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Le papier est un plan vierge sur lequel sont 
prêts à naître des espaces-temps encore 
énigmatiques. Sandra Plantiveau, par le biais 
de ses dessins, fait poindre ces univers en 
explorant les processus qui régissent leur 
émanation. Le mot émanation prend d’ailleurs 
toute son envergure au regard des œuvres 
réalisées par l’artiste Bruxelloise.  

Entre apparition et disparition, matérialité et 
évanescence, trace et document, le travail de 
Sandra Plantiveau ne cesse d’osciller entre 
différents pôles paradoxaux et de puiser dans 
chacun d’eux. 
C’est ce qui fait la force de ses propositions, 
leur puissance heuristique et évocatrice. 
Impliquant tous les sens, le dessin est ici une 
expérience totale. Chaque pièce se fait le 
réceptacle de tout ce qui conduit à elle, 
chaque processus se décantant jusqu’à faire 
œuvre. Plus que des dessins, ce sont des 
échantillons de mémoire pure que Sandra 
Plantiveau nous donne à voir, traductions 
physiques de l’expérience d’un cheminement 
artistique unique à chaque pièce.  

Artaud écrit “mes dessins ne sont pas des 
dessins mais des documents”. L’importance de 
la notion de processus de recherche dans 
votre travail semble prendre tout son sens 
avec cette exposition. Dans celle-ci, vous 
poursuivez l’aventure heuristique entreprise 
lors de la publication du Portfolio Echo...  

Le point de départ de cette exposition est 
effectivement le portfolio Echo imprimé en 2018 
chez Modulab. Cette édition rassemble 5 
estampes donnant à voir l’empreinte d’une 
unique et même feuille de papier de soie encrée. 
Les variations d’une planche à l'autre tiennent 
des charges et décharges de l’encre, de la 
porosité des matières, des jeux de transferts et 
de reports.  

Par la suite, j’ai eu envie d’amplifier ces 
recherches. Pour les élargir, les creuser, j’avais 
envie de plus d’espace, de changer de format en 
sortant du cadre de l’édition afin que mon regard 

pénètre les couches d’encre et les fibres de la 
matière. Je voulais qu’il puisse circuler dans de 
plus amples paysages..  

Je suis donc partie en résidence aux Ateliers 
R.L.D en Bourgogne pour prolonger ces 
expériences sur une presse grand format. 
En juillet 2019, accompagnée par l’éditrice et 
imprimeuse de la galerie Modulab Aurélie Amiot, 
j’y imprime environ 40 pièces uniques, des 
empreintes dont les formats vont de 72 x 102 à 
140 x 200 cm.  

Cette nouvelle recherche s’axe donc sur 
l’impression d’estampes monotypes... Vous 
évoquez votre désir d’amplifier ces réflexions, 
mais quelles sont-elles ?  

En découvrant les caractéristiques propres à la 
gravure taille douce, j’ai inévitablement été 
amenée à m’interroger autrement sur l’image. Je 
ne souhaitais pas calquer mes gestes de 
dessinatrice à ceux du graveur, mais plutôt jouer 
avec le processus même de la technique 
d’impression. J’ai volontairement évincé la 
possibilité de tailler ou de creuser dans une 
matrice (bois, lino, zinc...) afin de ne pas 
représenter par la ligne. J’ai cherché en premier 
lieu à connaître les particularités de la technique. 
J’ai considéré chaque geste, chaque étape du 
procédé. Ensuite, je me suis demandé comment 
jouer avec et de quelle manière je voulais 
intervenir.  

Je me suis concentrée sur des notions telles que : 
les phénomènes d’apparitions et de disparitions 
perpétuels, l’empreinte, l’encre comme 
mémoire, le support, la matrice, les images 
fantômes, les images résiduelles. De nombreuses 
manipulations sont rendues possibles par ces 
questions de relief, de vide, de creux, de 
réserve... C’est en comprenant le 
fonctionnement des choses et les réactions des 
matières que j’ai finalement voulu laisser exister 
le processus pour lui-même.  

Après ce cheminement, j’ai commencé à sonder 
mon support de prédilection : le papier. J’avais
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envie de regarder sous le dessin. D’explorer cet 
espace qui accueille l’encre et sur lequel l’image 
apparaît par couche mais aussi par manque. Le 
papier est ainsi devenu lui-même le dessin, cette 
surface sensible qui habituellement reçoit le 
tracé et les lignes. 

Comment comptez-vous faire dialoguer ces 
nouvelles pièces avec les précédentes pour 
l’exposition à Modulab ?  

Cette exposition se focalise principalement sur 
les estampes imprimées en Bourgogne. Elle est 
en effet un peu particulière puisque tout 
simplement, je n’y expose que peu de dessin, 
alors même que c’est ma pratique centrale. Cela 
implique une temporalité, un processus de 
création, et une manière de penser dans l’espace 
qui sont un peu différents. Habituellement, 
lorsque je prépare un projet d’exposition, sa 
construction se fait de manière plus organique...  

Pour réaliser un dessin, plusieurs semaines, 
plusieurs mois sont parfois nécessaires, aussi je 
travaille sur plusieurs dessins en même temps et 
il m’arrive même de re-travailler d’anciennes 
productions. Mes recherches se développent de 
plus en plus en série, comme des variations. Il 
m’est très difficile d’envisager chaque dessin de 
manière autonome. Le procédé d'impression lui-
même a une temporalité très différente, 
beaucoup plus immédiate que celle que 
j’éprouve en dessinant. L’idée qu’une sorte de 
stratification temporelle apparaisse me plaît 
beaucoup.  

Lors d’une exposition, je n’ai donc aucun souci à 
présenter des dessins plus anciens avec de 
nouveaux. Je veille à ce que sens et formes 
ricochent de dessins en dessins, d’accrochages 
en accrochages. L’en-cours peut côtoyer de plus 
anciennes productions : cela correspond 
d’ailleurs à ma temporalité de travail.  

De plus, ce travail a été conçu à 4 mains avec 
l’aide précieuse de l’imprimeuse. Réfléchir dans 
l’atelier en faisant, en traversant des doutes 
ensemble, cela ouvre  

d’autres dialogues. Des heures joyeuses passées 
à explorer ces enjeux plastiques sont nées de 
nouvelles réflexions.  

La réalisation de pièce unique a-t-elle son 
importance ici ? C’est un geste contradictoire 
lorsqu’on travaille l’impression, outil de 
multiplication par nature !  

Cette question se pose inévitablement lorsque 
l’on évoque l’image imprimée et la question du 
multiple. Dans un premier temps, je ne savais 
pas vraiment comment l’aborder car je suis 
effectivement attachée à l’original en tant que 
dessinatrice. 
Il est vrai qu’on me renvoie régulièrement à la 
gravure et à la technique de la pointe sèche 
lorsqu’on observe la finesse et la minutie du 
tracé dans mes dessins. Or, ici, je voulais me 
concentrer sur la matrice : cette image qui porte 
en elle l’image à venir et par essence la menace 
de sa disparition. En fait, j’en revenais toujours à 
l’image originale.  

Dans ce projet je ne souhaitais donc pas 
reproduire une image ou un dessin en X 
exemplaires. Cette question du multiple, 
d’original, j’ai fini par l’envisager dans une sorte 
de paradoxe : imprimer des pièces uniques avec 
les procédés de la série en utilisant la technique 
du monotype.  

Le travail de l’espace semble constitutif de la 
plupart de vos œuvres. Mais quel est votre 
rapport avec les espaces dans lesquels vous 
exposez ?  

Au-delà de la feuille et du dessin, en effet, il y a 
l’espace autour, l’espace de l’atelier et l’espace 
qui peut être les accueillera plus tard, celui de 
l’exposition. Le rapport qui se noue avec ces lieux 
intervient dès le départ, je pense ! 
Lorsque je cherche, finalement lorsque je 
dessine, je pense au dessin inséparablement de 
mon support et du format. Aussi, la notion 
d’espace est fondamentale, même dans la 
création. J’aime varier en imaginant parfois 
qu’un dessin puisse déborder sur un autre, sur 
une autre feuille. Comme le ferait quelque chose 
qui pousse, qui se développe. En amont il y a 
aussi l’idée que chaque dessin dialoguera avec 
d’autres. J’organise des résonances imaginaires. 
Le format, les marges, le cadre font partie des 
éléments de réflexion qui entrent en jeu dans 
mon travail. Pour moi, l’exposition est un espace-
temps qui permet d’orchestrer ces différentes



temporalités tout en créant une scénographie 
pour les dessins. Mes accrochages sont des 
moments au milieu de ces espaces-temps.  

Par le passé j’ai travaillé différents dispositifs de 
mise en espace durant lesquels j'ai investi le sol, 
questionné les plans verticaux et horizontaux de 
la galerie. Je pense par exemple à l’exposition 
Echo, réalisée à Modulab en 2017, ou encore à 
l’accrochage que j’ai réalisé pour A l’heure du 
dessin, 2ème temps, au château de Servières.  

Mais alors comment imaginez-vous le dialogue 
entre le spectateur et vos nouvelles 
productions ?  

En choisissant de me focaliser sur cette série 
d’estampes, j’adresse mes réflexions sur le 
support de l’image qu’est le papier. Je 
questionne sa mémoire, sa matérialité, sa 
substance, les processus qui amènent à 
l'œuvre... La nature organique des pièces et leur 
contenu minimal conduira le spectateur, je 
l’espère, à s’interroger sur l’origine de ces images 
tout en rêvant au contenu de ces empreintes.  

Cette notion d’empreinte m’interroge. Vous 
l’utilisez souvent lorsque vous parlez de votre 
travail. De quoi cherchez-vous à conserver la 
trace ?  

Avec le temps, le sujet de mes dessins est sans 
doute devenu le dessin lui-même. Le papier est 
l’espace qui absorbe des expériences et les traces 
des processus qui interviennent à sa surface. 
Le dessin, c’est ma manière de sonder ce qui 
m’entoure, d’expérimenter le vivant, le sensible. 
C’est ma façon de regarder finalement. J’aime 
son silence, sa modestie, ses fragilités, ses 
suppositions...  

C’est une pratique qui m’est naturelle, et 
nécessaire. J’ai toujours ressenti dans le temps 
du dessin une forme de sérénité et de calme. 
C’est une pratique apaisée mais active et 
constamment en mouvement. Il est question 
d’instant, de vitesse, de durée, de lenteur aussi. 
Le dessin capture.  

Souvent je me retrouve à être témoin face à ce 
qui émerge et ce n’est que par la suite que les 

interrogations arrivent, que les décisions se 
prennent. Tout part de ce que le dessin conserve.  

J’aimerais revenir au terme matrice, qui 
revient souvent lorsque vous évoquez le 
papier. C'est une formulation très 
intéressante. En effet, ce mot s’inscrit dans un 
univers profondément organique, biologique. 
Cela m’évoque les sillages créés sur vos 
feuilles d'œuvre lors du passage sous la 
presse... Entre racine, plante, éclair, 
mycélium, ils nous renvoient à la fois à 
l’infiniment grand et à l’infiniment petit... 
Qu’avez vous pensé en découvrant ces tracés ? 

Que je n’aurais jamais pu dessiner cela ! La 
révélation progressive de ces reliefs et paysages 
m’a surprise et fascinée. Il y a une vraie part 
d’aléatoire dans ce travail, et malgré la rigueur 
des gestes qu’implique le processus, j’ai souhaité 
me laisser guider par les formes qui se 
construisaient. Particulièrement dans les 
estampes que vous évoquez, qui suggèrent des 

sortes de racines, d’éclairs 1 . Je n’avais pas du 
tout anticipé cela. Ces sillages sont le résultat de 
l’air s’engouffrant dans l’interstice des deux 
feuilles de papier sous la pression du rouleau. 
C’est cela qui a dessiné ces plis, ces racines, ces 
rivières. L’empreinte du papier est également le 
témoin de mes gestes, de mes manipulations : 
par exemple à l'encrage, lors de délicats 
soulèvements de la matrice. La matière garde 
mémoire et c’est l’encre qui révèle ces 
survivances. 
Il s’agit en quelque sorte d’événement- images.  

On peut presque parler d’image-contact ! 
C’est dans la marque laissée par un 
frémissement que se créent ces sillages...  

Oui en effet ! Ici, la technique d’empreinte, qui 
suppose avant tout le contact, transforme la 
matière et permet une lecture complètement 
autre sur l'œuvre. Malgré le report exact de la 
texture du papier, s’opère un écart de 
ressemblance entre le support et son empreinte, 
comme une dissonance.  

D’ailleurs, au départ de ce projet la question de la 
représentation était volontairement secondaire. 
Le sujet a laissé sa place à l’élaboration d’une

 
1 

cf. image ci-dessous, 72x102 cm, estampe sur papier Olin blanc naturel mat 250g 



image générée par le processus lui-même. Je 
regardais ce qui était là, sous mes yeux, avec 
l’envie de révéler ce qui est immédiatement 
présent et invisible en même temps.  

Jean-Christophe Bailly dirait que l’“absence 
future est déjà engagée” ! Votre travail serait 
ainsi un entre-deux, en suspens entre visible 
et invisible... Pensez-vous que vos œuvres, en 
ce sens, soient jamais achevées ? Quelle est 
l’importance de l’inachèvement dans votre 
démarche ?  

J’espère proposer des situations propices aux 
doutes et à l’imaginaire, il est en effet question 
de devenir. 
Comme je l’ai évoqué, j’attache une grande 
importance au blanc du papier. J’aime sa 
puissance d’éclat, son silence, son apesanteur. 
Pour celui ou celle qui regarde, c'est tout aussi 
important. C’est une césure dans l’image, 
disponible et nécessaire.  

En général, j’aime que mes œuvres nécessitent 
de prendre un temps de regard. J’aime penser 
qu’au fur et à mesure de l’expérience visuelle, on 
puisse voir émerger les phénomènes 
d’apparitions et de disparitions dont je parlais 
plus tôt. Cela n’est possible qu’en prenant le 
temps !  

Lorsque je termine un dessin, j’ai l’impression 
que tout recommence. D’ailleurs, je conçois mes 
expositions de la même manière. Ce n’est jamais 
l’aboutissement d’une recherche, en admettant 
qu’une recherche soit jamais achevée ! Une 
exposition, c’est finalement, pour moi, un 
commencement, ou plutôt : un appel à 
recommencer encore et encore.  



Fossile éclaire, 2019, monotype sur papier Olin blanc naturel mat 250g, 72 x 102 cm



Etat rectangle, 2019, Encre sur papier, 74 x 106 cm



Exposition, La lumière Dépensée, galerie jeune création, Paris, 2017
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Expositions personnelles 

2021 L’épaisseur d’un geste, Galerie Modulab, Metz 
Elementa, Galerie Layers, Bruxelles

2017 Echos, Galerie Modulab, commissariat Maryline Robalo, Metz

2016 Galerie La Vitrine, Bruxelles

2015 Solo show, Greylight Project, Bruxelles 
Dessin, La Pommerie / Appelboom, La Villedieu et St Sétiers

2013 Le Gris est bruit, Galerie PA / Plateforme de Création Contemporaine, Paris

Expositions collectives & Foires (sélection)

2021 Final day, Atelier Alain Lebras, Nantes

2019 Bientôt déjà hier, Centre de la gravure et l’image imprimée, La Louvière 
Drawing Now, Galerie Modulab, Carreau du temple, Paris 
Sous un ciel maladivement lumineux... Atelier Alain Lebras, Nantes

2018 Luxembourg Art Week, Galerie Modulab, Luxembourg 
Vous reprendrez bien un peu de dessin ? Modulab, Galerie Neuf, Nancy 
Prix de la Gravure et de l’Image Imprimée, Centre de la Gravure, la Louvière

2017 Le 6b dessine salon, commissariat Marie Gautier et Claire Luna, Le 6b, Paris

Sandra Plantiveau 

Née en 1983 à Nantes 
Vit et travaille à Bruxelles 
D.N.S.E.P Art à l’École nationale supérieure d’art de Bourges, 2008 
www.sandraplantiveau.com

Le dessin est au centre de ses recherches. Il s’agit d’adopter et d’expérimenter une attitude où 
l’observation est primordiale. Le trait est à l’écoute, dans une double expérience; entre une réalité 
physique et un imaginaire qui le parcourt, transformant la nature même du dessin en phénomène. Il 
apparaît comme une matière vivante, entre document et œuvre, recherche et résultat. Ce statut 
intermédiaire reflète l’importance du processus, et a fortiori du temps. 

Son travail est représenté par Modulab depuis 2017. Elle a exposé   à « Greylight Project » à Bruxelles, à 
« La Pommerie » dans le Limousin, au Château de Servière à Marseille, Galerie Jeune Création à Paris, à 
Drawing Now…

http://www.sandraplantiveau.com


2016 La Lumière dépensée, Galerie Jeune Création, commissariat PA, Paris 
Pareidolie / Salon international du dessin contemporain, Marseille 
Entre temps, Atelier DMA, commissariat PA ,Granville

2015 Drawing Now, Carreau du Temple, Paris 
A l’heure du dessin / 2e temps, Château de Servière, Marseille

2014 Attractions, L’ Atelier Blanc, Rodez, Mission départementale de la Culture 
Fondation Pierre David Weill, Prix du dessin, Institut de France, Paris 
Drawing Now, artiste en focus, Galerie PA

2013 Yia Art Fair, Galerie PA, Espace des Commines, Paris 
Prix de la Création de Saint Rémy, Moulin des Arts de Saint Rémy 
Festival Oodaaq, Atelier du Vent, Rennes

2012 Passage, Abbaye de Léhon, Les Ateliers du Plessis Madeuc, Dinan 
L’imprimerie Ephemère, Anderlecht, Belgique

2011 Jeune Création 2011, Centquatre, Paris

2009 Premiere 08, Abbaye Saint Andree, Centre d’Art contemporain Meymac

Résidences et Prix

2019 Résidence de création à la Métairie Bruyère, Atelier L.R.D

2017 Mention, Prix de la Gravure et l’image Imprimée, Centre de la Gravure, La Louvière

2016 Résidence au Atelier de la Ville en bois, Nantes

2014 Résidence au Moulin des Arts de St Rémy, l’ Atelier Blanc

2013 Prix du Jury de la Jeune Création de St Rémy, Le Moulin des Arts 
Prix du Public de la Jeune Création de St Rémy, Le Moulin des Arts

2012 Résidence Création-transmission, Les Ateliers du Plessis Madeuc, Corseul

Bourses

2018 Aide à la Création Art Plastique de la Fédération Wallonie Bruxelles

Parution

Le Châssis, rubrique Liste A, Jacques et Evelyne Deret, collection Art Collector

Revue Entre, numéro 11, interview

Wunderkammer / 132, interview dans Agenda

Semaine #50, Édition Analogues, texte de Didier Mencoboni

Jeune Création 2011, catalogue d’exposition, texte de Pauline Guelaud



Averse, Komatzu design graphique pour le label Insubordination, Genève

Première 08, catalogue d’exposition, CAC Meymac, texte de Anne-Lou Vicente

Courants, catalogue de l’exposition Toko University, Taiwan

Barillet #4, édition de dessins Dead Media de Yann Leguay, production Le Fresnoy

Radio 108, ENSA Bourges, Festival Bandit Mages

Collaborations graphiques ( sélection )

Gazette, projet collectif d’édition dans différents ateliers d’impressions en Europe,

HS63 Hopstraat, lieu d’expérimentation sonore, Bruxelles, Be

Festival Chhhhhut, Marseille, Fr

Label Insubordination, Genève, Sw

Phonotopie /Yann Leguay, projet Dead Media, Production Le Fresnoy, Fr

Acquisition et Collection

Centre de la Gravure et de l’image imprimée de la Louvière

Artothèque de Liège

Art Community

Collection privée

Ateliers pédagogiques et enseignements (sélection)

2019 Assistante Dessin, ESAVL, Be 
Conférencière Dessin ARBA-ESA, Be

2010 - 2018 Artiste intervenante au Wiels, Centre d’Art Contemporain de Bruxelles, Be



Fondée en 2011, la galerie Modulab accueille à Metz, artistes et collectifs de la scène émergente 
française ou étrangère dont les démarches questionnent le champ du dessin, de l’installation et du 
multiple. Son objet est de promouvoir la création contemporaine et de faire se rencontrer les artistes, 
des commissaires d’exposition, des critiques d’art, des éditeurs, des institutions, les partenaires et le 
public.  

Modulab renforce et réunit dans ce projet collectif, les compétences, modes opératoires et outils 
nécessaires à rendre visible le travail d’artistes émergents.  

Modulab organise un suivi des artistes représentés, afin de les accompagner au mieux dans leur travail 
de prospection et de promotion autour de projets de résidences, ateliers arts visuels, concours et 
bourses.  

Outre sa programmation d’expositions dans ses locaux, la galerie développe et collabore sur de 
nombreux projets hors les murs : dans des lieux d’art contemporain institutionnels, mais aussi dans des 
espaces interstitiels et décalés. Depuis 2015 la galerie participe à de nombreuses foires et évènements 
internationaux (Drawing Now Art Fair Paris, Luxembourg Art Week, SOON Paris, Art Paris 2020).  

Par ailleurs, la galerie édite et diffuse des multiples d’artistes sous forme de portfolios et d’estampes. 
Ces éditions font l’objet d’acquisitions régulières particulièrement dans le réseau des artothèques 
française et belges. 



INFOS PRATIQUES 

Modulab 

28, rue Mazelle 57000 Metz (FR) 

 www.modulab.fr  

Parking :  

Souterrain du centre St-Jacques 

Accès par l’autoroute :  

En venant de l’autoroute A31 direction Metz sortie 32 Metz-Centre 

Accès Train : 

 TGV Paris-Metz (82 minutes) - gare à 15 mn à pied.  

Ouverture : 

Ouvert du jeudi au samedi 

De 14h à 18h00 et sur rendez-vous. 

CONTACT 

Aurélie AMIOT : 0033 (0)676-954-409 

www.modulab.fr

Aurélie AMIOT, directrice artistique de Modulab. Crédit photographique, Romain GAMBAS 

http://www.modulab.fr

