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1.	 	 RONNY	MACKENZIE	
Atelier	:	Project	Ability		

	
Ronny	 MacKenzie	 fréquentait	 l’atelier	 artistique	 Project	 Ability	 (Glasgow)	 lorsqu’il	 a	
réalisé	l’œuvre	exposée	au	Trinkhall	museum.	Nous	ne	disposons	actuellement	d’aucune	
information	supplémentaire	sur	cet	auteur.	
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Prendre	soin	

Les	œuvres	produites	en	atelier	sont	soumises	à	une	double	menace	au	moins.	La	première	
menace	 est	 le	manque	 de	moyens,	 financiers	 ou	 structurels,	 empêchant	 les	 ateliers	 de	
conserver	dans	de	bonnes	conditions	les	œuvres	produites	en	leur	sein,	quoi	qu’il	en	soit	
de	la	qualité	plastique	des	œuvres.	Ces	dernières	risquent	donc	de	disparaître,	en	raison	
des	 effets	 délétères	 d’une	mauvaise	 conservation,	 parce	 qu’elles	 seront	 jetées,	 faute	 de	
place,	 ou	 vendues	 par	 besoins	 économiques.	 C’est	 là	 la	 seconde	menace	 pesant	 sur	 les	
créations	réalisées	en	atelier	:	la	prédation	exercée	par	les	galeristes	ou	amateurs	d’art.	Ces	
prédateurs	avides,	avertis	de	l’état	du	marché	de	l’art	–	Art	brut	et	assimilé	connaissant	
une	progression	non	négligeable	–	profitent,	 à	 coup	sûr,	des	 conditions	de	 (sur)vie	des	
ateliers	pour	acheter,	souvent	à	bas	prix,	des	œuvres	magnifiques	qui	sont	ainsi	soustraites	
du	patrimoine	commun.	

Sa	mission	de	service	public	et,	plus	encore,	son	engagement	auprès	des	mondes	fragiles,	
obligent	 le	 Trinkhall	 à	 l’égard	 de	 ces	 formes	 de	 création	 en	 péril.	 Pour	 assurer	 la	
préservation,	l’étude	et	la	valorisation	d’une	part	importante	de	notre	patrimoine	culturel,	
le	projet	muséal	du	Trinkhall	répond	donc	à	une	forme	de	nécessité	et	d’urgence.	

Ronny MacKenzie attended the Project Ability art workshop (Glasgow) when he created 

the work displayed at the Trinkhall Museum. We currently have no additional information 

about this artist

Taking care 

Works produced in studios face at least two threats. The first threat is a lack of financial or 

structural resources, preventing studios from storing the works produced there in good conditions, 

regardless of the artistic quality of the works. These works are therefore at risk of disappearing 

due to the harmful effects of poor conservation, because they will be thrown away due to lack 

of space or sold for financial reasons. This is the second threat to works created in studios: 

predation by gallery owners or art lovers. These greedy predators, aware of the state of the art 

market – with Art Brut and similar movements experiencing significant growth – take advantage 

of the conditions of (sur)vival in workshops to buy, often at low prices, magnificent works that are 

thus removed from the common heritage. 

Its public service mission and, even more so, its commitment to fragile worlds, oblige the Trinkhall 

to take action with regard to these endangered forms of creation. To ensure the preservation, 

study and promotion of an important part of our cultural heritage, the Trinkhall museum project 

therefore responds to a form of necessity and urgency.
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2.	 	 VALERIO	CICCONE	
Atelier	:	Arts	Project	Australia		

	
Valerio	Ciccone	fréquente	les	ateliers	Arts	Project	Australia	depuis	1984.	Il	y	développe	un	
travail	 avant	 tout	 figuratif	 :	 natures	 mortes,	 portraits	 de	 célébrités	 ou	 encore	
reproductions	de	pages	de	journaux.	
Mélancolies	expose	une	nature	morte	ainsi	qu’une	carte	personnelle	élaborée	par	Ciccone	
–	les	inscriptions	renvoyant	à	des	localités	du	quartier	de	Melbourne	où	vit	l’artiste.	
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Valerio Ciccone has been attending the Arts Project Australia workshops since 1984. There, 

he developed primarily figurative artwork: still life, celebrity portraits, and reproductions 

of newspaper pages. The Mélancolies exhibition features a still life and a personal map 

created by Ciccone – the inscriptions refer to localities in the Melbourne neighbourhood 

where the artist lives.
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3.	 	 VÉRONIQUE	DECLERCQ	
Aux	lisières	des	ateliers	

	
	
Véronique	Declercq	(1965-2021)	est	une	artiste	qui	se	tient	aux	lisières	des	ateliers.		
Elle	fréquente	le	Club	Antonin	Artaud,	à	Bruxelles,	où	elle	découvre	la	gravure	auprès	de	
Chris	 Delville.	 Commence	 alors	 un	 compagnonnage	 de	 plus	 de	 vingt	 ans	 –	 les	 deux	
graveuses	œuvrant	côte	à	côte	une	fois	par	semaine.	
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Véronique Declercq (1965-2021) was an artist on the fringes of workshops. She attended 

the Antonin Artaud Club in Brussels, where she discovered printmaking with Chris Delville. 

Thus began a partnership of over twenty years with the two engravers working side by side 

once a week.
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4.	 	 MARIA	PACE	

Artiste	partenaire	
	
	
«	Depuis	plus	de	quarante	ans	je	pratique	l’art	de	l’estampe,	j’ai	fait	mienne	la	technique	
dite	de	la	manière	noire	et	surtout	l’utilisation	de	son	outil	:	le	berceau.	L’outil	est	devenu	
le	prolongement	de	ma	main.	Je	le	berce	des	heures	durant	sur	une	plaque	de	cuivre.	Ce	
que	je	donne	à	voir	c’est	le	résultat	de	ces	moments	de	rapport	intime	entre	la	plaque	de	
cuivre,	l’outil	et	moi.	»	(Maria	Pace)	

	

Maria	Pace,	formée	à	l’Académie	des	Beaux-Arts	de	Liège	où	elle	enseigne	de	2007	à	2024,	
est	internationalement	reconnue.		

	

	

Maria Pace, who trained at the Academy of Fine Arts in Liège, where she taught from 2007 

to 2024, is internationally recognized. 

“I have made the technique known as mezzotint my own, and above all, the use of its tool: 

the rocker. The tool has become an extension of my hand. I rock it for hours on a copper 

plate. What I present is the result of these moments of intimate connection between the 

copper plate, the tool, and myself.» (Maria Pace)
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5.	 	 JOHAN	GEENENS	
Atelier	:	Kunstwerkplaats	De	Zandberg	

	
Né	en	1970,	Johan	Geenens	fréquente	les	ateliers	De	Zandberg	depuis	2002.		
Membre	du	Wild	Classical	Music	Ensemble,	Johan	Geenens	est	également,	peut-être	même	
surtout,	 l’auteur	 d’un	 important	 travail	 plastique	 jouissant	 aujourd’hui	 d’une	 large	
reconnaissance.	
Son	œuvre	–	gravures,	dessins	et	peintures	–	semble	dénoter	une	grande	retenue,	bien	sûr	
par	le	contenu,	mais	aussi	par	le	choix	de	matériaux	extrêmement	sobres,	voire	austères.	
Faussement	minimalistes,	 les	 réalisations	de	 Johan	Geenens	 sont	 des	 créations	 au	 long	
cours,	 mobilisant	 l’artiste	 plusieurs	 semaines	 durant.	 Le	 résultat	 est	 époustouflant,	
particulièrement	les	acryliques	de	l’artiste	conservées	au	Trinkhall	museum,	qui	donnent	
à	voir	la	nécessité	d’un	faire	artistique.	
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Born in 1970, Johan Geenens has regularly visited the De Zandberg workshops since 2002. 

A member of the Wild Classical Music Ensemble, Johan Geenens is also, maybe above all, 

the creator of major plastic works and now enjoys wide recognition.

His work - etchings, drawings and paintings - seems to indicate great restraint, of course 

through its contents, but also through the choice of extremely simple, even frugal materials. 

Deceptively minimalist, Johan Geenens’ pieces are lengthy creations, engaging the artist 

for several weeks. The result is stunning, particularly the artist’s acrylics preserved at the 

Trinkhall Museum, which reveal the necessity of artistic creation.



	

	 	 MÉLANCOLIES		
16	mai	2025	–	5	avril	2026	

	

6.	 	 DANIEL	STERCKX	
Atelier	:	Créahmbxl	

	
Né	en	1965,	Daniel	Sterckx	fréquente	les	ateliers	arts	plastiques	du	Créahm,	à	Bruxelles,	à	
partir	de	1986.	
D’abord	composée	d’un	bestiaire	extraordinaire	et	personnel,	son	œuvre	se	décline	ensuite	
en	 une	 galerie	 de	 portraits	 expressifs,	 mystérieux,	 vifs	 et	 tumultueux.	 L'artiste	 utilise	
diverses	 techniques	 et	 différents	matériaux,	 parfois	 au	 sein	d’une	même	 réalisation	 :	 il	
emploie	le	pastel	sec	et	gras,	la	peinture	acrylique	et	l'encre	de	Chine	avec	la	même	aisance.		
Daniel	 Sterckx	 travaille	 inlassablement	 la	 figure	humaine.	Pour	 ce	 faire,	 il	 trace,	 en	des	
gestes	 précis,	 répétés	 et	 nerveux,	 des	 lignes	 circulaires	 qu'il	 superpose	 ou	 enroule	 sur	
elles-mêmes.	 La	 ligne	 s’impose	 comme	 élément	 primordial,	 permettant	 non	 seulement	
d'atteindre	rapidement	l'essentiel,	mais	aussi	de	souligner	certains	motifs	fondamentaux.	
Les	 visages,	 systématiquement	 présentés	 en	 position	 frontale,	 sont	 parfois	 joints	 à	 un	
corps	 schématisé.	 Les	 yeux	 immenses	 sont	 ébahis,	 effrayés	ou	 effrayants	 ;	 les	 bouches,	
amplement	 ouvertes,	 prêtes	 à	 mordre	 ou	 à	 crier.	 Parfois	 violentes,	 parfois	 colériques,	
parfois	angoissées,	parfois	apeurées,	les	figures	de	Sterckx	sont	toujours	captivantes.	
(D’après	«	STERCKX	Daniel	»,	in	Madmusée	Collection	1998-2008,	Liège,	2008,	p.	233-234.)	
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Born in 1965, Daniel Sterckx has been attending the visual arts workshops of the Créahm 

in Brussels since 1986. His work, initially made up of fantastical and personal parables, later 

evolved into a gallery of expressive, mysterious, lively, and tumultuous portraits. The artist 

uses various techniques and materials—sometimes within a single piece: he handles dry 

and oil pastels, acrylic paint, and India ink with equal ease. 

Daniel Sterckx tirelessly explores the human form. To do so, he draws precise, repeated, 

and vigorous circular lines, which he layers or allows to curl in on themselves. The line 

becomes a fundamental element, allowing him not only to swiftly capture the essence of 

his subject but also to emphasize certain key motifs. The faces, always shown from the 

front, are sometimes attached to the outline of a body. The eyes are enormous—astonished, 

frightened, or frightening—and the mouths, wide open, seem ready to bite or scream. At 

times violent, angry, anxious, or afraid, Sterckx’s figures are always captivating.

(Adapted from “STERCKX Daniel”, in the Madmusée Collection 1998–2008, Liège, 2008, 

pp. 233–234.*)
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7.	 	 CHRISTIANE	DEWAELE	
Atelier	:	Villa	DACart	

	
Christiane	Dewaele	fréquente	l’atelier	arts	plastiques	Villa	DACart	(Zonnehoeve/Living	+),	
en	Flandre-Orientale.	
Deux	œuvres	de	Christiane	Dewaele	sont	exposées	dans	Mélancolies	:	à	l’encre	bleue	sur	
du	papier	carbone,	l’artiste	a	transféré	les	visages	de	grandes	figures	de	la	création	qui	lui	
importent	–	Marlène	Dietrich,	Vincent	Van	Gogh,	etc.	
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Christiane	Dewaele	(1957)	est	née	à	Gand,	dont	elle	manie	avec	virtuosité	le	dialecte	sonore	
et	subtil.	Elle	fume	comme	un	sapeur	et	regarde	qui	s’adresse	à	elle	avec	une	extraordinaire	
intensité.	Ses	mains	sont	toujours	en	mouvement.	Ses	longs	doigts	ravinés	par	la	peine	et	par	
la	 joie	 dessinent	 d’énigmatiques	 chorégraphies	 et	 soutiennent	 les	 mots,	 les	 regards,	 les	
silences	échangés.	Christiane	Dewaele	éclate	de	rire	et	tient	dans	ses	mains	les	deux	bouts	de	
la	corde	d’exister,	la	détresse	et	la	jubilation	maillées	en	chacune	de	ses	images.	

(Carl	Havelange,	après	sa	rencontre	avec	l’artiste	le	14	juillet	2021.)	

Christiane Dewaele attends the Villa DACart visual arts workshop (Zonnehoeve/Living +), 

in East Flanders. Two of Christiane Dewaele’s pieces are exhibited in Mélancolies: using 

blue ink, the artist has transferred the faces of great creative figures who are important to 

her onto carbon paper – Marlène Dietrich, Vincent Van Gogh, etc. 

“Christiane Dewaele (1957) was born in Ghent, which can be heard in her subtle and 

sonorous dialect. She smokes like a chimney and looks at anyone who addresses her 

with extraordinary intensity. Her hands are constantly moving. Her long fingers, ravaged 

by pain and joy, sketch out enigmatic choreographies and support her words, looks, and 

shared silences. Christiane Dewaele bursts out laughing as she holds both ends of the 

rope of existence, with distress and jubilation woven into each of her images.”

(Carl Havelange, after meeting the artist on July 14, 2021.)
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8.	 	 ANDREA	WELLENS	
Atelier	:	Centre	Het	Zonnelied	

	
Artiste	des	ateliers	du	centre	Het	Zonnelied,	 à	Lennik,	Andréa	Wellens	réalise	un	travail	
plastique	majoritairement	au	pastel,	quelquefois	à	la	peinture.	
Si	elle	excelle	dans	l’art	du	portrait,	l’artiste	est	également	auteure	de	la	superbe	nature	
morte	exposée	dans	Mélancolies.		
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An artist working in the Het Zonnelied centre’s workshops in Lennik, Andréa Wellens creates 

visual art primarily using pastels, and occasionally paint.

While she excels in portraits, the artist is also the creator of the stunning still life featured 

in Mélancolies.
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9.	 	 CHRISTINE	CATTEBEKE	
Atelier	:	Kunstwerkplaats	De	Zandberg	

	
Fréquentant	les	ateliers	De	Zandberg	jusqu’au	début	des	années	2020,	Christine	Cattebeke	
crée	des	œuvres	plastiques	aux	couleurs	très	vives,	où	elle	mêle	huiles	et	pastels.	
Assez	répétitives,	les	productions	de	Cattebeke	suivent	une	même	structure	;	les	sujets	–	
fleurs,	personnes,	maisons	–	apparaissent	selon	des	motifs	réguliers.		
Certaines	œuvres	s’écartent	quelque	peu	de	ce	schéma	créatif	:	non	figuratives,	elles	sont	
composées	de	carrés	et	de	rectangles	colorés.	Pour	réaliser	ces	œuvres,	 l’artiste	 tourne	
autour	de	la	feuille,	éclatant	la	structure	convenue	de	l’endroit	et	de	l’envers	:	il	n’y	a	plus	
de	sens	de	lecture,	plus	de	haut	ni	de	bas.		
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La	vie	en	mieux	

De	 2017	 à	 2020,	 Christine	 Cattebeke	 est	 intervenue	 sur	 les	 pages	 du	 Morgen	 Boeken.	
Compilés	en	deux	recueils	mis	en	dépôt	au	Trinkhall	museum,	 ces	 journaux	refaçonnés	
peuvent	être	(partiellement)	consultés	en	ligne,	sur	le	site	internet	du	musée.	

	

A regular at the De Zandberg workshops, Christine Cattebeke creates fine art with very 

bright colours, mixing oils and pastels.

Her pieces are quite repetitive and follow the same structure; the subjects – flowers, 

people, houses, and mushrooms – appear in accordance with regular motifs. The piece in 

the Places to Exist exhibition is a perfect example of this.

On one occasion, Catherine Cattebeke moved away from her creative pattern: a non-

figurative textile creation made up of coloured squares and rectangles. 

La vie en mieux

From 2017 to 2020, Christine Cattebeke contributed to the pages of Morgen Boeken. 

Compiled into two collections deposited at the Trinkhall Museum, these reworked journals 

can be (partially) consulted online on the museum’s website.
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10.	 PEDRO	RIBEIRO	
Atelier	:	Centre	Sésame	

	
Né	 en	 1990,	 Pedro	 Ribeiro	 fréquente	 l’atelier	 peinture	 du	 Centre	 Sésame,	 à	 Bruxelles,	
depuis	2014.	Son	travail	pictural	est	composé	de	portraits	souvent	très	stylisés,	empêchant	
une	quelconque	identification.		
Au	 fil	 du	 temps,	 l’œuvre	 de	 Ribeiro	 évolue.	 Dans	 ses	 réalisations	 les	 plus	 récentes,	 les	
silhouettes	sont	devenues	quasiment	imperceptibles,	perdues	sous	les	traits	de	peinture	
et	les	coups	de	baguette	que	l’artiste	inflige	à	la	peinture	encore	humide.	Les	productions	
de	Ribeiro	gagnent	aussi	en	densité	–	l’artiste	multiplie	les	couches	de	pastel	et	d’acrylique	
–	 à	 un	 point	 tel	 que	 les	 réalisations	 ne	 peuvent	 plus	 être	 observées	 comme	 des	
représentations	en	deux	dimensions	mais	doivent	être	appréhendées	comme	des	objets	en	
trois	dimensions.	Devenue	sculpture,	la	peinture	de	Ribeiro	nous	plonge	dans	des	abymes	
–	paradoxalement	très	lumineux	–	et	nous	emmène	au	plus	profond	de	personnages	qui	se	
dissolvent	dans	leur	lieu.		
	

	

©Muriel	Thies/Centre	Sésame	

Born in 1990, from 2014, Pedro Ribeiro regularly attended the Sésame painting workshop in 

Brussels. His pictorial work is composed of often very stylized portraits that are impossible 

to identify. The painter’s work is constantly evolving. In his most recent productions, the 

figures have become almost imperceptible, lost beneath the paintbrush strokes and wand 

that the artist inflicts on the drying painting. Pedro Ribeiro’s work is becoming denser – the 

artist applies multiple layers of pastel and acrylic – to such a point that the productions 

can no longer be seen as two-dimensional interpretations but understood as three-

dimensional objects. Now a sculptor, Pedro Ribeiro’s paintings submerse us into an abyss 

– paradoxically, on occasion very bright – and lead us to the deepest part of the characters 

who are dissolving into their places.
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11.	 MATTIAS	JOHANSSON	
Atelier	:	Inuti	

	
Mattias	Johansson,	né	en	1979,	fréquente	les	ateliers	Inuti	(Stockholm)	depuis	plus	de	vingt	
ans.		
Si,	 aujourd’hui,	 l’artiste	 se	 livre	 plus	 volontiers	 à	 l’art	 abstrait,	 il	 réalise	 également	 de	
magnifiques	portraits	de	célébrités	ou	de	personnalités	politiques.		
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Mattias Johansson, born in 1979, has been attending Inuti workshops (Stockholm) for over 

twenty years. Although the artist is now more willingly engaged in abstract art, he also 

creates magnificent portraits of celebrities and political figures.
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12.	 ASHLEY	ANJUYN	
Atelier	:	Kunstwerkplaats	De	Zandberg	

	
Ashley	Anjuyn	fréquente	les	ateliers	De	Zandberg	depuis	2014.	Maniant	avec	brio	l’art	du	
clair-obscur,	Ashley	Anjuyn	réalise	des	portraits	à	l’huile	s’inspirant	des	grandes	figures	de	
l’histoire	de	l’art.	Il	prend	également	pour	modèle	les	autres	membres	de	l’atelier.	C’est	le	
cas	des	deux	œuvres	exposées	ici	:	à	droite,	un	autoportrait	et	à	gauche,	un	portrait	d’un	
artiste	de	l’atelier	De	Zandberg.		
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Ashley Anjuyn has been attending the De Zandberg workshops since 2014. Gifted in the 

art of chiaroscuro, Ashley Anjuyn creates oil portraits inspired by the great figures of art 

history. He also uses his fellow workshop members as models. This is the case for the two 

works exhibited here: on the right, a self-portrait and, on the left, a portrait of an artist 

from the De Zandberg workshop.
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13.	 SYLVAIN	COSIJNS	
Atelier	:	Centre	De	Bolster	

	
Sylvain	Cosijns	(1932-2020)	entre	à	l’atelier	artistique	du	centre	De	Bolster	(Mariaheem,	à	
l’époque)	 à	 l’âge	 de	 cinquante-quatre	 ans.	 Aux	 côtés	 du	 responsable	 de	 l’atelier	 arts	
plastiques,	Jan	Geldhof,	le	talent	artistique	de	Sylvain	Cosijns	s’épanouit	peu	à	peu.	L’artiste	
affirme	son	style	:	ses	personnages	sont	de	plus	en	plus	stylisés	au	fur	et	à	mesure	qu’il	
épure	son	trait.		
Quelques	traits	seulement	esquissent	de	grandes	silhouettes	parfois	mises	en	couleurs.	Les	
œuvres	de	Sylvain	Cosijns	sont	d’une	infinie	sobriété	et	d’une	force	indicible.		
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Sylvain Cosijns (1932-2020) entered the artistic workshop of the De Bolster centre 

(Mariaheem, at the time) at the age of fifty-four. With the support of the leader, Jan Geldhof, 

Sylvain Cosijn’s artistic talent blossomed little by little. 

The artist maintained his own style: his characters became more and more stylized as 

he refined his lines. The large, sometimes coloured silhouettes have very faint outlines. 

Sylvain Cosijns artwork is of infinite sobriety and indescribable strength.
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14.	 ALAIN	MEERT	
Atelier	:	Créahm,	Région	wallonne	

	
Actif	 dans	 les	 ateliers	 du	 Créahm	 depuis	 1996,	 Alain	 Meert	 est	 un	 formidable	 peintre	
animalier	 et	 un	 incroyable	 copiste.	 Reproductions	 d’animaux	 ou	 natures	 mortes	 se	
trouvent	transfigurées	sous	ses	traits.	L’artiste	est	aussi	un	maquettiste	de	talent	–	avion	
ou	centre	hospitalier	se	trouvent	modélisés	en	taille	réduite	par	ses	soins.	

	

©Muriel	Thies/Trinkhall	museum	

Le	musée	idéal	

Le	musée	idéal	est	une	œuvre	réalisée	tout	au	long	de	l’année	2019	par	Alain	Meert,	en	vue	
de	l’ouverture	du	Trinkhall.	L’artiste	a	répondu	à	la	question	que	nous	lui	avions	adressée	
–	Qu’est-ce	qu’un	musée	?	–,	par	le	moyen	d’un	galion,	toutes	voiles	dehors,	où	s’exposent	
nonchalamment	dessins,	peintures	et	sculptures.	C’est	un	théâtre	de	papiers,	de	cartons,	
d’objets,	 présences	 multipliées,	 insolites	 et	 familières	 qui	 se	 logent	 exactement	 dans	
l’entre-deux	des	consciences.	Le	monde	entier	qui	 tient	dans	un	bateau	 :	 l’arche	d’Alain	
Meert.	Et	c’est	un	musée,	comme	nous	le	voulons,	qui	navigue	en	rêvant	parmi	les	idées,	
les	formes	et	les	émotions.	Capitaine	de	vaisseau,	Alain	Meert	est	un	pirate.	Puissions-nous,	
au	Trinkhall,	nous	laisser	conduire	par	ses	mille	sabords	et	ses	hissez	ho	!	

Vidéo	:	Pièce	majeure	de	la	collection	du	Trinkhall	museum,	le	Musée	idéal	s’accompagne	
d’un	making	off	rendant	visibles	les	dix-huit	mois	de	réalisation	de	l’œuvre.			

	

As an active participant of the Créahm Liège workshops since 1996, Alain Meert is a 

formidable painter of animals and an incredible copyist. Reproductions of animals or still 

life are transformed by his hand. The artist is also a talented model maker – he makes 

reduced-sized models of airplanes or hospitals.

Le musée idéal is a piece created throughout 2019 by Alain Meert, in preparation for the 

opening of the Trinkhall. The artist answered our question - What is a museum? - with a 

galleon in full sail, which casually displays drawings, paintings, and sculptures. It is a scene 

of paper, cardboard, objects, multiple unusual and familiar presences, lodged precisely 

between states of consciousness. The whole world that fits into a boat: Alain Meert’s ark. 

And it is a museum, just as we want it to be, dreamily navigating among ideas, shapes and 

emotions. Ship Lieutenant Alain Meert is a pirate. So, let’s all climb aboard with a heave ho!
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14.	 ALAIN	MEERT	
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Actif	 dans	 les	 ateliers	 du	 Créahm	 depuis	 1996,	 Alain	 Meert	 est	 un	 formidable	 peintre	
animalier	 et	 un	 incroyable	 copiste.	 Reproductions	 d’animaux	 ou	 natures	 mortes	 se	
trouvent	transfigurées	sous	ses	traits.	L’artiste	est	aussi	un	maquettiste	de	talent	–	avion	
ou	centre	hospitalier	se	trouvent	modélisés	en	taille	réduite	par	ses	soins.	
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Le	musée	idéal	

Le	musée	idéal	est	une	œuvre	réalisée	tout	au	long	de	l’année	2019	par	Alain	Meert,	en	vue	
de	l’ouverture	du	Trinkhall.	L’artiste	a	répondu	à	la	question	que	nous	lui	avions	adressée	
–	Qu’est-ce	qu’un	musée	?	–,	par	le	moyen	d’un	galion,	toutes	voiles	dehors,	où	s’exposent	
nonchalamment	dessins,	peintures	et	sculptures.	C’est	un	théâtre	de	papiers,	de	cartons,	
d’objets,	 présences	 multipliées,	 insolites	 et	 familières	 qui	 se	 logent	 exactement	 dans	
l’entre-deux	des	consciences.	Le	monde	entier	qui	 tient	dans	un	bateau	 :	 l’arche	d’Alain	
Meert.	Et	c’est	un	musée,	comme	nous	le	voulons,	qui	navigue	en	rêvant	parmi	les	idées,	
les	formes	et	les	émotions.	Capitaine	de	vaisseau,	Alain	Meert	est	un	pirate.	Puissions-nous,	
au	Trinkhall,	nous	laisser	conduire	par	ses	mille	sabords	et	ses	hissez	ho	!	

Vidéo	:	Pièce	majeure	de	la	collection	du	Trinkhall	museum,	le	Musée	idéal	s’accompagne	
d’un	making	off	rendant	visibles	les	dix-huit	mois	de	réalisation	de	l’œuvre.			
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15.	 PASCALE	VINCKE	
Atelier	:	Créahmbxl	

	
Artiste	des	ateliers	du	Créahm,	à	Bruxelles,	de	1986	à	1998,	Pascale	Vincke	a	eu	une	activité	
plastique	précoce,	intense	et	brève.	Son	œuvre	est	essentiellement	constituée	de	portraits,	
inspirés	de	pages	de	magazines	et	de	publicités.	Sous	les	traits	de	Pascale	Vincke,	ce	monde	
de	strass	et	de	paillettes	se	tord	et	se	transforme.	
	

Voyez	comme	l’image	dialogue	avec	les	bords	réels	ou	figurés	qui	la	contiennent	–	elle	
ne	tient	pas	en	place,	elle	joue,	littéralement	avec	le	cadre.	Sans	aucune	afféterie,	tout	
en	délicatesse,	les	jeux	de	l’image	et	du	cadre	indiquent	alors	les	conditions	de	possibilité	
du	visible	:	l’image	est	toujours	menacée	de	disparition	ou	plutôt,	mieux	dit,	elle	semble	
en	 permanence	 habitée	 par	 une	 hésitation	 à	 être,	 un	 projet	 d’évasion,	 affirmant,	 en	
même	 temps	que	 sa	visibilité	propre,	 la	part	de	 silence	et	de	nuit	qui	 la	 constitue	et	
paradoxalement	la	rend	possible,	le	silence	d’où	elle	vient.	C’est	pourquoi,	sans	doute,	
elle	échappe,	en	ce	qui	la	fait	naître	et	qui	la	guide,	aux	ritualités	de	la	monstration,	du	
commerce,	 de	 l’exaltation	de	 soi	 :	 elle	 tend	 vers	 sa	marge	 et,	 ici	 encore,	 postule	 une	
extériorité.	Jamais	elle	n’est	tournée	vers	le	dedans,	elle	ouvre	à	l’inquiétante	et	vaste	
nudité	du	dehors.	

Extrait	de	Carl	Havelange,	«	Les	portraits	de	Pascale	Vincke	:	une	anthropologie	
silencieuse	»,		

in	Pascale	Vincke,	Liège,	MADmusée-Créahm	Région	Wallonne,	2006,	p.	34.	

	

	

©Muriel	Thies/Trinkhall	museum	

A workshop artist at the Créahm in Brussels, from 1986 to 1998, Pascale Vincke’s plastic 

art activity is mature, intense, and brief. Her work largely consists of portraits inspired by 

magazine pages and adverts. Pascale Vincke uses her painting to twist and transform this 

glitzy and sparkly world; it breaks free of itself. 

“See how the image communicates with the actual edges of the figure within - she 

messes around with it and literally plays with the frame. Free of affectation, delicately, 

the interplay of the image and the frame points to the conditions of visible possibility: 

The image is constantly under the threat of extinction or, in better terms, it seems 

to be permanently inhabited by a hesitation of existence, an escapist project, 

simultaneously maintaining its own visibility, the slice of silence and darkness of which 

it consists and paradoxically makes possible, the silence from which it is born. This is 

why, without any doubt, it escapes from its origins and guidance through the rituals 

of demonstration, commerce, inner elation: it stretches towards its edge and also 

predicates its own appearance. It has never turned to the inside; it opens up to the 

troublesome and vast bareness of the outside.”

(Excerpt from Carl Havelange, “Les portraits de Pascale Vincke : une anthropologie 

silencieuse,” Pascale Vincke, Liège, MADmusée-Créahm Région Wallonne, 2006, p. 34.)
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16.	 PASCAL	TASSINI	
Atelier	:	Créahm,	Région	wallonne	

	
Pascal	Tassini	(Ans,	1955)	a	fréquenté	les	ateliers	du	Créahm	pendant	plus	de	vingt	ans,	de	
1996	 à	 2018.	 Il	 y	 a	 développé	 une	œuvre	 polymorphe	 d’une	 extraordinaire	 richesse	 –	
dessins,	 peintures,	 sculptures	 en	 terre	 cuite	 et	 assemblages	 de	 tissus	 noués	 qui	 font,	
aujourd’hui,	sa	notoriété,	incessant	bricolage	des	formes,	des	matières,	des	présences.	
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La	Cabane	

La	Cabane	est	une	installation	monumentale	créée	au	sein	des	ateliers	et	résultant	d’un	travail	artistique	
au	 long	 cours	 :	 entamée	 au	 début	 des	 années	 2000,	 La	 Cabane	 ne	 cesse	 d’être	 reprise,	 modifiée,	
transformée	par	l’artiste	jusqu’en	2018,	date	à	laquelle	il	cesse	ses	activités.	La	Cabane	est,	en	quelque	
sorte,	une	mise	en	abîme	non	seulement	du	travail	de	l’artiste	–	par	le	matériau	et	la	technique	utilisés,	
mais	aussi	du	mouvement	des	ateliers	–	La	Cabane	est	un	atelier	au	cœur	de	l’atelier.		
En	2019,	les	ateliers	du	Créahm	préparent	leur	déménagement	dans	un	nouveau	bâtiment.	La	Cabane	
est	alors	menacée	:	son	poids	(500	kg)	et	ses	dimensions	rendent	son	déplacement	délicat.	De	plus,	les	
ateliers	 du	 Créahm	 ne	 disposent	 ni	 des	 moyens	 financiers	 nécessaires	 ni	 de	 l’espace	 requis	 pour	
accueillir	la	pièce,	monumentale,	dans	leurs	nouveaux	locaux.	La	Cabane	risque	donc	d’être	détruite.	La	
direction	du	Trinkhall	museum,	alertée	par	la	situation,	entreprend	le	sauvetage	de	l’œuvre.	Un	comité	
est	réuni	et	un	calendrier	des	opérations	est	établi	:	juillet	2019,	une	première	étude	de	faisabilité	est	
menée	 par	 le	 bureau	 d’architecture	 Beguin-Massart	 et,	 en	 décembre	 2019,	 une	 seconde	 étude	 plus	
approfondie	est	réalisée	;	en	février	2020	la	procédure	de	démontage	et	de	restauration	de	l’œuvre	est	
lancée	;	en	mars	2020	a	lieu	l’installation	de	la	pièce	entièrement	restaurée	au	Trinkhall	museum,	dans	
une	salle	dédiée	qui	lui	assure	une	visibilité	maximale.	

Pascal Tassini (Ans, 1955) spent time at the Créahm workshops for more than twenty years, 

from 1966 to 2018. He developed an extraordinarily rich polymorphous style – drawings, 

paintings, terra cotta sculptures and bunches of knotted material for which he is now 

famous, relentlessly cobbling together shapes, substances, existence.

La Cabane is a monumental installation created within the workshops and the result of a long-

term artistic endeavour: conceived in the early 2000s, La Cabane was continuously revisited, 

modified, and transformed by the artist until 2018, when he ceased his activities. La Cabane is, in 

a way, a metatheatre; not only of the artist’s work—through the materials and techniques used—

but also through the movement of the workshops: La Cabane is a workshop within a workshop.

In 2019, the Créahm workshops were preparing to move into a new building. La Cabane was then 

under threat: its weight (500 kg) and dimensions made it difficult to move. Moreover, the Créahm 

workshops lacked both the financial means and the space required to house the monumental 

piece in their new premises. As a result, La Cabane was at risk of being destroyed. Once alerted 

to the situation, the Trinkhall Museum management team decided to salvage the artwork. A 

committee was convened, and a schedule of operations was established: in July 2019, an initial 

feasibility study was carried out by the Beguin-Massart architectural firm, followed by a more in-

depth study in December 2019; in February 2020, the process of dismantling and reconstructing 

the work began; and in March 2020, the fully-restored piece was installed at the Trinkhall Museum, 

in a dedicated room that ensures maximum visibility.
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16.	 PASCAL	TASSINI	
Atelier	:	Créahm,	Région	wallonne	

	
Pascal	Tassini	(Ans,	1955)	a	fréquenté	les	ateliers	du	Créahm	pendant	plus	de	vingt	ans,	de	
1996	 à	 2018.	 Il	 y	 a	 développé	 une	œuvre	 polymorphe	 d’une	 extraordinaire	 richesse	 –	
dessins,	 peintures,	 sculptures	 en	 terre	 cuite	 et	 assemblages	 de	 tissus	 noués	 qui	 font,	
aujourd’hui,	sa	notoriété,	incessant	bricolage	des	formes,	des	matières,	des	présences.	

	

©Muriel	Thies/Trinkhall	museum	

	

La	Cabane	

La	Cabane	est	une	installation	monumentale	créée	au	sein	des	ateliers	et	résultant	d’un	travail	artistique	
au	 long	 cours	 :	 entamée	 au	 début	 des	 années	 2000,	 La	 Cabane	 ne	 cesse	 d’être	 reprise,	 modifiée,	
transformée	par	l’artiste	jusqu’en	2018,	date	à	laquelle	il	cesse	ses	activités.	La	Cabane	est,	en	quelque	
sorte,	une	mise	en	abîme	non	seulement	du	travail	de	l’artiste	–	par	le	matériau	et	la	technique	utilisés,	
mais	aussi	du	mouvement	des	ateliers	–	La	Cabane	est	un	atelier	au	cœur	de	l’atelier.		
En	2019,	les	ateliers	du	Créahm	préparent	leur	déménagement	dans	un	nouveau	bâtiment.	La	Cabane	
est	alors	menacée	:	son	poids	(500	kg)	et	ses	dimensions	rendent	son	déplacement	délicat.	De	plus,	les	
ateliers	 du	 Créahm	 ne	 disposent	 ni	 des	 moyens	 financiers	 nécessaires	 ni	 de	 l’espace	 requis	 pour	
accueillir	la	pièce,	monumentale,	dans	leurs	nouveaux	locaux.	La	Cabane	risque	donc	d’être	détruite.	La	
direction	du	Trinkhall	museum,	alertée	par	la	situation,	entreprend	le	sauvetage	de	l’œuvre.	Un	comité	
est	réuni	et	un	calendrier	des	opérations	est	établi	:	juillet	2019,	une	première	étude	de	faisabilité	est	
menée	 par	 le	 bureau	 d’architecture	 Beguin-Massart	 et,	 en	 décembre	 2019,	 une	 seconde	 étude	 plus	
approfondie	est	réalisée	;	en	février	2020	la	procédure	de	démontage	et	de	restauration	de	l’œuvre	est	
lancée	;	en	mars	2020	a	lieu	l’installation	de	la	pièce	entièrement	restaurée	au	Trinkhall	museum,	dans	
une	salle	dédiée	qui	lui	assure	une	visibilité	maximale.	
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17.	 JOHN	BRESLIN	
Atelier	:	Project	Ability	

	
John	Breslin	est	un	artiste	écossais,	qui	a	fréquenté	le	centre	Project	Ability	de	Glasgow.		
Il	est	venu	à	Liège,	en	1992.	On	ne	se	sait	plus	rien	de	lui	aujourd’hui.	Seulement	que	c’était	
un	«	homme	charmant	et	timide	».	En	Ecosse	également	on	a	perdu	sa	trace.	Aucune	de	ses	
œuvres	 n’est	 répertoriée.	 Seuls	 subsistent	 quelques	 grands	 dessins	 que	 l’atelier	 de	
Glasgow	a	cédés	amicalement	au	Créahm	et	à	Luc	Boulangé.	On	y	retrouve	chaque	fois	les	
mêmes	 caractéristiques	 :	 grandes	 compositions	 ouvertes	 et	 libres,	 nonchalante	
intelligence	 du	 trait,	 absolue	 sûreté	 de	 la	 couleur	 et	 puis,	 chaque	 fois,	 ces	 narrations	
secrètes	qui	paraissent	s’accorder	à	nos	inquiétudes,	nos	mythologies,	nos	espérances.	Les	
grands	 pastels	 inconnus	 de	 John	 Breslin	 sont	 des	 lucioles	 qui	 clignotent	 dans	 la	 nuit	
planétaire	que	nous	traversons	:	vienne	le	temps	des	femmes	et	des	hommes	charmants	et	
timides…	
	
	

	
©	Muriel	Thies/Trinkhall	museum	

John Breslin is a Scottish artist who attended the Project Ability Center in Glasgow. He 

came to Liège in 1992. We still know nothing more about him today; only that he was 

a «shy and charming man.» Any trace of him has been lost in Scotland, too. There is 

no inventory of any of his work.  Only a few large drawings remain, which the Glasgow 

studio kindly handed over to the Créahm and Luc Boulangé. Each time, we find the same 

characteristics: large open and free compositions, a nonchalant aptitude for drawing lines, 

totally reliable use of colour, and these secret narrations that seem to resonate with our 

worries, our mythologies, our hopes. The great unknown pastels of John Breslin are fireflies 

blinking in the planetary night that we are passing through: Bring on the charming and shy 

men and women…



	

	 	 MÉLANCOLIES		
16	mai	2025	–	5	avril	2026	

	

18.	 PIERRE	DE	PEET	
Atelier	:	Créahmbxl	

	
Pierre	De	Peet	(1929-2019)	est	 l’un	des	artistes	phares	des	ateliers	du	Créahmbxl,	qu’il	
fréquente	pendant	près	de	trente	ans,	d’août	1990	jusqu’à	sa	mort,	survenue	en	août	2019.	
Issu	 d’un	 milieu	 relativement	 modeste,	 une	 santé	 fragile	 lui	 ferme	 tôt	 les	 chemins	 de	
l’école.	 Il	 aide	 aux	 champs,	 comme	 il	 l’explique	 dans	 son	 autobiographie	 –	 «	 casser	 les	
betteraves	avec	une	bêche	et	après	un	fermier	les	ramassait	avec	un	cheval	et	une	charrue	»	
–,	puis	rejoint	son	frère	dans	la	boulangerie	familiale,	où	il	travaille	comme	ouvrier	pendant	
plusieurs	années.	En	1988,	il	est	accueilli	dans	le	centre	d’hébergement	«	Les	Chataîgnes	»,	
à	Woluwe-Saint-Pierre.	Il	y	réside	jusqu’à	la	fin	de	ses	jours.	En	août	1990,	à	l’âge	de	60	
ans,	 il	 intègre	 les	 ateliers	 du	 Créahm	 à	 Bruxelles.	 Il	 y	 développe	 peu	 à	 peu	 une	œuvre	
plastique	d’une	grande	intensité,	dessins,	peintures	et	gravures.	La	sûreté	parfaite	du	trait,	
l’intelligence	des	couleurs,	le	sens	de	la	narration	et	une	poétique	incomparable	de	l’écart	
constituent	 les	 éléments	 principaux	 d’un	 langage	 pictural	 où	 l’expressionnisme,	 en	 ses	
dimensions	parfois	les	plus	tragiques,	ne	cesse	de	dialoguer	avec	une	manière	de	douceur	
et	de	tendresse	à	nulles	autres	pareilles.	
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L’œuvre	aujourd’hui	aboutie	de	Pierre	De	Peet	est	un	imagier	magnifique,	livre	d’heures	
des	émotions	visuelles	patiemment,	modestement,	obstinément	assemblées	par	l’artiste	à	
sa	table	de	travail.	Il	est	habité	par	la	grâce,	la	joie	pure	du	dessin	et	de	la	couleur,	ainsi	
portant	sur	le	monde	un	regard	à	la	fois	sans	concession	et	d’une	extrême	bienveillance.		

Pierre De Peet (1929-2019) was one of the leading artists from the Créahm Brussels 

workshops, where he worked for almost thirty years from August 1990 until he passed 

away in November 2019. From quite a modest background, his poor health ensured that 

schools were inaccessible to him early on.

As he explained in his autobiography, he helped out in the fields “breaking up the beets 

with a spade before a farmer collected them with a horse and plough.” Then he joined his 

brother in the family bakery, where he was a labourer for several years. In 1988, he was 

taken in by the ‘Les Châtaîgnes’ shelter in Woluwe-Saint-Pierre. He lived there until the end 

of his days. In August 1990, at the age of 60, he joined the Créahm workshops. There, he 

gradually developed an overwhelmingly intense fine art body of work: drawings, paintings, 

and etchings. Perfectly clear strokes, an intelligent use of colour, a sense of narration and 

an incomparable and outstanding use of poetry were the main elements of a pictorial 

form of language or expressionism, sometimes with his most tragic dimensions, which he 

continuously conversed with a kind of softness and tenderness never seen before. 

This completed piece is a magnificent picture book of thousands of hours of visual emotions 

patiently, modestly, and persistently put together by the artist at his work desk. Consumed 

by grace, it is the epitome of joy and colour and casts an uncompromising but extremely 

kind eye on the world.



	

	 	 MÉLANCOLIES		
16	mai	2025	–	5	avril	2026	

	

18.	 PIERRE	DE	PEET	
Atelier	:	Créahmbxl	

	
Pierre	De	Peet	(1929-2019)	est	 l’un	des	artistes	phares	des	ateliers	du	Créahmbxl,	qu’il	
fréquente	pendant	près	de	trente	ans,	d’août	1990	jusqu’à	sa	mort,	survenue	en	août	2019.	
Issu	 d’un	 milieu	 relativement	 modeste,	 une	 santé	 fragile	 lui	 ferme	 tôt	 les	 chemins	 de	
l’école.	 Il	 aide	 aux	 champs,	 comme	 il	 l’explique	 dans	 son	 autobiographie	 –	 «	 casser	 les	
betteraves	avec	une	bêche	et	après	un	fermier	les	ramassait	avec	un	cheval	et	une	charrue	»	
–,	puis	rejoint	son	frère	dans	la	boulangerie	familiale,	où	il	travaille	comme	ouvrier	pendant	
plusieurs	années.	En	1988,	il	est	accueilli	dans	le	centre	d’hébergement	«	Les	Chataîgnes	»,	
à	Woluwe-Saint-Pierre.	Il	y	réside	jusqu’à	la	fin	de	ses	jours.	En	août	1990,	à	l’âge	de	60	
ans,	 il	 intègre	 les	 ateliers	 du	 Créahm	 à	 Bruxelles.	 Il	 y	 développe	 peu	 à	 peu	 une	œuvre	
plastique	d’une	grande	intensité,	dessins,	peintures	et	gravures.	La	sûreté	parfaite	du	trait,	
l’intelligence	des	couleurs,	le	sens	de	la	narration	et	une	poétique	incomparable	de	l’écart	
constituent	 les	 éléments	 principaux	 d’un	 langage	 pictural	 où	 l’expressionnisme,	 en	 ses	
dimensions	parfois	les	plus	tragiques,	ne	cesse	de	dialoguer	avec	une	manière	de	douceur	
et	de	tendresse	à	nulles	autres	pareilles.	
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L’œuvre	aujourd’hui	aboutie	de	Pierre	De	Peet	est	un	imagier	magnifique,	livre	d’heures	
des	émotions	visuelles	patiemment,	modestement,	obstinément	assemblées	par	l’artiste	à	
sa	table	de	travail.	Il	est	habité	par	la	grâce,	la	joie	pure	du	dessin	et	de	la	couleur,	ainsi	
portant	sur	le	monde	un	regard	à	la	fois	sans	concession	et	d’une	extrême	bienveillance.		

	

	 	 MÉLANCOLIES		
16	mai	2025	–	5	avril	2026	

	

	
19.	 ANNE	DE	GELAS	

Artiste	partenaire	
	
	
Originaire	de	Bruxelles,	Anne	De	Gelas	est	photographe.	Elle	compte	à	son	actif	plus	d’une	
trentaine	 d’expositions	 personnelles	 et	 un	 grand	 nombre	 d’expositions	 collectives,	 en	
Belgique	 et	 à	 l’étranger.	 Elle	 est	 également	 l’auteur	 de	 plusieurs	 publications,	 parmi	
lesquelles	 Zone	 de	 Confort	 (2021),	Mère	 et	 Fils	 (2018),	 Une	 journée	 (presque)	 parfaite	
(2012),	Le	secret	ou	la	question	du	journal	intime	(2008).		

Son	travail,	majoritairement	photographique,	articule	aux	images	des	textes	et	des	dessins.		
Interrogeant	le	corps,	l’absence,	la	solitude,	les	meurtrissures	du	temps	et	de	la	maladie,	
c’est	toujours,	en	creux	de	l’œuvre,	la	puissance	du	désir	et	des	liens	que	montre	Anne	De	
Gelas.	

	

Originally from Brussels, Anne De Gelas is a photographer. She has had more than thirty 

solo exhibitions and been part of many group exhibitions, both in Belgium and abroad. 

She is also the author of several publications, including Zone de Confort (2021), Mère 

et Fils (2018), Une journée (presque) parfaite (2012), Le secret ou la question du journal 

intime (2008). Primarily photographic, her work combines images with text and drawings. 

By questioning the body, absence, solitude, the scars of time and illness, Anne De Gelas 

always reveals, the power of desire and connections in the depths of her work.
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20.	 ALEXIS	LIPPSTREU	
Atelier	:	La	Pommeraie	

	
Avec	 une	 économie	 de	 moyens	 –	 crayon,	 papier	 –	 Alexis	 Lippstreu	 (La	 Pommeraie,	
Belgique)	se	fait	le	copiste	génial	de	tableaux	de	maîtres.	Les	scènes	de	Gauguin,	Manet	ou	
Velasquez	sont	réinterprétées,	réinventées,	au	sein	d’infinies	séries.	Chaque	dessin	est	une	
variation	 autour	d’un	même	 thème,	 inépuisable,	 toujours	 repris	 et	 remis	 sur	 le	métier.	
Réécriture	ou	page	nouvelle	de	l’histoire	de	l’art,	l’œuvre	d’Alexis	Lippstreu	taille	jusqu’à	
l’os	pour	révéler,	avec	une	grande	sobriété	et	un	art	consommé	du	dépouillement,	le	cœur	
des	tableaux	les	plus	célèbres.	
La	magnifique	gravure	présentée	ici	relève	du	même	dispositif	de	création.	
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With a minimalist approach – pencil, paper – Alexis Lippstreu (La Pommeraie, Belgium) 

has become a brilliant reproducer of masterpieces. He has reinterpreted and reinvented 

Gauguin, Manet, and Velasquez countless times. Each drawing is a variation of the same 

inexhaustible theme, each time revisited and reworked. Whether rewriting or adding a new 

page to the History of Art, Alexis Lippstreu’s work cuts to the bone revealing, with great 

sobriety and starkness, the essence of the most famous paintings. 

The magnificent engraving displayed here follows the same creative process.
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21.	 DOROTHY	BERRY	
Atelier	:	Arts	Project	Australia	

	
Artiste	 australienne	 des	 ateliers	 Arts	 Projects	 Australia,	 Dorothy	 Berry	 aime	 varier	 les	
supports	et	les	techniques,	parfois	au	sein	d’une	même	réalisation.	Elle	est	l’auteure	d’un	
bestiaire	fantastique	où	les	oiseaux	sont	présents	en	nombre.	
Les	œuvres	de	Dorothy	Berry	ont	intégré	bon	nombre	de	collections	privées	et	publiques,	
notamment	la	National	Gallery	of	Australia	et	la	National	Gallery	of	Victoria.	
Un	des	magnifiques	perroquets	réalisés	par	l’artiste	est	exposé	ici.	Ou	est-ce	un	corbeau,	
oiseau	par	excellence	de	la	mélancolie	?	
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An Australian artist from Arts Projects Australia, Dorothy Berry likes to vary the media and 

techniques that she uses, sometimes within the same creation. She is the architect of 

fantasy mythical creatures including many birds.

Her work has been included in a number of private and public collections, notably in the 

National Gallery of Australia and the National Gallery of Victoria.

One of the artist’s magnificent parrots is on display here. Or is it a crow, the ultimate 

melancholy bird?
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22.	 DOREEN	MC	PHERSON	
Atelier	:	Intoart	

	
Doreen	McPherson	crée	une	œuvre	en	noir	et	blanc	au	crayon	graphite	et	au	fusain.	Ses	
œuvres	sont	la	réinterprétation	d’anciennes	photographies	ou	de	pages	de	magazines	de	
coiffures	afros.		
Doreen	McPherson	isole	les	visages	et	les	fait	éclater	grâce	à	un	jeu,	très	maîtrisé,	d’ombre	
et	de	lumière.	
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À	propos	de	cette	œuvre,	écoutez	le	podcast	réalisé	par	l’ISELP		
Zoom.	La	parole	à	l’œuvre,	épisode	10	:		

	

Doreen McPherson’s work is created in black and white using graphite pencil and charcoal. 

Her works are reinterpretations of old photographs or afro hairstyles taken from magazines. 

Doreen McPherson isolates the faces and makes them pop with her very masterful use of 

light and shade.

Listen to the podcast produced by ISELP about this work.
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23.	 FRANCESCO	ROMITI	
Aux	lisières	des	ateliers	

	
Francesco	Romiti	est	un	artiste	italien	(1933-2013).	Il	s’adonne	tôt	au	dessin,	mais	ce	n’est	
que	 tardivement,	 et	 pour	 une	 courte	 période	 (1999-2002),	 qu’il	 fréquente	 l’atelier	 La	
Tinaia	(Florence).	Là,	il	expérimente	de	nouveaux	médiums,	teste	des	supports	variés.	Il	
noue	aussi	des	relations	de	confiance,	notamment	avec	les	membres	de	la	troupe	Chille	de	
la	balanza	à	qui	il	confie	certaines	de	ses	œuvres	pour	de	petites	expositions.	Jusqu’alors,	
jaloux	de	 sa	production	 et	méfiant	 à	 l’égard	de	 l’instrumentalisation	de	 l’art,	 il	 refusait	
toute	présentation	publique	et	toute	vente	de	ses	créations.		
Dépositaire	du	travail	de	Romiti,	la	compagnie	Chille	de	la	balanza	entend	lui	conférer	la	
notoriété	qu’il	mérite.	C’est	de	cette	volonté	qu’est	né	en	2019	irregolART,	un	festival	au	
centre	duquel	est	montée	l’exposition	Umani.	Francesco	Romiti.	Les	créations	de	l’artiste	
font	alors	l’objet	de	commentaires	enthousiastes	de	la	part	des	critiques,	particulièrement	
Tomaso	Montanari	et	Eva	di	Stefano.	
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Francesco Romiti was an Italian artist (1933–2013). He began drawing at an early age, but 

it was only later in life, and for a brief period (1999–2002), that he attended the La Tinaia 

workshop in Florence. There, he experimented with new media and tested a variety of 

materials. He also formed trusting relationships, particularly with members of the Chille de 

la Balanza theatre troupe, entrusting them with some of his pieces for small exhibitions. 

Until then, protective of his work and wary of the exploitation of art, he had refused any 

public display or sale of his creations.

As the custodian of Romiti’s work, the Chille de la Balanza company aimed to award him the 

recognition he deserved. It was from this intention that irregolART was born in 2019. It was 

a festival centring around the Umani exhibition. Francesco Romiti. The artist’s creations 

were then met with enthusiastic commentary from critics, particularly Tomaso Montanari 

and Eva di Stefano.
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24.	 IRÈNE	GÉRARD	
Atelier	:	La	S	Grand	Atelier	

	
Née	en	1958	à	Eupen,	Irène	Gérard	fréquente	La	S	Grand	Atelier	depuis	2007.	
Les	visages	et	les	formes	d’Irène	Gérard	sont	faits	de	brisures	et	de	fragments,	articulés	les	
uns	 aux	 autres	 par	 les	 traits	 de	 l’artiste.	 Maître	 du	 kintsugi,	 l’artiste	 répare	 les	 êtres,	
n’occultant	 nullement	 les	 outrages	 subis	 :	 d’un	même	 geste,	 elle	 cicatrise	 et	 révèle	 les	
fêlures	qu’elle	souligne	de	poudre	d’or.	
Avec	 une	 infinie	 patience	 et	 une	 délicatesse	 extrême,	 Irène	 Gérard	 célèbre	 les	
imperfections,	loue	la	vulnérabilité	des	choses	et	des	corps,	et	nous	rappelle	ainsi	à	notre	
commune	fragilité.	
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Born in 1958 in Eupen, Irène Gérard has been attending La S Grand Atelier since 2007. The 

faces and forms of Irène Gérard are made of shards and fragments, which she connects 

with lines. A master of kintsugi, the artist patches things up without hiding any suffering 

endured: in the same gesture, she reveals and fixes the cracks which she highlights with gold 

powder. With infinite patience and extreme delicacy, Irène Gérard celebrates imperfections, 

praises the vulnerability of entities, and thus reminds us of our shared fragility.
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25.	 BERTHA	OTOYA	
Atelier	:	Creativity	Explored	

	
Bertha	Otoya	 est	 une	 artiste	 péruvienne,	 émigrée	 aux	États-Unis.	Depuis	 une	 vingtaine	
d’années,	elle	fréquente	l’un	des	grands	ateliers	américains,	Creativity	explored,	établi	à	San	
Francisco.	Depuis	2009,	après	avoir	longtemps	travaillé	le	textile,	tapisseries	et	broderies	
d’abord	inspirées	par	les	techniques	et	l’iconographie	sud-américaine,	elle	se	consacre	à	la	
peinture	et	à	la	gravure.	
Les	œuvres	d’Otoya	sont	de	grandes	compositions,	souvent	monochromes,	où	des	animaux	
fabuleux	–	serpents,	hydres,	monstres	marins	–	paraissent	progresser	parmi	les	méandres	
de	 mots	 et	 de	 phrases	 qui	 couvrent	 la	 totalité	 du	 support	 et	 que	 le	 motif	 recouvre	
partiellement.	Toutes	les	lettres	sont	détachées	et	chaque	mot	séparé	par	un	point,	le	texte	
ainsi	 s’organisant	en	une	vaste	 composition	graphique,	 rythmique,	musicale,	pour	ainsi	
dire.	 Le	 bourdon	 des	 mots	 et	 la	 mélodie	 des	 images.	 Le	 texte	 est	 un	 ciel,	 un	 horizon,	
l’atmosphère,	le	milieu	des	estampes	d’Otoya	où	les	monstres	prennent	naissance,	figure	
et	 mouvement.	 Un	 écosystème,	 dirait-on	 aujourd’hui,	 où	 les	 images	 et	 les	 mots	
mutuellement	se	génèrent,	puisant	aux	Origines,	secrètes	et	mystérieuses,	les	ressources	
de	leur	efficience.	
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Les	monstres	et	les	prodiges	de	Bertha	Otoya		

Pour	en	savoir	davantage	sur	l’œuvre	exposée	le	long	de	la	cage	d’ascenseur,	consultez	(et	
emportez	!)	le	fascicule	relatant	l’enquête	menée	sur	cette	création	énigmatique.	

Bertha Otoya is a Peruvian artist who emigrated to the United States. For about twenty years, 

she attended one of the major American studios, Creativity Explored, established in San 

Francisco. Since 2009, after a long time working with textiles, tapestries, and embroideries 

initially inspired by South American techniques and iconography, she dedicated herself to 

painting and engraving.

Otoya’s pieces are large compositions, often monochrome, where fabulous animals – 

snakes, hydras, sea monsters – seem to progress through meandering words and phrases 

overlay the whole mount that is partially covered by the pattern. All the letters are detached, 

and each word is separated by a dot, thus organizing the text into a vast graphic, rhythmic, 

musical composition, so to speak. The drone of words and the melody of images. The 

text is a sky, a horizon, the atmosphere, the milieu of Otoya’s prints where the monsters 

are born and take shape, and movement. An ecosystem, as we might say today, where 

images and words mutually generate, drawing from their secret and mysterious Roots, the 

resources of their efficiency.

The monsters and wonders of Bertha Otoya

To learn more about the artwork displayed along the lift shaft, consult (and take away!) the 

booklet detailing the investigation into this enigmatic creation.
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26.	 JEAN-MARIE	HEYLIGEN	
Atelier	:	Home	André	Livémont	

	
Jean-Marie	Heyligen	(Ath,	1961)	est	un	artiste	pluriel	 :	peintre,	graveur,	 sculpteur,	 il	 se	
prête	depuis	plus	de	quarante	ans,	avec	une	infinie	patience,	au	jeu	de	dire	hors-les-mots	
les	choses	qui	importent	–	des	visages	effarés,	des	corps	abandonnés	et	nus,	des	Indiens	
d’un	 autre	 monde,	 des	 chevaliers	 d’un	 autre	 temps,	 tous	 embarqués	 dans	 l’énigme	
irrésolue	 des	 formes,	 des	 traits,	 des	matières,	 des	 couleurs,	 des	 images	 et	 des	 choses.	
L’œuvre	 au	 long	 cours	 de	 Jean-Marie	 Heyligen	 est	 le	 bric-à-brac	 ordonné,	 sans	 cesse	
métamorphosé,	de	tout	ce	qui,	de	l’enfance	à	l’âge	d’homme,	secrètement	nous	traverse.	
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Jean-Marie Heyligen (Ath, Belgium, 1961) is a polymorphic artist: painter, etcher, sculptor. 

For over forty years, with endless patience he has played the role of saying everything 

that really matters in a way that is beyond words – stunned faces, abandoned and naked 

bodies, Indians from another world, knights from another time, all drawn into the irresolute 

enigma of shapes, strokes, materials, colours, images and things. The long-lasting theme 

of Jean-Marie Heyligen’s work is organised knick-knacks, constantly metamorphosing due 

to everything we secretly go through from childhood to adulthood. 
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27.	 RÉMI	DELANGE	
Atelier	:	Créahm,	Région	wallonne	

	
Rémi	Delange	 (1954-1983)	 fréquente	 le	Créahm	peu	après	sa	 fondation.	S’il	participe	à	
l’atelier	art	plastique,	Rémi	Delange	est,	surtout,	un	magnifique	comédien.	
	
	

	
©	Muriel	Thies/Trinkhall	museum	

	
	

La	vidéo	
La	vie	et	le	travail	se	mêlent	et	se	confondent.	Luc	Boulangé,	fondateur	du	Créahm,	et	son	
épouse	Michèle,	alliée	de	la	première	heure,	ont	trouvé	en	Rémi	Delange	celui	qui	aurait	
pu	 devenir	 leur	 quatrième	 enfant.	 Les	 démarches	 d’adoption	 n’ont	 pas	 eu	 le	 temps	
d’aboutir	 :	 Rémi	 est	 fauché	 par	 une	 voiture	 alors	 qu’il	 traverse	 la	 grand-route	 de	 son	
village.	
Le	documentaire	réalisé	en	1984	par	Daniel	Remi	retrace	le	parcours	de	l’artiste.	Derrière	
cette	histoire,	c’est	l’aventure	avant	tout	humaine	et	artistique	du	Créahm	qui	est	donnée	
à	voir.	
	

	

Rémi Delange (1954-1983) attended Créahm shortly after it was founded. Although he 

participated in the visual arts workshop, Rémi Delange was, above all, a magnificent actor.

The video - Is Rémi not here?:

Life and work intertwine, and the lines are blurred. Luc Boulangé, founder of the Créahm, 

and his wife Michèle, a partner from the very beginning, found in Rémi Delange someone 

who could have become their fourth child. The adoption processes did not have time 

to be finalized: Rémi was struck by a car while crossing the main road of his village. The 

documentary made in 1984 by Daniel Remi retraces the artist’s journey. Behind this story 

lies the primarily human and artistic adventure of the Créahm.


