Younès Rahmoun 
Le plasticien marocain, né à Tétouan en 

1975, explore, pour sa nouvelle exposition 

à sa galerie, la polysémie du mot Hijra, 

qui signifie Hégire, « l’émigration » du 

prophète Mahomet à La Mecque en 622 

et le début du calendrier lunaire islamique, 

mais qui désigne aussi « l’émigration » 

des hommes ou la migration des autres 

éléments de la nature. Dans son œuvre, 

l’artiste s’inspire de sa religion, mais 

« ce que je veux vraiment révéler, c’est 

plutôt l’humain, et mon échelle par rapport 

à l’univers ». Cette sensibilité s’éprouve 

dans des œuvres aux formes minimalistes 

et pleines d’une infinie poésie. 

Younès Rahmoun, Hijra
Galerie Imane Farès
41 rue Mazarine, 75006 Paris
imanefares.com     
Jusqu’au 12 mai 

André Suréda,  
La Fête arabe dans 

la campagne de 
Tlemcen, années 

1910-1920, 
huile sur toile, 
190 x 230 cm. 

© MUSÉE DU QUAI BRANLY-
JACQUES CHIRAC,  

PHOTO CLAUDE GERMAIN

Écouter le monde arabe 
La Cité de la musique-Philharmonie de Paris 

dédie une exposition à la musique arabe, 

de la période préislamique à nos jours,  

de la musique savante à la musique 

profane, des formes anciennes ou 

mystiques aux plus actuelles. Le visiteur 

est invité, à travers de nombreuses œuvres 

– calligraphies, miniatures, peintures, 

photographies, instruments, extraits 

de film, etc. –, à un voyage du Sahara au 

désert d’Arabie en passant par les banlieues 

du Caire ; il pourra vivre une expérience 

en de très nombreux espaces, sans 

cohérence chronologique ou thématique, 

la présentation ne propose pas un 

parcours clair. On retrouve notamment 

les orientalistes de la première moitié 

du XIXe siècle dans différents espaces. 

La succession de salles rend difficilement 

compréhensibles des expressions 

artistiques recouvrant des réalités 

historiques extrêmement complexes et 

variées. Le réaccrochage d’une collection 

d’une telle richesse en impose la relecture 

plutôt que l’invocation edwardsaïdienne 

ressassée ad nauseam.   

Peintures des lointains 
Musée du Quai Branly-Jacques Chirac
37 quai Branly, 75007 Paris 
quaibranly.fr
Jusqu’au 6 janvier 2019

Espaces migratoires 
Bouchra Khalili s’intéresse aux rapports 

complexes entre l’histoire coloniale 

et postcoloniale, aux migrations 

contemporaines et à leurs récits et, 

à travers ceux-ci, au rapport à la langue 

maternelle. Le Jeu de Paume lui dédie 

une importante exposition dans laquelle 

on pourra notamment voir son installation, 

The Mapping Journey Project, réalisée entre 

2008 et 2011, autour des problématiques 

des migrations. Sur huit écrans se 

déroule le récit de huit traversées de la 

Méditerranée. Autre œuvre présentée, 

Speeches, qui compte trois volets, dans 

lesquels des témoins se racontent dans leur 

langue maternelle. L’artiste a également 

produit une œuvre spécifiquement pour le 

Jeu de Paume. Cette large présentation de 

son travail des dix dernières années mettra 

en lumière la cohérence d’une œuvre 

sensible, attentive à son époque, et les fils 

qu’elle tisse autour de ces questions. 

Bouchra Khalili
Jeu de Paume
1 place de la Concorde, 75008 Paris 
jeudepaume.org
Du 5 juin au 23 septembre  

musicale grâce à de nombreux dispositifs 

sonores. Une immersion dans la musique 

ancienne et actuelle, des classiques arabes 

comme la diva Oum Kalsoum aux rappeurs 

et aux musiques innovantes qui ont acquis 

une grande visibilité dans le sillage des 

révolutions arabes.  

Al Musiqa. Voix et musiques  
du monde arabe
Philharmonie de Paris
221 avenue Jean-Jaurès, 75019 Paris
philharmoniedeparis.fr
Jusqu’au 19 août

Younès Rahmoun, 
Jabal-Hajar-

Turâb, 2012-2018, 
photographie, 

partie de 
l’installation 

Jabal-Hajar-Turâb
© YOUNÈS RAHMOUN. 

COURTESY DE L’ARTISTE ET 
GALERIE IMANE FARÈS

Bouchra Khalili, 
The Tempest 

Society, 2017, 
film, 60 min.

© BOUCHRA KHALILI / 
GALERIE POLARIS, PARIS

Perbal Ingrid, 
“Le voyage de Younès Rah-
moun”, 
Qantara, brèves arts, p. 18
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l’ouverture intérieure
entretien avec tom laurent

Younès Rahmoun. Manzil
GaLerIe IMane FarèS, ParIS
DU 10 SePteMBre aU 21 noVeMBre 2015

Younès rahmoun,

Pour toutes les reproductions, courtesy de l’artiste et de la galerie Imane Farès, Paris.

Manzil Lawn (détail).
2015, installation de 77 maisons en résine, 10 cm3.

Laurent Tom, 
“Younès Rahmoun, l’ouver-
ture intérieure”, 
Art Absolument, 2015, p. 
56-61
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enracinée dans son vécu personnel et dans la foi qui l’accompagne, la pratique 
que younès rahmoun conduit chez lui, à tétouan, et partout où il se rend dans le 
monde, se conçoit comme le support d’expériences toutes intérieures. les objets, 
espaces et gestes qu’égrène ce « marocain universel » dans son cheminement 
s’inscrivent avec une évidence sereine dans le champ du visible pour mieux ren-
voyer à son au-delà immatériel. younès rahmoun revient ici sur son œuvre, qui 
dépasse toute circonscription entre art et spiritualité et invite à la méditation.

Laurent Tom, 
“Younès Rahmoun, l’ouver-
ture intérieure”, 
Art Absolument, 2015, p. 
56-61
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ment grand. Quant au déplacement, je me 
suis longtemps imaginé en voyageur : je 
recherchais alors un paradis, un lieu par-
fait, comme une utopie…

TL | Cette recherche vous apparaît-elle 
comme terminée ?
YR | Elle correspond à un moment, qui 
continue toujours un peu, d’une certaine 
manière. Mais en revenant de voyage, au 
début des années 2000, je me suis rendu 
compte que ce lieu idéal que je cherchais 
se trouvait chez moi, dans ma ville, à la 
maison. Il était en moi-même. Dans ma 
ghorfa et dans mon cœur : le mental peut 
être mon paradis. Ce lieu est impalpable 
mais il est ouvert, on peut y rentrer quand 
on le souhaite, là où on se trouve.

TL | Habiter renvoie alors au fait de s’habi-
ter… Est-ce le cas lorsque vous déplacez 
des objets : s’agit-il de se déplacer ?
YR | Le fait d’habiter un lieu permet d’habi-
ter son propre cœur, d’entrer en soi. C’est 
pourquoi – pendant quelques années – j’uti-
lisais souvent le vert, qui renvoie au jardin 
intérieur : cette couleur, ni chaude ni froide, 
est celle qui possède la plus grande gamme 
de nuances. Depuis quelques années, j’ai 
déplacé des éléments, surtout des pierres, 
à partir des montagnes du Rif, qui m’ac-
compagnent dans mon déplacement, puis 
je les abandonne à destination, pour laisser 
une trace, où je ramasse d’autres pierres 
que je ramène avec moi et abandonne au 
point de départ. La photographie et les des-
sins que je présente ensuite en sont l’ar-
chive, la trace, sous différentes formes. Sur 
cette notion de déplacement, j’avais conçu, 
en off de la Biennale de Marrakech de 2012, 
un dépliant à distribuer, comme un plan 
avec un itinéraire circulaire au sein d’une 
partie peu fréquentée de la médina, dont le 
tracé est plutôt labyrinthique. Je l’ai appelé 
Badiya/Madina, c’est-à-dire « Campagne/
Cité ». Ce plan invitait au déplacement et à 
la rencontre de personnes dont les savoirs 
étaient différents – liés à des savoirs pra-
tiques, comme l’agriculture, ou à des 
connaissances plus intellectuelles. Deux 
cercles, un grand et un petit, signifiaient 
la ville et le village, au sein desquels des 
points noirs désignaient des individus : les 
petits points colorés entre les deux mon-
traient la possibilité de déplacement de 
ceux qui vont de l’un à l’autre. Ce schéma 
renvoyait à d’autres dimensions, celles des 
atomes, Darra, à l’infiniment petit, mais 
aussi celles des planètes.

Tom Laurent | Younès Rahmoun, vos œuvres me 
semblent traduire et concentrer des actes 
primordiaux, comme habiter, déplacer ou 
encore cultiver. Vous retrouvez-vous dans 
cette proposition ?
Younès Rahmoun | Les observateurs de mon tra-
vail le relient souvent à l’habitat, à partir 
de mon travail sur la ghorfa, cette petite 
chambre où l’on peut s’isoler du monde 
extérieur. C’est sans doute de là qu’il faut 
commencer. Au tout début de ma carrière, 
pendant sept ans, j’ai passé de nombreux 
moments dans ma ghorfa, qui était un lieu 
étroit, simple, situé en dessous des esca-
liers. J’y étais assis à même le sol, face à 
un mur blanc. Habiter cet espace limité 
m’a mené à chercher à dépasser le monde 
tangible pour me situer par rapport à un 
univers plus large, impalpable, que ce soit 
le microcosme ou le macrocosme, l’infini-

Badiya/Madina. 2012, dessin réalisé pour une publication distribuée 
à la IVe Biennale internationale de Marrakech.

Laurent Tom, 
“Younès Rahmoun, l’ouver-
ture intérieure”, 
Art Absolument, 2015, p. 
56-61
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TL | En 2005, vous avez entamé un cycle de 
construction de chambres « habitables », 
reconstituant votre ghorfa de jeunesse, 
dans des lieux très différents. Quelle est la 
fonction de ces différentes versions ?
YR | La première version, celle de 2006 à 
L’appartement 22, était seulement tracée 
à la craie verte au sol, faute de moyens, 
tandis qu’une projection d’un schéma en 
3D permettait de mentaliser son espace. À 
Singapour, la même année, je l’ai recons-
tituée pour la première fois en un volume 
à l’échelle 1  : la ghorfa, comme forme 
concrète et propre à mon histoire, est avant 
tout un support pour ma propre méditation. 
Je me cultive, pour reprendre votre terme, 
j’apprends lors de la conception de chacune 
d’entre elles. C’est le but de ma pratique 
artistique. La pratique rejoint la méditation, 
la concentration, qui est très forte pendant 
la réalisation, où je suis « ici-maintenant » 
dans l’univers. Lorsque j’arrête cette médi-
tation, j’en garde la trace avec la ghorfa. La 
reconstruire me fait revivre cette création.

TL | Quelle est la part des autres dans cette 
réactivation ?
YR | Partager ce support permet à chacun de 
vivre son moment de méditation à sa manière, 
de se cultiver selon son propre vécu. Chaque 
version varie dans ses moyens de construc-
tion et dans son emplacement, ce qui vient la 
transformer. Au Cameroun, la Ghorfa #7 est 
placée de façon pérenne sur le fleuve Wouri, 
dans les mangroves, entre la capitale écono-
mique Douala et des villages de sans-papiers. 
Les Doualais se méfient du fleuve, qu’ils disent 
hanté par des esprits et les sans-papiers vivent 
de la pêche et de la contrebande, ils vendent 
aussi le sable qu’ils sortent du fond du fleuve : 
cet emplacement sert d’intermédiaire entre 
les deux rives, et à se retrouver ensemble, à 
la rencontre de soi. Et la ghorfa peut aussi être 
utilisée comme un observatoire.

TL | Quels liens votre installation de 77 sculp-
tures de maisons en résine, que vous pré-
sentez à la galerie Imane Farès, a-t-elle 
avec les différentes ghorfa ?

Ghorfa #7, Al-Âna/Hunâ. 2010, bois et tôle en zinc ondulée. dimensions à l’intérieur : 214 x 236 x 185 cm.
Mangrove du fleuve Wouri, Douala, Cameroun.

Laurent Tom, 
“Younès Rahmoun, l’ouver-
ture intérieure”, 
Art Absolument, 2015, p. 
56-61
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trines, sert à apprendre. Il mène à la dis-
cipline et conduit au respect de soi et des 
autres. Il me sert à savoir comment fonc-
tionner dans le monde, à m’ouvrir sans 
perdre mes propres repères. J’entendais 
un philosophe parler du « savoir comme 
lumière » : en effet, la lumière cache l’obs-
curité et plus un cercle de lumière s’élargit, 
plus l’étendue de l’obscurité qui l’entoure 
s’agrandit. Avec mon travail, l’inconnu est 
devenu beaucoup plus grand. Sur le sacré, 
je suis musulman dans un pays de culture 
musulmane : la religion était là avant que je 
ne sois artiste. À l’école des Beaux-Arts, à 
Tétouan, un professeur, Faouzi Laatiris m’a 
parlé des jardins zen, qu’il liait à un travail 
que j’avais réalisé à l’époque. Je me suis 
alors intéressé à cette philosophie à travers 
un article sur les jardins zen que j’avais lu 
dans une revue d’art, sur la question de 
l’emballage chez les Japonais, puis le livre 
« La pratique du Zen ». C’est lors de mes 
voyages et séjours à l’étranger, notamment 
à Paris en 2001 à la Cité des Arts, que j’ai pu 
mieux me renseigner sur le zen, le boudd-
hisme et la pensée orientale en général. 

YR | Manzil parle d’habiter, mais aussi du 
cœur. Ces maisons ont la taille du cœur, qui 
est la source des bonnes intentions. Ces 77 
maisons sont à la fois semblables et dissem-
blables, dans leur forme et par les nuances 
de couleur qui sont les leurs. C’est une 
constante dans mon travail, que l’on retrouve 
dans l’ensemble des fleurs en verre soufflé, 
proches et différentes, de Zahra-Zoujaj, l’ins-
tallation lumineuse montrée récemment 
à l’Institut du monde arabe, par exemple. 
Cette variation au sein de la ressemblance, 
parfois fine, est aussi celle des compor-
tements, même lorsqu’ils proviennent du 
cœur. Ma recherche de la perfection passe 
par l’ensemble, elle conduit à la recherche 
de complémentarités, car nul n’est parfait.

TL | Vous évoquez là les correspondances entre 
votre pratique artistique et votre religion, l’Is-
lam. Pouvez-vous revenir sur vos propos lors 
d’un entretien en 2007 avec Abdellah Karroum, 
où vous affirmiez que vos œuvres avaient « un 
mode d’emploi “sacré” » ?
YR | Le sacré, dans l’Islam comme dans 
les autres religions, philosophies ou doc-

Manzil Lawn (détail). 
2015, installation de 77 maisons 

en résine, 10 cm3.

Laurent Tom, 
“Younès Rahmoun, l’ouver-
ture intérieure”, 
Art Absolument, 2015, p. 
56-61
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expo automne

E nveloppé par l’odeur du 
ciment frais, il faut courber 
l’échine pour entrer dans la 
maison aux murs d’argile, 
dotée d’une seule source 
de lumière. L’installation 

Manzil-Ghorfa est une véritable 
expérience sensorielle. Les sons 
résonnent, y compris ceux de la 
galerie Imane Farès juste au-dessus, 
animée ce soir par le vernissage de 
« Manzil », la deuxième exposition 
monographique qu’elle consacre 
à Younès Rahmoun. Ce n’est pas 
parce qu’on est dans son abri que 
l’on se coupe du monde : « De l’exté-
rieur, c’est une maison. À l’intérieur, 
c’est une chambre. On y est seul avec 
soi et un élément basique : la terre. On 

L’exposition « Manzil » est une invitation à habiter l’univers 
de Younès Rahmoun, à trouver sa place au sein d’une œuvre 

marquée par la terre, les origines et la spiritualité. 
Olivia Marsaud

Dans la maison de 
Younès Rahmoun

naît de la terre et on y revient », prend 
le temps de commenter l’artiste. 
Pressé de tous côtés par les per-
sonnes présentes au vernissage, il 
ne se départit pas de sa douceur, 
avec un mot pour chacun, en arabe 
comme en français.
Même s’il expose depuis longtemps 
en Europe et au Moyen-Orient, 
Younès Rahmoun reste très attaché 
à ses racines, au Rif qui l’a vu naître 
il y a 44 ans. Il mène notamment 
une réflexion autour de la ghorfa (la 
chambre) : la reproduction, sous dif-
férentes formes, « de la petite chambre 
que ma mère m’avait offerte en 1998, et 
où j’ai pensé, travaillé et médité pendant 
sept ans. Cette chambre, située dans la 
maison de mes parents à Tétouan, était 

mon lieu de refuge, un espace dont l’his-
toire est entièrement liée à la mienne. » 
Une démarche que Michel Gauthier, 
conservateur au Centre Pompidou, 
suit de près : « Son travail pourrait ren-
contrer des échos avec d’autres œuvres 
de notre collection. Je m’intéresse à sa 
réflexion autour de la ghorfa comme 
unité minimale de vie et à la façon de 
placer un corps dans un espace. » 

LA PLACE DU CŒUR 

Placer un corps dans un espace, 
c’est bien de cela qu’il s’agit dans 
« Manzil ». Younès Rahmoun ne se 
contente pas seulement d’aller vers 
le monde, il nous fait entrer dans 
le sien. En toute simplicité. « Ses 
œuvres renvoient à un espace culturel 

Manzil-Lawn, 
2015, installation 
de 77 maisons en 
résine de 10 cm3

Marsaud Olivia, 
“Dans la maison de Younès 
Rahmoun”, 
Diptyk n°30, Oct.-Nov. 2015, 
p. 36-37
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et spirituel parfaitement contempo-
rain, sans effet de manche, contrai-
rement à ce qui domine la production 
artistique actuelle », note Cathe-
rine David, directrice adjointe du 
Musée national d’art moderne du 
Centre Pompidou. Depuis plus 
de 15 ans, Younès Rahmoun déve-
loppe en effet une œuvre toute en 
nuances qui lie sa pratique artis-
tique à sa pratique spirituelle por-
tée par le soufisme. « Son œuvre est 
atypique. Sa démarche très spirituelle, 
qui vient de l’intérieur, m’interpelle », 

réagit la collectionneuse Sandra 
Hegedus Mulliez, créatrice de Sam 
Art Projects.
Dans Manzil-Lawn, l’installation 
principale de l’exposition, 77 maisons 
en résine s’alignent sur des socles, en 
écho aux 77 branches de la foi musul-
mane. Les socles sont tournés vers 
La Mecque et se trouvent à hauteur 
du cœur. Un cœur avec lequel les 
maisons ont aussi en commun leur 
volume : 10 cm3. Une visiteuse sous le 
charme interpelle l’artiste : sait-il que 
le vert, sa couleur de prédilection, est 

aussi la couleur du chakra du cœur ? Il 
l’ignorait mais voici une information 
qui conforte un peu plus son goût 
pour cette couleur de l’équilibre, « ni 
chaude ni froide ». Quant au choix de 
la résine pour fabriquer ces petites 
maisons, là encore, il est évoca-
teur : l’artiste se dit à la recherche 
de la transparence. Cette matière 
liquide qui devient solide, à la fois 
transparente et opaque, corres-
pond bien à la dualité souvent pré-
sente dans son œuvre. 

ENTRER DANS LA LUMIÈRE

Une dualité que l’on retrouve dans 
le triptyque Manzil-Batn, où deux 
dessins, l’un baignant dans l’obscu-
rité, l’autre dans la lumière, côtoient 
une sculpture en terre cuite du Rif 
qui figure un ventre maternel, une 
« maison refuge de 30 cm de diamètre, à 
hauteur de ventre, qui rappelle le retour à 
l’origine ». Dualité encore avec le des-
sin Nôr Dalam Nôr, qui se compose 
d’une sphère jaune (lumière), d’une 
sphère grise (obscurité) et de petits 
ronds qui représentent des êtres. Il 
y a celui qui est en pleine lumière et 
invite les autres à le rejoindre. Ou 
encore celui qui cherche la lumière 
alors qu’il est déjà dedans. « J’ai 
inventé sept possibilités mais il y a une 
infinité de nuances. » Au visiteur de 
choisir sa place sur cette carte des 
états d’âme spirituels.
L’exposition a été pensée comme 
un tout. Les pièces se répondent, se 
complètent. Ainsi la calligraphie Je 
demeure en ma demeure qui m’habite, 
tirée d’un poème soufi que Younès 
Rahmoun a lui-même composé. 
Lorsqu’une visiteuse lui demande 
de le lire, il s’exécute avec une voix 
douce et chantante. Moment de 
grâce. En cet instant, sous les néons 
de la galerie parisienne, Younès Rah-
moun semble être comme le petit 
point jaune au milieu de la sphère 
jaune de Nôr Dalam Nôr. Il est cet être 
de lumière, qui vous invite à y entrer 
avec lui.

Younès Rahmoun, « Manzil », 
Galerie Imane Farès, Paris, jusqu’au 21 
novembre 2015.

Manzil-Ghorfa, 2015, 
installation in situ, ciment et 
argile, 140 x 140 x 200 cm

Marsaud Olivia, 
“Dans la maison de Younès 
Rahmoun”, 
Diptyk n°30, Oct.-Nov. 2015, 
p. 36-37
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L’exPosItIon

younès 
rahmoun

à l’ombre de 
l’olivier

AFAF ZOURGANI

L’artiste marocain a récemment exposé « Habba - Zaytûna » 
en Tunisie. Entre œuvres anciennes et récentes réalisées 
lors de sa résidence sur l’île de Djerba, son cheminement 
est empreint d’harmonie, de mystique soufie et de zen.

Photo Fouad Maazouz

Zourgani Afaf, 
“Younès Rahmoun, À 
L’ombre de l’olivier”, 
Diptyk n°28, April-May 
2015, p. 70-74
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Zourgani Afaf, 
“Younès Rahmoun, À 
L’ombre de l’olivier”, 
Diptyk n°28, April-May 
2015, p. 70-74
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i
l faut se baisser pour accéder au petit espace où 
est projetée en boucle la vidéo Zaytûna, s’asseoir 
sur un minuscule tabouret en bois puis regarder. 
Contempler. Rencontrer dans l’intimité de l’exigu 
un olivier, presque irréel, qui déploie ses branches 

vertes sur fond de terre ocre et de silence. Le vent 
semble remuer ses feuilles, mais est-ce bien le vent ? 
« J’ai effectué une résidence de deux semaines à Djerba, 
à l’invitation de la galeriste tunisienne Selma Feriani, 
raconte Younès Rahmoun. Sur l’île, les oliviers étaient 
partout, certains d’entre eux étaient millénaires. L’image 
de cet arbre m’a tout de suite interpelé, mais je ne savais 
pas encore comment l’introduire dans mon travail. Je suis 
issu du Rif, de la Méditerranée, et l’olivier est un arbre 
méditerranéen, mais c’est surtout sa dimension sacrée qui 
m’intéresse. Dans le Coran, il est l’arbre qui symbolise la 
lumière.» 
L’artiste observe, réalise des vidéos, revient à plusieurs 
reprises, avant de trouver « son » olivier. « Ce que je 
recherchais, c’était l’image de l’arbre parfait qu’on porte en 
soi. Grâce à un mode d’enregistrement que j’ai découvert 
par hasard, j’ai obtenu une capture que caractérise un léger 
tressaillement. Quand on regarde la vidéo, on remarque 
aussi un effet très symétrique. L’arbre et son ombre forment 
une sorte de cercle écrasé. Et cela ne dure qu’un moment.» 
C’est cette minute parfaite que Younès Rahmoun 
choisit de montrer en boucle, celle d’un arbre 
millénaire qui « vibre comme un enfant plein d’énergie ». 

L’HUILE D’OLIVE, SYMBOLE DE LUMIèrE

Zaytûna, de par ses dimensions réduites, contraste 
avec la vidéo Habba projetée dans une autre pièce 
et qui dévore l’espace. « Depuis sa création en 2008, 
Habba est toujours montrée projetée sur un grand mur 
pour mettre en lumière le développement de la graine dans 
la terre. Il s’agit pour moi de révéler un monde invisible 
qui s’épanouit dans l’obscurité. C’est aussi un dessin, une 
animation, et la visualiser en grand permet de percevoir 
la trace du trait de crayon, toutes ces nuances riches et 
subtiles du noir s’écrasant contre la surface blanche de la 
feuille. » 
Dans la série de dessins Qishr wa loubb, l’artiste 
utilise pour la première fois l’huile d’olive. « Je l’ai 

découverte en tant que matériau dans l’œuvre des artistes 
Yazid Oulab (Algérien) et Josep Ginestar (Espagnol). Le 
premier l’a utilisée comme une affirmation de son identité, 
le second dans une installation pour matérialiser le bassin 
méditerranéen. Je la vois comme une matière liquide qui 
symbolise la lumière. Évidemment, sur le plan technique, 
on peut obtenir le même résultat visuel avec l’huile de lin 
par exemple ; mais ce qui m’importe, c’est le fait de dire 
que j’ai utilisé l’huile d’olive. Pour moi, nommer les choses 
est important ; cela leur donne une présence, leur confère 
un sens nouveau et différent ».
Dans la continuité de Habba, Qishr wa loubb est une 
ode à ce miracle réitéré « qui fait qu’une chose enterrée 
donne vie à quelque chose de vert comme la feuille ou de 
précieux comme le diamant ». Et l’on retrouve dans 
les archives de l’artiste cette citation qui remonte à 
quelques années et qui relie son travail d’aujourd’hui 
à celui d’hier : « Une graine ne pousse que dans 
l’obscurité. C’est une manière pour moi d’évoquer l’idée de 
retraite, car il est bon de se retirer du monde parfois, afin 
de travailler sur soi. On peut penser qu’une personne qui 
se retire est une personne égoïste, qui ne participe pas. En 
réalité, je crois que pour donner, il faut en être capable, 
c’est-à-dire s’être développé suffisamment. Ainsi, la graine 
se développe progressivement et donne des fruits. »
Migration de l’intérieur vers l’extérieur, mais aussi 
migration d’un lieu à l’autre qu’illustre l’œuvre Hijra. 
Des galets ramenés du Rif marocain sont déposés 
dans un champ d’oliviers à Djerba où ils se mêlent aux 
autres pierres. De cette transhumance, ne subsistent 
comme trace que des archives visuelles, des dessins 
minimalistes reprenant la forme des pierres, et des 
photos qui soulignent la singularité des protagonistes 
dans leur nouvel espace de vie. « Hijra s’intitulait 
auparavant Safar. J’ai réalisé ce projet dans le Sud 
marocain, à Damas en Syrie, à Amman en Jordanie, à 
Cotonou au Bénin et aujourd’hui à Djerba en Tunisie, 
avec toujours comme point de départ et de retour le Rif 
marocain. J’ai substitué le mot Hijra à celui de Safar 
pour évoquer la migration de toutes ces personnes qui se 
sont déplacées au long de l’Histoire, qui continuent à se 
déplacer dans le monde, que ce soit par obligation ou par 
choix. Nous sommes, comme les atomes, les étoiles ou le 
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Hijra (immigration), 2014,
dessin : feutre et crayon 
sur papier, 21 x 27,9 cm 
photo : tirage numérique 
sur papier photo,  
20 x 30 cm
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cosmos, initialement, continuellement en mouvement. 
Notre mouvement est naturel et légitime, mais c’est 
l’homme qui crée des entraves à ce déplacement censé 
avant tout être spirituel. »

JâMûr, TErrE EN LéVITATION

L’exposition Habba-Zaytûna, c’est aussi l’imposante 
installation Jâmûr, une autre manifestation du 
thème que Rahmoun explore depuis des années : 
les 77 branches de la foi, ensemble de préceptes 
de l’islam, déclinées à chaque fois sous une forme 
différente. L’installation Jâmûr, cette fois inspirée 
des boules qui rehaussent les minarets et qui sont 
d’habitude fabriquées en cuivre, prend ici l’apparence 
de 77 jarres en terre qui rappellent les gargoulettes 
utilisées dans la pêche au poulpe. « Avec Fathi, le 
potier de Djerba qui les a façonnées, on a tenté d’obtenir 
une forme plus sphérique ». Les colonnes de Jâmûr 
conjuguent fragilité et robustesse, défient les lois de 
la pesanteur en flottant à quelques centimètres du 
sol et, contenants vides, se font source inattendue de 
lumière. « Quand j’utilise des matériaux lourds, j’essaye 
toujours de leur insuffler une certaine légèreté, de les 
transcender, de les teinter d’une dimension spirituelle. » 

Cette dimension spirituelle imprègne toute 
l’exposition dont le véritable fil conducteur demeure 
la tourba, la terre. C’est cette terre qui fait que les 
anciennes œuvres de Younès Rahmoun dialoguent en 
toute harmonie avec les plus récentes, entre vide et 
plein, obscurité et lumière, visible et invisible. Dans 
un ascétisme et une apparente simplicité, tels les 
haïkus japonais.
« Le soufisme (tassawuf), j’y suis arrivé non par la voie 
des musulmans soufis mais à travers la pensée orientale 
ancienne comme le bouddhisme, le zen », déclarait l’artiste 
il y a quelques années. Comment cependant réussit-il 
à garder cette sérénité qui caractérise son art, dans la 
tourmente que traverse le monde musulman,  obligé 
de faire face à ses extrémismes ? « Je trouve qu’en ce 
moment, on a besoin d’une démarche comme la mienne, 
ou de celle de Yazid Oulab, qui s’inscrivent dans le temps, 
et qui réconcilient le "regardeur" avec la culture de l’islam, 
le reconnectent à sa beauté, et à son côté pacifiste et serein. 
Ma meilleure réponse à l’obscurantisme, c’est la recherche 
ininterrompue et inlassable de la lumière. »

Exposition « habba - Zahra »
John Jones Project Space, Londres, jusqu’au 2 mai.

Jâmûr (couronne du minaret), 2014,  
77 pièces en terre cuite, câbles en acier, 
ampoules, câbles électriques et électricité, 
dimensions variables, diamètre de la plus 
grande sphère 20 cm

Zourgani Afaf, 
“Younès Rahmoun, À 
L’ombre de l’olivier”, 
Diptyk n°28, April-May 
2015, p. 70-74



Imane Farès 41 rue Mazarine, 75006 Paris  
+ 33 (0)1 46 33 13 13 – contact@imanefares.com  
www.imanefares.com

 32/61

24/10/2015 Younès Rahmoun - artforum.com / critics' picks

http://artforum.com/index.php?pn=picks&id=55730&view=print 1/1

Younès Rahmoun
GALERIE IMANE FARÈS
41, rue Mazarine
September 10–November 21
Seventy-seven translucent resin sculptures of houses, ten cubic
centimeters each, are displayed here at chest level on white metal
tabletops arranged diagonally throughout the space. Every piece
references a different formal archetype for a building—featuring
hard angles, tilted roofs, or rounded surfaces—in a conceptual
rendering of architecture’s possibilities. Viewed from the street,
these blocks appear to be uniformly made in one color each,
ranging from pastel greens and oranges to blues and purples, but
on closer inspection they reveal themselves to be composed of
multiple horizontal sheets of variously colored resin. Homes and
dwellings are the subject of this exhibition of new work by Younès
Rahmoun, titled “Manzil,” after the Arabic word for home, produced
primarily in his hometown of Tétouan in Morocco, where he also
cofounded a residency in 2013. Speaking to the artist’s practice of
Sufi philosophy and the Islamic faith, this sculptural installation,
Manzil Lawn (all works cited, 2015), is displayed facing east toward
Mecca.

Occupying most of the basement space is a plain concrete and clay room built by Rahmoun that visitors can enter.
A light shines inside this work, titled Manzil-Ghorfa. Sites for refuge, creation, and meditation are among the
leitmotifs of his oeuvre, and previous series have also focused on natural things such as atoms, hearts, flowers,
seeds, and their inherent potentials. A hollow spherical clay sculpture, Manzil-Batn, serves as another take on a
protective shelter or cocoon. Meanwhile, penciled in Arabic onto one of the works on paper, is a statement that
translates to “I dwell in my dwelling, which inhabits me.” Perhaps this project as a whole is a prism through which to
consider the current migration crisis and the universal need to find and define a home in both a political and an
intimate sense.

— Caroline Hancock

Younès Rahmoun, Manzil Lawn, 2015, seventy-
seven resin sculptures, each 4".

All rights reserved. artforum.com is a registered trademark of Artforum International Magazine, New York, NY
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048 049Interviews Tétouan, Moroccoمحادثة تطوان، المغرب

A graduate of Tétouan’s National Institute of Fine 
Arts, Younes Rahmoun has been working as an artist 
for more than a decade, influenced by everything from 
Islamic architecture to contemporary installation. Born 
and raised in Tétouan, a port city on the northern coast 
of Morocco, the 41 year old has exhibited his abstract 
installations, drawings and videos everywhere from 
Morocco and Tunisia to Spain, France and the UK. 
Inspired by all forms of spirituality, as well as his family, 
city and childhood, Rahmoun has been fascinated with 
art for as long as he remembers. Symmetrically organised, 
his home studio is minimalistic and perfectly neat.  
He admits to being obsessed with strict order, a trait 
picked up from his accountant father, though still allows 
room for spontaneity during the creative process, as his 
mother – a housewife and shepherdess – taught him. 

Younes Rahmoun
In his native Tétouan, the artist draws on influences 
ranging from Sufism to anime cartoons

IntervIews tétouan, morocco

writer: Ghizlane radi 
Photographer: Hicham Bouzid

tétouan, with its community of craftsmen 
and tailors, is an endless source of inspiration 
for installation artist Younes rahmoun, 
who has lived in the city since he was 
born there in 1975. His first workspace 
was a small room under the staircase 
of his family home in Dersa neighbourhood, 
and the home studio where he now lives 
and works with his wife is not far away, 
in tétouan’s old medina 

Radi Ghizlane, 
“Younès Rahmoun”, 
Brownbook, p. 48-53
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A graduate of Tétouan’s National Institute of Fine 
Arts, Younes Rahmoun has been working as an artist 
for more than a decade, influenced by everything from 
Islamic architecture to contemporary installation. Born 
and raised in Tétouan, a port city on the northern coast 
of Morocco, the 41 year old has exhibited his abstract 
installations, drawings and videos everywhere from 
Morocco and Tunisia to Spain, France and the UK. 
Inspired by all forms of spirituality, as well as his family, 
city and childhood, Rahmoun has been fascinated with 
art for as long as he remembers. Symmetrically organised, 
his home studio is minimalistic and perfectly neat.  
He admits to being obsessed with strict order, a trait 
picked up from his accountant father, though still allows 
room for spontaneity during the creative process, as his 
mother – a housewife and shepherdess – taught him. 

Younes Rahmoun
In his native Tétouan, the artist draws on influences 
ranging from Sufism to anime cartoons
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Photographer: Hicham Bouzid
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and tailors, is an endless source of inspiration 
for installation artist Younes rahmoun, 
who has lived in the city since he was 
born there in 1975. His first workspace 
was a small room under the staircase 
of his family home in Dersa neighbourhood, 
and the home studio where he now lives 
and works with his wife is not far away, 
in tétouan’s old medina 
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Rahmoun is friendly yet reserved as he speaks about his 
personal life, sharing how his parents provided inspiration 
for his work, despite their seemingly contrasting 
backgrounds: an accountant with a scientific mind 
from the city of Tétouan and a woman who grew up on  
a farm in the Rif Mountains with a knowledge of the 
land. In between Friday prayer and a planned visit to an 
exhibition at the Institute of Fine Arts, Rahmoun settles 
down for a conversation over mint tea at Athena Café and 
shares why he’ll never leave his home city.

Was there a light bulb moment when you decided to 
be an artist?
It’s impossible for me to recall when exactly I started 
drawing or creating, I’ve literally always done it. I do 
remember when I decided to be an artist, though: I must 
have been around seven or eight years old and I saw a young 
man sitting on a doorstep drawing the door in front of him. 
He was probably an art student. I just remember staring 
at him with admiration, it was like an epiphany for me.  
I knew that whatever he was doing, I also wanted to do it 
and somehow make it my career. 

You’ve lived in Tétouan your entire life. How does it 
influence your work?
I’m constantly falling in love with this city. I grew up in 
Dersa, which is a neighbourhood located in one of the 
two mountains surrounding Tétouan. I had a wonderful 
childhood playing in its narrow streets. Of course I’m 
inspired by this town, there’s beauty everywhere.  
It’s a very conservative town, it always has been, but 
it’s very artistic in ways very few realise. I remember as  
a kid looking at the craftsmen engraving wood or shaping 
iron with such fascination and curiosity. I’m glad I was 
always surrounded with such exhilarating wonders.

Gr
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Yr

01 rahmoun points to a picture of an 
installation in his series ‘al-ana/Huna’, 
made up of ‘ghorfa’ (rooms) inspired 
by his old studio under the stairs of his 
family home in tétouan 

02 Leaning over a table in his studio, 
rahmoun sketches a draft of his latest 
work in progress, an installation that 
incorporates his collection of found 
spherical objects 

01

02
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from the city of Tétouan and a woman who grew up on  
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land. In between Friday prayer and a planned visit to an 
exhibition at the Institute of Fine Arts, Rahmoun settles 
down for a conversation over mint tea at Athena Café and 
shares why he’ll never leave his home city.

Was there a light bulb moment when you decided to 
be an artist?
It’s impossible for me to recall when exactly I started 
drawing or creating, I’ve literally always done it. I do 
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Would you consider living somewhere else?
Never. The more cities I visit the clearer it is to me that I’ll 
never move out. I’ve been to all five continents and nothing 
feels better than home. The only other place I could maybe 
think of living is my mother’s village in the Rif Mountains. 
It’s my second home so it does provide a similar feeling  
to Tétouan. The reason I could never leave this city is 
because it gave me so much inspiration, education and 
shaped me in so many ways, so all I aspire to do is try  
to give back to it as much as it gave to me.

Apart from your hometown, Islam and Sufism also 
have a visible presence in your art.
Although I wouldn’t qualify my art as Islamic or Sufi,  
it doesn’t bother me if it’s described as such. I can see  
how it would be interpreted as Sufi: I often use numbers like  
99 which is the number of Allah’s names, or 77 which is the 
number of branches of faith. The colour green symbolises 
Islam and I used it exclusively for a period of time in my 
work. Also, all of my exhibited installations face the qibla, 
so it’s no surprise that my religious inspiration is visible and 
it’s what labels me in the art world. My faith is naturally 
an inspiration since it’s a big part of my life, but it’s not 
my only influence. All early millennials remember the 
dubbed anime we used to watch as kids (‘Nobody’s Boy: 
Remi’, ‘Belle and Sebastian’ and ‘Princess Sarah’). I still 
love those animations. Both the artistic techniques used 
to draw and animate, and their manner of portraying  

I’ve been to all five continents 
and nothing feels better 

than home
يونس رحمون

Gr

Yr

Gr

Yr

03 second hand clothes for sale at a souq 
in the old medina of tétouan, where 
rahmoun finds inspiration for his art 
around every corner 

04 two men smoke outside a coffee 
shop in tarbiat Ljawza, a tree-shaded 
square in tétouan where several tailors’ 
workshops can be found. ‘I like to sit 
here and contemplate people working 
with their hands,’ says rahmoun 
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Would you consider living somewhere else?
Never. The more cities I visit the clearer it is to me that I’ll 
never move out. I’ve been to all five continents and nothing 
feels better than home. The only other place I could maybe 
think of living is my mother’s village in the Rif Mountains. 
It’s my second home so it does provide a similar feeling  
to Tétouan. The reason I could never leave this city is 
because it gave me so much inspiration, education and 
shaped me in so many ways, so all I aspire to do is try  
to give back to it as much as it gave to me.

Apart from your hometown, Islam and Sufism also 
have a visible presence in your art.
Although I wouldn’t qualify my art as Islamic or Sufi,  
it doesn’t bother me if it’s described as such. I can see  
how it would be interpreted as Sufi: I often use numbers like  
99 which is the number of Allah’s names, or 77 which is the 
number of branches of faith. The colour green symbolises 
Islam and I used it exclusively for a period of time in my 
work. Also, all of my exhibited installations face the qibla, 
so it’s no surprise that my religious inspiration is visible and 
it’s what labels me in the art world. My faith is naturally 
an inspiration since it’s a big part of my life, but it’s not 
my only influence. All early millennials remember the 
dubbed anime we used to watch as kids (‘Nobody’s Boy: 
Remi’, ‘Belle and Sebastian’ and ‘Princess Sarah’). I still 
love those animations. Both the artistic techniques used 
to draw and animate, and their manner of portraying  
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the contrast of good and evil are relevantly insightful 
for me. But every day something happens that inspires  
me – for example, I could spend all day talking about how  
a woman kneads dough.

Do you purposely surround yourself with objects or 
art pieces that inspire you?
Anyone that visits my home studio probably thinks  
I’m a hoarder. I have an incredible amount of small objects 
that I randomly pick up. I have a white ceramic concave 
plate full of my collection of little stones and rocks that  
I stumble upon in the street. I have a lot of wires and 
threads, bottle caps – they might seem to be meaningless 
objects, but it means a lot to me having them around.  
I don’t have any art objects or collections displayed  

05 at the atelier of Kamal essoussi,  
a tétouan-based craftsman and resin 
specialist who built rahmoun’s 2015 
work ‘manzil-Janna’, recently acquired 
by the centre Pompidou in Paris

rahmoun has a growing collection of 
objects that he says have no use other 
than that he admires their ‘form and 
material.’ ‘wherever I go, everything 
small and spherical I find, I take with me 
to my studio. I have a small collection of 
green objects, and I also collect stones 
from the region where my parents 
come from, the rif,’ he says

Gr

Yr

Yr

Gr

in the house. I have some paintings and drawings by artists 
and friends but I don’t hang them, I just pick them up and 
look at them whenever I feel the need to.

Speaking of artists and friends, are there any within 
your scene you’d like to collaborate with?
Some of my dearest friends are fellow artists: Safaa Erruas 
whom I shared an exhibition with back in 2002, Hassan 
Echaïr who was my teacher and Batoul Shimi to name 
a few. All are very talented and successful. Although 
we’ve collaborated on exhibitions, we never worked on an 
actual shared project – but why not soon? I would love to.  
Even different styles and subjects can be complimentary 
to one another, just like the exhibition Safaa and I realised 
in 2002.

05
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the contrast of good and evil are relevantly insightful 
for me. But every day something happens that inspires  
me – for example, I could spend all day talking about how  
a woman kneads dough.

Do you purposely surround yourself with objects or 
art pieces that inspire you?
Anyone that visits my home studio probably thinks  
I’m a hoarder. I have an incredible amount of small objects 
that I randomly pick up. I have a white ceramic concave 
plate full of my collection of little stones and rocks that  
I stumble upon in the street. I have a lot of wires and 
threads, bottle caps – they might seem to be meaningless 
objects, but it means a lot to me having them around.  
I don’t have any art objects or collections displayed  

05 at the atelier of Kamal essoussi,  
a tétouan-based craftsman and resin 
specialist who built rahmoun’s 2015 
work ‘manzil-Janna’, recently acquired 
by the centre Pompidou in Paris

rahmoun has a growing collection of 
objects that he says have no use other 
than that he admires their ‘form and 
material.’ ‘wherever I go, everything 
small and spherical I find, I take with me 
to my studio. I have a small collection of 
green objects, and I also collect stones 
from the region where my parents 
come from, the rif,’ he says

Gr

Yr

Yr

Gr

in the house. I have some paintings and drawings by artists 
and friends but I don’t hang them, I just pick them up and 
look at them whenever I feel the need to.

Speaking of artists and friends, are there any within 
your scene you’d like to collaborate with?
Some of my dearest friends are fellow artists: Safaa Erruas 
whom I shared an exhibition with back in 2002, Hassan 
Echaïr who was my teacher and Batoul Shimi to name 
a few. All are very talented and successful. Although 
we’ve collaborated on exhibitions, we never worked on an 
actual shared project – but why not soon? I would love to.  
Even different styles and subjects can be complimentary 
to one another, just like the exhibition Safaa and I realised 
in 2002.
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“Paper Prize, The Third 
annual John Jones Art of 
Paper prize was awarded to 
Younes Rahmoun”, 
Daily Canvas, March 20, 
2014, Issue 3, Art Dubai 
Edition
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En haut, à gauche : Le Lavoir,
2013, installation (©Lydie PaLaric).
À droite : Le Four, 2013,
installation (©Lydie PaLaric).
Ci-dessus à gauche : Ghorfa#10,
installation au MuCEM, suspension
en coton ininflammable, ampoule,
214 x 236 x 185 cm (courtesy
de L’artiste et imane Farès).
À droite : Le Cimetière (pierres du rif),
2013, installation (©Lydie PaLaric).
Ci-contre, à gauche : Darra-Dahab
(Atome - Or), 2012, tirage jet
d’encre contrecollé sur Diasec,
150 x 150 cm (courtesy
de L’artiste et imane Farès).
À droite : Darra-Oqda (Atome -
Nœud), 2012, tirage jet d’encre
contrecollé sur Diasec, 150 x 150 cm
(courtesy de L’artiste et imane Farès).

Maertens Marie, 
“Les Voyages spirituels 
de Younès Rahmoun”, 
Connaissance des Arts, 
November 2014
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L’ idée de déplacement est récurrente chez
Younès Rahmoun, mais inclut toujours
un itinéraire intérieur, raconte cet artiste

au langage très imagé. « C’est souvent un point
de départ et un prétexte pour aller à la rencontre
des cultures, car j’envisage le voyage à la manière
d’une graine qui se développerait avant d’éclore
et de nourrir les autres. » Cette graine, il en a
même conçu un sujet pour des vidéos, tandis
qu’il a pu, pour des installations, ramasser ou
mélanger des terres et cailloux de contrées di-
verses, en précisant qu’il n’est pas uniquement
question de territoires, ni de « drapeaux », mais
plutôt de réflexions sur l’entité et le Grand Tout.
D’où l’emploi de géométries simples, tels le cercle,
le cône ou le triangle, autant dans les dessins que
dans les sculptures, qu’il nomme des « formes
modestes ». « Ces formes représentent la perfection,
mais aussi des composantes de la nature et de l’uni-

vers, à l’exemple des planètes. Souvent dotées de
bases assez larges, elles tentent ensuite d’atteindre
le ciel et l’au-delà. » Insufflé à demi-mot, le cœur
de l’œuvre est bien la dimension spirituelle et
la philosophie orientale, traduites en arts plasti-
ques. L’une de ses séries,Al-Âna/Hunâ, est même
constituée de pièces invitant le spectateur à venir
méditer. Ce désir de partage se retrouve dans le
cadre de La Forêt d’art contemporain, où Younès
Rahmoun investit cet automne différents lieux
du village, qui se nommeVert, et initie la cuisson
d’un pain collectif. La notion d’assimilation est très
présente dans son travail, comme son obsession
des chiffres. « Je suis fasciné par le 3 ou encore le
77. Les nombres impairs symbolisent la jonction
de deux opposés, un négatif et un positif, auxquels
s’ajoute un élément permettant à l’univers de fonc-
tionner et à l’existence de recouvrer un sens. »
MARIE MAERTENS

Les voyages spiritueLs
de younès rahmoun
Sous formes de photographies, dessins, vidéos, installations ou
performances, Younès Rahmoun développe la métaphore du voyage.

Younès Rahmoun, Le Cimetière (pierres du rif), 2013, installation (©Lydie PaLaric).

1975 Naissance de Younès
Rahmoun (ill. : ©Ralph
Gibson) à Tétouan, Maroc.
1998 Diplômé de l’Institut
national des beaux-arts de
Tétouan dont le commissaire
Jean-Louis Froment, l’invite
à participer en
1999 à l’exposition « L’objet
désorienté au Maroc »,
aux Arts Décoratifs, à Paris.
2010 Initie des
performances itinérantes,
comme Safar, réalisée sur
la route entre Beni-Boufrah
(Maroc), Damas (Syrie)
et Amman (Jordanie),
ou Hajara, entre Tétouan
et Guelmim (Maroc).
2013 Participe
à la Triennale de Paris,
Intense Proximity.
2014 Invité à la 5e édition
de la Biennale de Marrakech.
Il reçoit le John Jones Art on
Paper Award, à Art Dubai.

À VOIR
- « LA FoRêT d’ART
coNTEMpoRAIN », projet initié
en 2011 au cœur du Massif
forestier des Landes de Gascogne,
www.laforetdartcontemporain.
com ouverture au public
le 15 novembre.
- « IdENTITéS », Institut des
cultures d’Islam, 56, rue
Stéphenson et 19-23, rue Léon,
75018 paris, 0153099984, du
18 septembre au 21 décembre.
+ d’infos : http://bit.ly/7311ici ^
- « LE MARoc coNTEMpoRAIN »,
Institut du monde arabe,
1, rue des Fossés-Saint-Bernard,
0140515814 du 2 octobre
au 26 mars. + d’infos :
http://bit.ly/7311marocima

youNèS RAhMouN EST
REpRéSENTé par la galerie
Imane Farès, 41, rue Mazarine,
75006 paris, 01 46 33 13 13,
www.imanefares.com

Maertens Marie, 
“Les Voyages spirituels 
de Younès Rahmoun”, 
Connaissance des Arts, 
November 2014
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Art Absolument, Numéro 
Spécial Le Maroc Contem-
porain, Un événement 
unique à l’Institut du monde 
arabe, p. 39
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ounès Rahmoun développe une
œuvre multiple, mêlant des influences
provenant de son univers personnel,

de ses origines, croyances et expériences.
Déclinant un vocabulaire de chiffres, de
couleurs et de formes, l’artiste crée des
œuvres souvent belles, d’où émane une
quête d’universalité. Loin de se restrein-
dre à l’utilisation d’un seul et même

medium, Younès Rahmoun explore avec
curiosité les possibilités que lui offre son
époque. Sa pratique va ainsi de l’installa-
tion au dessin en passant par les nouvelles
technologies et le multimédia. 

«Darra» signifie atome. A partir de
quoi ont-elles été constituées,
quelles dimensions métaphoriques

contiennent-elles pour vous? 
À mes retours de voyage, je rejoignais ma
ghorfa pour me recueillir. Dans cet espace
situé sous l’escalier, trop réduit pour pou-
voir faire des sculptures volumineuses, je
me suis mis à confectionner des petites
sphères pour moi-même, sans intention
de les montrer. Elles étaient à l’échelle de
la paume de ma main, composées de bouts

CONVERSATION AVEC

YOUNÈS RAHMOUN

Avec sa série «Darra» exposée cet automne à la galerie Imane
Farès à Paris, l’artiste marocain Younès Rahmoun poursuit sa
quête mystique. Il nous plonge dans son univers intime, en
nous initiant aux secrets de sa matière créative. 

Tout l’univers dans
un atome 

PROPOS RECUEILLIS PAR GÉRALDINE PAOLI 
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Paoli Géraldine, 
“Tout l’univers dans un 
atome”, 
Diptyk n°15, October-No-
vember 2012, p. 100-102
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de ficelle en plastique, de
fils, de papier de choco-
lat doré, d’éléments que
j’avais récoltés, sortes de
petites sculptures
concentrées de vécu et
de rencontres. Ces Darras
sont des mémoires de
lieux et d’êtres, des traces
d’un moment de présence
particulière, d’un « ici et main-
tenant » : des atomes de rencon-
tres.

En 2004, vous avez présenté une
Darra lors d’une exposition
personnelle «Abyad» (blanc) à
l’Institut Français de Fès, pourquoi
les nommer « Darra »?
Un atome, une graine, un grain de sable
ou de terre, un caillou représentent pour
moi l’être humain.
La ligne droite, le carré représentent
l’homme, la logique. L’atome, la sphère et
le cercle représentent la perfection, le
divin, la nature. La science, la philosophie,
les religions, ma propre méditation, l’uni-
vers qui m’entoure sont mes sources d’ins-
piration : la Darra de l’année 2004 a été
confectionnée avec du tissu de linceul, une
réponse à ces réflexions.

La Ghorfa rend hommage aux
espaces sous les escaliers des
maisons de vos parents et de votre
grand-mère. Est-elle une source, un
abri, un îlot, une cabane pour vous?
Pourquoi la quitter ?
C’est tout ça à la fois. «Ghorfa» signifie
« chambre » en arabe et « petite chambre
en hauteur » dans le Rif. 
La «Ghorfa», située sous l’ escalier, fut un
espace de réflexion pendant sept ans, je
l’ai quittée naturellement pour être encore
plus avec les gens, comme une graine qui
sort du sous-sol, de la terre, pour aller vers
l’air, la lumière.

Quelles sont vos premières
expériences de composition avec
l’espace ?
J’ai déposé une boîte en métal juste en des-
sous de l’escalier, à l’endroit de la

«Ghorfa»,
dans un espace qui correspondait au
volume d’une caisse de fruits. J’y mettais
des choses qui me plaisaient, que j’orga-
nisais et réorganisais.

Votre enfance a favorisé votre
imaginaire; comment a-t-elle agi
dans votre processus de création?
Nous avions une chance : celle de ne pas
avoir de jouets. Nous n’en recevions
qu’une fois par an, pour la fête d’Achoura;
le reste de l’année, nous les fabriquions
nous-mêmes et nous en inventions.

Être artiste s’est–il imposé à vous
comme une sorte d’évidence ?
Un jour, un ami de mon père, critique d’art
autodidacte, m’a offert un cahier blanc,
« quand tu l’auras fini je t’en donnerai un

autre ». Comme beaucoup d’artistes, tout
enfant, je voulais être celui que je suis :
créer des choses et dessiner.
Je faisais des petites choses, je ne savais
pas alors que c’étaient des sculptures ou
des installations. 
Pratiquer une discipline artistique, c’est
être là, ici-même et maintenant.

Comment la philosophie orientale
s’est-elle manifestée dans votre
démarche?
En 1994, je me suis tourné vers l’Orient

102 << Diptyk n°15. octobre-novembre 2012
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lorsque Faouzi Laatiris, l’un de
mes enseignants à l’École des
Beaux-Arts de Tétouan, m’a
dit : « ce que tu nous as fait res-
semble a� un jardin Zen. ».
J’ai attendu 1996 pour rentrer

dans une librairie à Bourges et
acheter le livre que je recher-

chais sur le Zen : La Pratique du
Zen de Taisen Deshimaru. Là, j’ai

commencé à comparer mes
réflexions, ma religion avec d’autres.

Le Zen nomme le vide, là où d’autres nom-
ment le Divin. Les philosophies orientales
m’ont permis d’avoir du recul et de voir
les choses différemment.
On va souvent très loin pour voir quelque
chose qui nous a toujours accompagné et
que l’on ne voyait pas. Ce qui est impor-
tant c’est le trajet.

Existe-il pour vous une intéraction
entre le spirituel et la science?
Tout est parti d’un petit point, d’un rien,
d’une grande explosion.
Si l’on compressait l’univers, il serait
contenu dans un atome (Tout l’univers
dans un atome : Science et bouddhisme, une
invitation au dialogue, de sa Sainteté Le
Dalaï-Lama).
L’univers est comme un élastique, il s’élar-
git vers l’infini très lentement puis revien-
dra à son point de départ avec célérité.
Je sais que l’univers est infini dans le
macro et le micro, j’en suis persuadé.

Il faut chercher, il faut demander, prati-
quer le «talab» (aller vers), vers la science,
le savoir, les gens. La terre est un tout petit
point dans l’univers.

DARRA

Worlds in a small room 
Galerie Imane Farès, Paris
Du 18 octobre 2012 au 26 janvier 2013
L'exposition est consacrée à l'artiste Younès
Rahmoun qui y présentera des œuvres
inédites.
Elle s'inscrit dans le cadre de Photo Saint-
Germain-des-Prés, du 8 au 30 novembre
2012, sur le thème Voyages et Rêves.
(younesrahmoun.com)

on va souvent très loin pour voir quelque chose qui

nous a toujours accompagné et que l’on ne voyait pas

Darra-Oqda
(atome nœud), 
photographie,

tirage jet d’encre
contrecollé sur

diasec,
150x150 cm

Paoli Géraldine, 
“Tout l’univers dans un 
atome”, 
Diptyk n°15, October-No-
vember 2012, p. 100-102
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“Atome(s)”, 
Art Croissance, n°6, Janua-
ry-March 2013, p. 31
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“Atome(s)”, 
Art Croissance, n°6, Janua-
ry-March 2013, p. 31
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Du Blé Didier, 
“Le Voyage au cœur de 
l’art”, 
Petites affiches, la Loi – 
Le Quotidien Juridique, 
November 13, 2012
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Zourgani Afaf, 
“Younès Rahmoun, un 
mystique à l’œuvre très 
construite”, 
Diptyk n°9, February-
March 2011, p. 46-56
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