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I believe in the stuttering — David Douard
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How do you explain your work to your children? 
Do they become involved in your work in some 
way? You said they are here at the studio often. 
Yes, of course ! I think that childhood and adolescence are

motifs that I've liked in my work since the art school. It's a 
moment in life where one 'becomes'. I also like children and 
teenagers because they are against the world but without a 

. . . point of view. They just don't want something, they want How does 1t work if someone 15 to have fun _ and they are right. We, adults, often accept, interested to buy a piece of your work? we have resigned. I adore Mike Kelly, the Californian Because it �eems to �e your sho�s are artist, in terms of the spirit of childhood and adolescen�e . not about 1solated p1eces but 1t s an He succeeded in speaking seriously about what we have m ecosystem. our memories, and what we have put aside because we have The ecosystem. There is again the idea of decided at one moment to be more pragmatic, in spi te of the contamination, of transmission, that gets fact that it becomes more complicated. I am rather on the broken when you take one out. Any isolated side of the eternal adolescent.object is an artefact of a situation. What 

counts is the situation. How long has it been since you left the Beaux-
Arts de Paris? There's a certain fluidity_ in your work, Eight years now. I had my son when I got out. and it's not easy to descr1be. 

I communicate a lot with objects. I distrust Do your children also spend a lot of time on the words a lot. But the words of others don't internet? bother me too much. I accept them, it's part of Yes, and that gave a room in the exhibition. There was athe work. Like the shell, it takes all the rumors. pink sculpture with a little poem. It's a sculpture I made 

How do you collect the object you use with my son. We play a lot of video games, TikTok. 

in your work? Do you pick them up on Have you ever been tempted to work fully with the street, or you go to look for them these digital mediums? ln a way with 'a material'specifically? that is not physical? The street is important, yes, it's clear. But I find it hard, even if it's tempting. At there is a video image. since the beginning, I h�ve a _studio p�actice, This image had haunted me in my nights. I had removed it I bring here into the stud10 obJects of d1fferent from its status of image, I had it inside me.hierarchies. I trust their language . I try to put 
them together to create, I like to say, a kind Where did this video image come from? of 'stuttering.' Sort of collages of things that When I was in Rome at the Ville Medici, I was looking for are not supposed to meet, and therefore do 

information about a bombing in Afghanistan. I came across
not create fluidity, and yet there is a fluidity an article in the online version of newspapers where images 
that will be created, a new lan?uage_. Fr�m 

showed the places that are going to be bombed. What I
the beginning there was a relat10nsh1p w1th found crazy is that I could walk around those places on the
the langu_age, it 's � vital sou_rce, a flow. I Google maps, and of course, I saw feo?le, children, an�started w1th graffiti, by creatmg letters, to I experienced a kind of trauma. You re m the place that s 
express myself on the walls. I saw graffiti l�ke going to be bombed. I was allowed to enter a building,
the rumour of language. Tuen I was ask!�g I observed the place. I opened the exhibition with this 
myself how can I put the energy of graffiti m 

image, which when you see it, you don't really understand 
the material of the sculpture, so I started to what it is. We imagine that someone is wandering in acollect words and sente�ces, an� c�eated, for digital space, you see a ceiling, and that's all. I w�nted us 
example, the poems usmg alummmm I told 

to enter the image, so that we do not consume the image asyou about. When there was 'Occupy Wall a show.Street', I participated in it, but then at one 

moment, I decided to stop and be 

in the studio, so there was a door 

that eut me off from the street. 
And that's when I started to work 
with technology, with the internet. 
Something started to happen, I 
was sensitive to that. I liked the 

cyberpunk atmosphere, making 
technology physical. 
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MUSEES I EXPOSITIONS

David Douard Cortex OVLight 3 et Light 4,2020

  PARIS • LE PLATEAU / FRAC ILE-DE-FRANCE

ENTRETIEN AVEC DAVID DOUARD

«J’ai voulu donner forme à cette prolifération
de flux qui envahissent notre espace»

«David Douard

O' TT Lu la by»

22, rue des Alouettes
75019 >0176 2113 41

fraciledefrance.com

> À noter aussi l'ouverture

des nouvelles réserves

du Frac à Romainville (93)

du 27 novembre au 31 janvier,
avec une exposition

collective dévolue

aux enfants : «Children

Power 1».

R eportée et repensée pour cause de Covid-19,

l’exposition de David Douard est riche

de «toutes ces formes virales proliférantes qui

envahissent notre espace» et sont un écho troublant

de la crise. Comment faire œuvre à partir de ces

nombreux flux d’information qui nous traversent,

sans les figer? Le jeune artiste répond avec une

série d’installations hybrides, mêlant architectures,

sculptures, photos et textes, pour ce qui est sans doute

sa meilleure exposition à ce jour.

Commençons par le titre de votre exposition,

«O’ Ti’ Lulaby». Que signifie-t-il?
Il est emprunté à une berceuse et souligne le son

présent partout dans l’exposition, comme une rumeur.

Mon atelier à Saint-Denis (93) est proche d’un énorme

data center, dont le bruit permanent m’accompagne

comme une berceuse contemporaine. Le son de ce

qui nous relie tous aujourd’hui est l’une des présences

qui habitent l’exposition. Une autre salle un peu

cachée rappelle aussi combien ces centres de données

très énergivores contribuent au réchauffement

climatique. Des plantes y poussent sous une lumière

à sodium, comme si la pièce était habitée par

l’idée de quelque chose qui grandit en silence, une

nature corrompue et mutante. Toute l’exposition

est ainsi une tentative de donner forme à cette

prolifération de flux qui envahissent notre espace,

de saisir cette fluidité impossible à capturer.

C’est comme si on effectuait un voyage à travers

ces flux, impression renforcée par les deux

chaises longues empruntées à un hall de

l’aéroport de Roissy-CDG, qui accueillent les

visiteurs... Mais embarquons-nous vraiment?

Être coupé du monde et en même temps être

au monde, être inactif mais activer un voyage, ces

questions traversent mon travail. Il s’agit d’évoquer

l’être humain aux prises avec la technologie, de voir

son impact sur la nature et les questions politiques

que cela engendre, d’observer comment nous agissons

ensemble. Nombre d’images vidéo qui jalonnent

l’exposition obéissent au même paradoxe: on passe

de cette jeune fille face à sa webcam, qui s’aveugle

et se divertit seule dans sa chambre - et le montre

au monde -, à des images de guerre, espaces de

tension transmis eux aussi par webcam.

Que racontent les messages cachés et les poèmes

tronqués, nichés dans des agglomérats de

matière un peu partout dans l’exposition ?

Je suis assez inspiré par le mouvement Anonymous

et sa façon de corrompre les systèmes d’information.

Certains poèmes, placés dans les sculptures, y font

allusion mais ils sont morcelés et digérés par la

matière, façon cut-up. Il y a aussi ce masque au sourire

narquois emprunté au film Joker, que j’ai fondu

dans le plomb : rit-il de nous ou avec nous?

Propos recueillis par E. L.
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Work in Progress. © David Douard.

_Paris-196LA BERCEUSE
TECHNOLOGIQUE
DE DAVID DOUARD

Frac Île-de-France, Le Plateau
Jusqu'au 13 décembre 2020

C'est en entendant quotidiennement le bruit ininterrompu d'un

data centeradjacent à son atelierà Saint-Denis que David Douard

(né en 1983) a pensé le titre de son exposition au Plateau. Cette

berceuse technologique, symboledu flux incessant caractéristique

de notre société, cache plusieurs violences: le contrôle permanent

sur nos corps et l'impact de la culture sur la nature. Ce sont cesflux

que l'artiste chercheà retranscrire dans ce projet globaletimmer-

sif, écosystème mutant composé d'assemblages et d'installations

mêlant matériaux organiques et technologiques, objets trouvés,

liquides, bribes de langage, etc. À rebours d'un chaos apparent,
David Douard s'«approprie un espace en mutation» selon ses

propres termes, car« un objet trouve sa place, ila une façon d'être

dans un lieu et arrive à corrompre l'ordre établi des choses. »S'ef

façant derrière ces objets qui lui échappent, il les laisse interagir,

s'hybrider, se contaminer, s'harmoniser ou dissoner. Le retrait de
l'artiste face à un monde en mutation sur lequel il n'a pas de prise

est contrebalancé par la minutie avec laquelle il guide le specta

teur dans l'espace d'exposition : le chemin est frayé, obstrué, la

déambulation contrainte. En «s'appropriant le cadre autoritaire

de l'espace d'exposition », David Douard nous rappelle que nos

corps, comme toute chose, sont mouvants, conditionnés et politi

sés. O'Ti' Lu la by est une allégorie, troublante, subtile, et d'autant

plus efficace, de notre monde mondialisé, technologique, et sans

cesse en mutation_A.-C. M.

O « David Douard. O’Ti' Lulaby », Fracîle-de-France, Le Plateau,
22, rue des Alouettes, Paris 19e, www.fraciledefrance.com
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Katarina Djoric
« David Douard : Aubervilliers 93 »
DSCENE Magazine, Issue 14, November 2020, p.102-107
 

DAVID DOUARD talks to Editor KATARINA DJORIC about his 
move to the outskirts of Paris, the importance of his studio space, as 
well as the unusual choice of materials for his artworks. 

You were born in Perpignan, and you came to live in Paris. 
What do you like about Paris and what made you stay here? Yes 
I come from Perpignan but I ended up studying fine arts in Paris. 
It’s a contradictory city - there’s so much going on though it feels 
everything remains to be done.

Your studio is actually located in Aubervilliers, where you also 
live. Why did you choose to live and work on the outskirts of 
Paris? As soon as I got here I wanted to live in the outskirts, and 
particularly in Aubervilliers, in the North - for a start because it 
was cheaper, but really because there are things going on here you 
wouldn’t see in Paris, though they contribute to the energy of the 
city. It’s like living in the margins; I find it very inspiring.

How often do you go to the city center and why? Does constant 
toing and froing affect your work and life? Aubervilliers is a 
banlieue stigmatised by the media, but it’s a place I love. It’s just 
as important for me to go to Paris than to encourage people to 
come to Aubervilliers - so that we can progressively transgress 
preconceived ideas about the Parisian suburbs.

Tell me about your studio. It’s a very important space for me - 
and I realise just how lucky I am to even have access to a studio to 
create work for the shows. It’s essential to my equilibrium; it allows 
me to be alone, away from everything. It’s where I rationalise my 
place in the world.

How did you begin working as an artist? Was it a dream or did 
it simply happen? As a kid and a teenager I had no ambition at 
all - and I must admit I kept a rather passive and adolescent - like 
attitude as an artist. Everything happened quite naturally, and 
frankly I couldn’t even explain how it did happen.

Your artworks are often made out of unusual objects and 
materials. How do you start conceiving a new work?It’s always 
unpredictable? I don’t follow a strict logic. I’d say things starts 
being built when a material meets a thought.

What is the message you want to tell with your work? I wouldn’t 
speak of a message as such. However I’m convinced that art 
develops a form of language, which, through time, conveys a form 
of message.

Do you think that online representation transforms the way 
people think and produce artworks? Do you ever think about it 
when working on a new piece? I belong to a generation of artists 
which evolved with the internet. It’s got to be part of our practice. 
But I also know that this same generation thinks a lot about the 
materiality of the digital, in the way of sculptural works.

Do you think the online exhibitions can ever replace the 
physical ones? Not for me no, and on the contrary I think it’s more 
interesting to bring back the digital to something physical.

What do you think is missing in the art world? I don’t know 
what’s missing in the art world - but I like to think that there’s 
always something missing so I constantly invent something new.
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DAVID DOUARD talks to Editor KATARINA DJORIC about his 
move to the outskirts of Paris, the importance of his studio space, as 
well as the unusual choice of materials for his artworks. 

You were born in Perpignan, and you came to live in Paris. 
What do you like about Paris and what made you stay here? Yes 
I come from Perpignan but I ended up studying fine arts in Paris. 
It’s a contradictory city - there’s so much going on though it feels 
everything remains to be done.

Your studio is actually located in Aubervilliers, where you also 
live. Why did you choose to live and work on the outskirts of 
Paris? As soon as I got here I wanted to live in the outskirts, and 
particularly in Aubervilliers, in the North - for a start because it 
was cheaper, but really because there are things going on here you 
wouldn’t see in Paris, though they contribute to the energy of the 
city. It’s like living in the margins; I find it very inspiring.

How often do you go to the city center and why? Does constant 
toing and froing affect your work and life? Aubervilliers is a 
banlieue stigmatised by the media, but it’s a place I love. It’s just 
as important for me to go to Paris than to encourage people to 
come to Aubervilliers - so that we can progressively transgress 
preconceived ideas about the Parisian suburbs.

Tell me about your studio. It’s a very important space for me - 
and I realise just how lucky I am to even have access to a studio to 
create work for the shows. It’s essential to my equilibrium; it allows 
me to be alone, away from everything. It’s where I rationalise my 
place in the world.

How did you begin working as an artist? Was it a dream or did 
it simply happen? As a kid and a teenager I had no ambition at 
all - and I must admit I kept a rather passive and adolescent - like 
attitude as an artist. Everything happened quite naturally, and 
frankly I couldn’t even explain how it did happen.

Your artworks are often made out of unusual objects and 
materials. How do you start conceiving a new work?It’s always 
unpredictable? I don’t follow a strict logic. I’d say things starts 
being built when a material meets a thought.

What is the message you want to tell with your work? I wouldn’t 
speak of a message as such. However I’m convinced that art 
develops a form of language, which, through time, conveys a form 
of message.

Do you think that online representation transforms the way 
people think and produce artworks? Do you ever think about it 
when working on a new piece? I belong to a generation of artists 
which evolved with the internet. It’s got to be part of our practice. 
But I also know that this same generation thinks a lot about the 
materiality of the digital, in the way of sculptural works.

Do you think the online exhibitions can ever replace the 
physical ones? Not for me no, and on the contrary I think it’s more 
interesting to bring back the digital to something physical.

What do you think is missing in the art world? I don’t know 
what’s missing in the art world - but I like to think that there’s 
always something missing so I constantly invent something new.
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« David Douard : Aubervilliers 93 »
DSCENE Magazine, Issue 14, November 2020, p.102-107
 

Parisians have long suffered from the weight of history, with 
the countless -isms that were born or made famous there like 
Cubism, Fauvism, Surrealism, Dadaism, Impressionism. Do 
you ever feel like you have to fight that cliche representation of a 
Parisian artist? I don’t think this period is about the categorisation 
of artists or identities anymore. I don’t feel like I have to fight these 
categorisations though I’m aware that being a French or European 
artist means a form of dominant visibility when compared to other 
scenes.

What is your view of the Parisian art scene today? What’s interesting 
with the Parisian scene is that it remains quite blurry and budding. It 
might be interesting to think of a more global, less centralised energy. 
With the dissemination of images, networks are being woven well 
beyond precise physical locations.

The future is always invented with the fragments of the past. 
Which artist from the past inspires you? The artists who inspired 
me the most were the Japanese Fluxus artists, such as Tetsumi Kudo, 
as well as the Californian Mike Kelly.

What are you working on right now? Right now I’m working on a 
monograph as well as on a show for the Rodeo gallery in London.

Are you pessimistic or not about the direction the world is heading 
in? Not at all. I think it’s important to live in the present; the world has 
constantly been in mutation, and each mutation pertains to a logic - 
there is no fatality.

And what about the art world post-covid? I think art and the art 
world are the best placed to accept and compose with such crises. But 
only time will tell…

“I don’t think this 
period is about the 

categorisation of 
artists or identities 

anymore. I don’t feel 
like I have to fight these 
categorisations though 

I’m aware that being 
a French or European 

artist means a form 
of dominant visibility 

when compared to other 
scenes.”
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DAVID DOUARD, DEj 

Notre monde connecté est noyé d’images, de signes,
de messages, d’informations vraies ou fausses
qui envahissent les écrans et que l’on absorbe souvent

sans recul, ni distance critique. C’est à ce flux
continu, ce grand chaos numérique, que David Douard
s’intéresse. Ses œuvres hybrides naissent des mots.
De poèmes, de fragments de phrases que l’artiste
(né en 1983 à Perpignan) glane sur le Net et intègre

à ses installations composées d’éléments hétéroclites, organiques,
technologiques ou architecturaux. « Comme d’autres avant moi, tels
Robert Filliou, Marcel Broodthaers ou certains lettristes, j’utilise le
texte comme une source première de transmission, de communication
et de contamination. C’est un outil que je vois comme une arme
silencieuse, douce et sans forme particulière, quelque chose de direct »,
expliquait David Douard, à l’occasion d’une exposition monographique
au Palais de Tokyo, à Paris en 2014. Pour celle du Plateau, l’artiste
propose essentiellement de nouvelles créations, au sein d’un espace
totalement transformé par un jeu de cloisons, de stores, de grilles,
d'écrans qui voilent ou dévoilent. On retrouve ici son obsession pour
les questions de la mutation, de la prolifération, de la contagion, du
détournement, au travers de pièces sculpturales et d’environnements
visuels ou sonores aux ramifications infinies. G. M.
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Roxana Azimi
«Contre-sculptures. »
Le Monde Magazine, September 29, 2018.

Jeune pousse.

Contre-
sculptures.
Par Roxana Azimi

DaviD DouarD, 35 ans, qui expose Dans le caDre De “viva villa!”

– le festival annuel réunissant des résidents des Villa
Médicis à Rome, Kujoyama au Japon et de la Casa
Velázquez à Madrid – à partir du 29 septembre, n’a pas tou-
jours été un pensionnaire modèle. Élevé dans les Pyrénées-
Orientales, l’ado rebelle rêve des lumières de la ville et du
monde de l’art. Quand, voilà quinze ans, il monte à Paris,
ce n’est pas pour courir les musées mais pour taguer les
rames de métro. Rastignac des contre-cultures, il s’impose
d’abord par le refus : du boulot, des cadres, des diplômes
– il n’a pas le bac. Avant de trouver une autre forme de
subversion sur les bancs de l’École des beaux-arts.
Aujourd’hui, David Douard ne tague plus les wagons mais
roule sur les rails d’une notoriété croissante.
S’il garde en lui l’énergie du graffiti, l’artiste est surtout un
enfant de la Toile. «Internet, c’est aussi important pour moi
que tailler du bois, dit-il. C’est un outil comme un autre. »
Un outil fluide, « sans hiérarchie, sans respect, où on a
accès à tout et on peut tout compacter ». David Douard
surfe depuis des années sur les forums de poésie, collec-
tant ça et là des fragments d’une prose qu’il matérialise en
sculpture adoptant la forme de giclures et de crachats.
Pour autant, le jeune homme, qui préfère « manipuler que
se faire manipuler », s’est refusé à avoir des comptes
Facebook, Twitter ou Instagram. Pas question de se couper
du réel, qui nourrit le virtuel et réciproquement. « Je passe
du temps sur mon smartphone comme j’en passe à
Aubervilliers ou à La Courneuve, explique-t-il. Je ramène
un caillou comme je ramène une image.» À la Villa Médicis,
où il réside cette année, il a entamé une recherche autour
de la lanceuse d’alerte Chelsea Manning, qui en 2010 avait
transmis à WikiLeaks des documents militaires classifiés.
Bien que propulsé par une exposition au Palais de Tokyo
en 2014, David Douard n’en laisse pas moins perplexe
le milieu de l’art. Un trouble qui n’est pas pour lui déplaire.
«Je suis très heureux que les gens ne comprennent pas le
travail, affirme-t-il. Une œuvre n’a pas besoin de montrer
sa vraie couleur. Je trouve l’incompréhension assez cool. »
Et d’ajouter : « Ça me plaît aussi qu’on m’achète pour de
mauvaises raisons. Je ne donne pas tout, mais des bouts,
pour faire comprendre que l’art est ailleurs, qu’il est sou-
terrain. » Marcel Duchamp le disait déjà dans les
années 1960, l’artiste de demain prendra le maquis.

«viva villa !», villa Méditerranée, promenade robert-laffont,
Marseille. Jusqu’au 7 octobre. www.vivavilla.info
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où il réside cette année, il a entamé une recherche autour
de la lanceuse d’alerte Chelsea Manning, qui en 2010 avait
transmis à WikiLeaks des documents militaires classifiés.
Bien que propulsé par une exposition au Palais de Tokyo
en 2014, David Douard n’en laisse pas moins perplexe
le milieu de l’art. Un trouble qui n’est pas pour lui déplaire.
«Je suis très heureux que les gens ne comprennent pas le
travail, affirme-t-il. Une œuvre n’a pas besoin de montrer
sa vraie couleur. Je trouve l’incompréhension assez cool. »
Et d’ajouter : « Ça me plaît aussi qu’on m’achète pour de
mauvaises raisons. Je ne donne pas tout, mais des bouts,
pour faire comprendre que l’art est ailleurs, qu’il est sou-
terrain. » Marcel Duchamp le disait déjà dans les
années 1960, l’artiste de demain prendra le maquis.

«viva villa !», villa Méditerranée, promenade robert-laffont,
Marseille. Jusqu’au 7 octobre. www.vivavilla.info
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« David Douard », Aleï Journal, Issue 3, November 2017, pp. 66-76.
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Delaury, Vincent. « Une exposition au charme étrange et pénétrant », L’oeil, n°699, mars 2017, p.101.
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Phil Taylor. «David Douard. Galerie Chantal Crousel», Artforum, n° 4, vol. 54, December, 2015, pp. 270-271.
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«David Douard. L’ art dans le mille», Le Quotidien de l’ Art, n° 1000, February 11, 2016.
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Robert Barry. « Language as virus and failing machines », Frieze, N°174, October 2015, pp. 210 - 211. 
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Ingrid Luquet- Gad. «David Douard. Galerie Chantal Crousel, 5 septembre- 10 octobre 2015», Art Press, n° 427, 
November, 2015, p. 34.
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Ingrid Luquet-Gad, Jean-Max Colard. «Rencontre avec David Douard, into the darknet», Les Inrockuptibles, 
December 1, 2015.

http://abonnes.lesinrocks.com/2015/12/01/arts/rencontre-avec-david-douard-into-the-darknet-11790129/

Rencontre avec David Douard, into the darknet

Le mardi 1 décembre 2015
Ingrid Luquet-Gad, Jean-Max Colard

David Douard, Bat-Breath. Battery. Vue de l’exposition à la galerie Chantal Crousel. Paris, octobre 
2015 
© photo Florian Kleinefenn, courtesy de l’artiste et de la galerie Chantal Crousel, Paris

L’artiste trentenaire David Douard explique comment il explore les profondeurs 
d’internet pour y chercher le sens de son travail.

Après Lola Gonzàlez, dans le précédent numéro, et ses films étrangement communautaires, l’envie 
nous a pris, à la suite des attentats de Paris, de continuer à sortir de l’actualité des expositions pour faire 
entendre les réactions et états d’âme d’artistes plasticiens, ceux qui ont entre 25 et 35 ans et appar-
tiennent à la génération majoritairement frappée par les attaques terroristes du 13 novembre.

Cette semaine, donc : David Douard, 32 ans, qui se définit comme un sculpteur classique mais sort de 
son atelier des œuvres beaucoup plus inqualifiables. Tout un monde travaillé par l’informe et largement 
nourri par internet, ses réseaux, ses avatars, ses câbles, ses identités numériques, ses langages html et 
autres comments – “c’est mon matériau”.
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Ingrid Luquet-Gad, Jean-Max Colard. «Rencontre avec David Douard, into the darknet», Les Inrockuptibles, 
December 1, 2015.

http://abonnes.lesinrocks.com/2015/12/01/arts/rencontre-avec-david-douard-into-the-darknet-11790129/

“Une anxiété toujours présente en arrière-plan par rapport à mon travail”

“Ce qui s’est passé est certes très proche, mais ça me touche tout autant que ce qui se passe dans le 
reste du monde. Je vis depuis longtemps à Aubervilliers, et je peux dire que pas grand monde ne s’inté-
resse à ce qu’il s’y passe, alors que je suis persuadé que l’avenir est ici”, nous confie avec une pointe 
d’énervement David Douard quand on lui demande comment il a vécu les attentats.

Mais il écarte vite le récit personnel des événements pour évoquer leur répercussion sur son travail : 
“Une fois passé le choc, je ressens une angoisse, qui rejoint une anxiété toujours présente en arrière-
plan par rapport à mon travail. Les questions sont assez simples, mais elles me rongent : est-ce que 
c’est déjà présent quelque part dans ce que j’ai développé ? On se rend compte que, plus que jamais, les 
objets ne doivent pas s’éloigner de la réalité politique, économique ou du contexte social.”

“La mémoire vive de chacun”

Entre la banlieue et les tréfonds d’internet, il y a un imaginaire commun : le souterrain. “Tout y est 
sombre et sale, mais c’est là, en périphérie, que se passent les choses les plus novatrices. Le darknet est 
aujourd’hui l’un de ces lieux d’expressivité souterrains par où transitent beaucoup de choses. Là, tu ne 
sais jamais vraiment à qui tu parles : ça peut être un dealer d’organes qui fait du commerce d’os broyés, 
mais il peut aussi s’agir de journalistes qui s’en servent pour faire transiter des informations qui doivent 
échapper aux politiques.

“Pour un artiste, c’est fascinant comme matière. C’est aussi une forme qui s’apparente à celles de mon 
travail : tout ce que je fais est connecté à des réseaux, et dans beaucoup des sculptures que je produis, il 
y a des matériaux conducteurs, que ce soit des câbles dont je récupère le cuivre ou des cheveux qui sont 
comme la mémoire vive de chacun.”

 Fragments textuels pris sur internet

Pour illustrer son propos, David Douard reviendra essentiellement sur son expo récente à la galerie 
Chantal Crousel, à Paris. Intitulée Bat-Breath. Battery, on y pénétrait dans un environnement domes-
tique torturé, fait de formes sculpturales, de fragments textuels pris sur internet, de réseaux de courant, 
de lampes, de panneaux lumineux aux images quasi publicitaires recouverts d’un motif de chevelure ou 
encore de câbles en cuivre…

“Le sujet de l’expo était la poésie, mais son médium, c’était le darknet. Celui-ci devenait ici comme une 
machine échappant à tout contrôle, éliminant toute traçabilité dans les échanges : une matière qui n’a 
pas de forme, où il n’y a pas de visage. C’est tout cela que j’essaie de restituer et de traduire. Pour cette 
raison, parce que nous sommes sensibles à l’évolution des technologies, notre génération fait davantage 
confiance aux Anonymous qu’à François Hollande pour lutter contre Daech. Les flics ne savent pas 
utiliser les nouvelles formes de médias : ils pensent encore en termes de frontières et de passeports. Or 
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Ingrid Luquet-Gad, Jean-Max Colard. «Rencontre avec David Douard, into the darknet», Les Inrockuptibles, 
December 1, 2015.
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les lieux de conflits sont maintenant ailleurs, ils sont dématérialisés.”
Schizophrénie d’un monde

Reste enfin, chez David Douard, un paysage fait aussi de troubles mentaux, de maladies connectiques, 
d’avatars monstrueux et difformes. Autrement dit : la schizophrénie d’un monde partagé entre le lisse 
et l’obscur, entre la surface et l’abîme. “Notre génération est affectée par les médias, par la technolo-
gie. Quand je vois le slogan “We love technology” dans les couloirs du métro, ça me met en rage. La 
technologie est paradoxale : elle pourrait être au service de tous, mais pour l’instant, elle génère des 
troubles et des maladies nouvelles.

“C’est cette souffrance que j’ai envie de traduire et de conjurer. L’art doit cesser de produire des dis-
cours autoréflexifs. Une chose est sûre : je ne suis pas dans l’illustration, ni dans une approche didac-
tique. Je ne suis pas Banksy ou JR… Simplement parce que ce n’est pas mon rapport aux choses : de 
mon côté, je tisse des liens étroits, obscurs, souterrains, avec ce qui s’est passé.”
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 «Paris-David Douard: «bat-breath battery» at Galerie Chantal Crousel Through October 10th,  2015»
Art Observed, October 7th, 2015.

http://artobserved.com/2015/10/paris-david-douard-bat-breath-battery-at-galerie-chantal-crousel-through-
october-10th-2015/

Paris – David Douard: “bat-breath battery” 
at Galerie Chantal Crousel Through October 10th, 2015 
October 7th, 2015 - all photos by Daphné Mookherjee for Art Observed

David Douard, bat-breath battery (Installation View)

David Douard’s bat-breath battery, presented at the Gallery Chantal Crousel, is a hybridization of 
formal territories, exploring correlations between poetry and vernacular, human and machine – recur-
ring interests for the artist.  Often delving into the mechanisms of transformation and development, 
Douard’s work centers on  infectious relations between different worlds and objects, explained through 
media terminologies that draw from tech, biology, history, and visual culture at large. 

David Douard, bat-breath battery (Installation View)
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 «Paris-David Douard: «bat-breath battery» at Galerie Chantal Crousel Through October 10th,  2015»
Art Observed, October 7th, 2015.

http://artobserved.com/2015/10/paris-david-douard-bat-breath-battery-at-galerie-chantal-crousel-through-
october-10th-2015/

Douard’s creative process involves claiming various sources, then integrating and digesting their ele-
ments to form a blurred, abstract language composed from the materials of biological life and commo-
dity capitalism, joined as plastic forms in the exhibition space.   Sculptures, collages, sound, and inte-
ractive installations, all pull from this recycling process that draws from both the mental and concrete, 
and which allows methods of dismantling and reassembly that join worn car airbags, metal grids, or 
frames mixing human hair hair with synthetic materials. 

David Douard, WE (2015)

Fascinated by the ideas of contagion and infiltration, Douard pushes his elements as symptomatic of 
the interrelations of humans and machines under modernity, often using language itself as his primary 
contamination vector. Text becomes the primary source of transmission or communication, prolifera-
ting itself on the surface of the sculptures. Word fragments explode and are deposited on the material 
to infect it with alternative meanings or readings contrary to the work’s physical moorings.  Inspired by 
the Lettrist movement, the work of the artist feeds from a “disruptive poetic flow.” 
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«Paris-David Douard: «bat-breath battery» at Galerie Chantal Crousel Through October 10th,  2015», 
Art Observed, October 7th, 2015.

http://artobserved.com/2015/10/paris-david-douard-bat-breath-battery-at-galerie-chantal-crousel-through-
october-10th-2015/

David Douard, WE (2015)

The work of the artist is generated within these dual interests in disease and language, where evolution 
is not consistently controllable or predictable.  The work’s plastic nature becomes hard to apprehend, 
setting up a voluntary disjunct in his work, where surface and composition are deliberately muddled.  
The visitor, according to the will of the artist, oscillates between comfort and disconcertment.  This 
interest in the breaks and flows of linguistic structure and the viewer’s position even manages to mani-
fest itself in the installation of his work.  The viewer must immediately submit to the gate installed near 
the gallery entrance, forcing the viewer to bend down in the room’s clinical light, and immersing one in 
a universe in which biology and communication sciences are subject to the same virus. 

David Douard, WE (come a little 
bit closer hear what i have to say) 
1  (2015)
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«Paris-David Douard: «bat-breath battery» at Galerie Chantal Crousel Through October 10th,  2015», 
Art Observed, October 7th, 2015.

http://artobserved.com/2015/10/paris-david-douard-bat-breath-battery-at-galerie-chantal-crousel-through-
october-10th-2015/

In the background of the exhibition space, poems and texts cobbled together from blogs or web forums 
are read continuously by the singer Priscilla ay Avah, whose mouth is obstructed. From a device sprea-
ding on the floor of an empty room bathed in a warm light, they are broadcast from a radio station 
nested in Douard’s studio in Aubervilliers, where the artist live broadcasts.  In the content, as in form, 
they reflect the artist’s ongoing desire for resistance.  The listener in this space, ultimately becomes a 
reproduction medium in their own right, marking the spatial contradiction between the exhibition, the 
poetic texts read on-screen, the viewer, and the artist himself. 

David Douard, WE (never) (detail) 
(2015)

David Douard, WE (breath) (2015) 
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«Paris-David Douard: «bat-breath battery» at Galerie Chantal Crousel Through October 10th,  2015», 
Art Observed, October 7th, 2015.

http://artobserved.com/2015/10/paris-david-douard-bat-breath-battery-at-galerie-chantal-crousel-through-
october-10th-2015/

With a poetic flow taking on the shape of waves or smoke, the viewer in the sound installation, is sub-
ject to the realities, and vectoral exchanges of disease.  Between organic and machine-like, living mate-
rial or artifact, the exhibition reveals the ambiguous relationship we have with technologies, yet skewed 
through the shifts of meaning caused by the occasional anomalies in human nature and programming. 

David Douard, bat-breath battery (Installation View)

David Douard, bat-breath battery (2015)
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David Douard, bat-breath battery (Installation 
View)

David Douard, bat-breath battery (Installation 
View)
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«Paris-David Douard: «bat-breath battery» at Galerie Chantal Crousel Through October 10th,  2015», 
Art Observed, October 7th, 2015.

http://artobserved.com/2015/10/paris-david-douard-bat-breath-battery-at-galerie-chantal-crousel-through-
october-10th-2015/

David Douard, bat-breath battery (Installation 
View)
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 « Must see Paris », www.artforum.com, August,31, 2015. 
http://www.artforum.com/?pn=guide&show=mustsee&country=FR&place=paris
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Nicolas Trembley. «L’artiste du mois...David Douard», Numero, n° 164, Juin - July, 2015, pp. 88 - 91.  
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Nicolas Trembley. «L’artiste du mois...David Douard», Numero, n° 164, Juin - July, 2015, pp. 88 - 91.  
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Nicolas Trembley. «L’artiste du mois...David Douard», Numero, n° 164, Juin - July, 2015, pp. 88 - 91.  
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Pedro Morais. «David Douard, des fantômes dans la machine», Le quotidien de l’Art, n. 820, April 24, 2015 , pp. 15 - 16.  
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Pedro Morais. «David Douard, des fantômes dans la machine», Le quotidien de l’Art, n. 820, April 24, 2015 , pp. 15 - 16.  
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DAVID DOUARD
en conversation avec

MAURJZIO CATTELAN

GENERATION
NETFLIX

Enfant de l'ère numérique, David Doua rd (né en 1983) développe une œuvre poreuse
et complexe où se mêlent sans hiérarchie machines et organismes, nouvelles

technologies et poésie, salive et processus de transformation du langage.
Il aborde avec Maurïzio Cattelan les films de Gregg Araki, l'acné et son exposition

présentée au Palais de Tokyo.

Page de droite, David Douard.
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Maurizio Cattelan :
Bonjour David, rapide aperçu, qui es-tu ?
Quel âge as-tu ? Où vis-tu et travailles-tu ?

David Douard :
Bonjour Maurizio, j'ai 30 ans, je vis et
travaille à Aubervilliers en banlieue

parisienne, dans cet espace suburbain ou il
se passe beaucoup de choses et qui est pour

moi une source d'inspiration

II y a un certain nombre de références
musicales ou cinématographiques des

années 1990 dans ton travail, très
génération Netflix. Je pense à Gregg Araki,
à Belle et Sébastien ou au groupe inde pop

Unrest (So so sick). Comment toutes ces
références disparates s'articulent-elles

dans ta pratique ?
Ma generation a beaucoup regardé la

telévision et la digère peu à peu C'est une
référence incontournable pour les artistes,
comme l'était la peinture de paysages a une
epoque Adolescent, je regardais

beaucoup de programmes
américains, cela a été une

education parallèle qui m'a
marque Mon but est d'arriver a

énoncer autant le regardeur que le
regardé en utilisant le médium

qui les sépare comme outil
conceptuel.

Je pense mes pièces comme des peaux, ce sont
des parois derrière lesquelles glissent toutes

sortes de choses Souvent, je charge la matière
de texte imprimé, comme une maladie de

peau, une protubérance Le langage incorporé
dans la matiere se propage et agit, il ronge,

façonne, jusqu'à trouver sa forme en surface
J'aime les mutations, la corruption,

toutes ces lois qui existent dans la matière
Je n'ai de fascination, ni pour l'organique,

ni pour la technologie C'est le duel
destructeur entre les deux qui m'intéresse

Je t'ai entendu parler d'"autisme
technologique" en te référant à

l'individualisme extrême corollaire aux
nouvelles technologies qui deviennent
littéralement des extensions du corps
humain. Néanmoins, en plein boom
du "seine" tu fais partie des artistes

de ta génération qui continuent à favoriser
les collaborations et les échanges.

Est-ce qu'il n'y a pas aussi une
sublimation du monde de

l'adolescence, peut-être le tien
dans les années 1990 ?

Oui, c'est un motif qui revient car il
représente un moment, une attitude, une
surface propices à toutes les expressions.

Dans mon atelier les objets se comportent
comme des peaux adolescentes en mutation,
en rébellion : les choses poussent, se dressent

devant moi, courbent comme des corps
malades, les surfaces sont impures.

Cette rébellion adolescente n'a aucune
ambition politique, elle est toujours

poétique et en mouvement.

Tu avais de l'acné enfant ?
Justement non, maîs à partir de 13 ans j'étais

en internat pendant sept ans et j'ai vu des
choses que tu ne peux pas imaginer.

La peau semble être un élément récurrent
dans ton travail, je pense à ton exposition à
Béton Salon, Innerspace, autour du travail
de Jean Commandon. Elle y est comme le

passage vers une étrange intériorité.
Qu'y a-t-il sous la peau que tu représentes ?

"LES IMAGES COMME
LES OBJETS SONT DES
PAROIS À RUMEURS ;

ELLES FIXENT LES
LÉGENDES..."

Je ne croîs pas a la singularité, au style, et je
déteste la vision égocentrique du monde que

l'on attribue aux artistes Je n'éprouve pas
de jalousie envers les autres artistes Je fais
partie de I espace Castillo corrales à Paris ;

nous n'avons jamais arrêté de croire en
lexperience collective. C'est une

nécessité d'aujourd'hui qui permet de faire
naître de nouvelles formes d exposition

et de prendre des risques.

Qui sont les artistes qui t'influencent
ou t'ont influence ?

Les mouvements Fluxus et lettristes restent
les plus importants ainsi que les

artistes Allan Ruppersberg, Tetsumi Kudo
ou encore Jef Geys.

L'image, mentale et visuelle, est un
motif-clé chez toi. Pour moi les images ont
toujours été l'arme ultime pour combattre

le langage. Pour toi, j'ai l'impression
qu'elles ont la même structure que la peau :

une plateforme visible qui donne accès
à un monde caché chargé de langage

et de signes. Pourquoi ?
Les images comme les objets sont des parois
à rumeurs ; elles fixent les légendes que nous

créons et les transforment en fossiles.
Ce sont souvent des légendes urbaines liées

à notre societe, qui concentrent le mal
dans un ghetto, sous la figure d'un noir

americain ou du capitaine Crochet,
tout cela pour l'objectiver et se dire que

nous sommes par défaut le "bien" J'aime
assez que mes pièces soient la surface

propice à l'eclosion de ces propos,
c'est tres proche d'une vision animiste

où la matière est incarnée

Tu es passé maître en copier-coller,
parasitage, piratage à la manière d'un
virus. Ce qui m'amène à la question

hypocondriaque : pourquoi cette obsession
du virus et de la maladie, du "sick" ?

"Sick" est le mot qui me permet
de renverser le sens scientifique
du terme en quelque chose de
positif. C'est devenu un titre

génerique pour toutes mes pièces
Comme un virus, il se transmet
du plâtre au métal, du bois aux

fleurs. Sous la tutelle du langage et
de la poésie, la salive malade se

propage et fait pousser des choses
Je suis comme Kudo, un

"cultivateur" C'est aussi ma porte
de sortie pour ne pas avoir à

assumer un style ou une forme

Que se passe-t il dans ton exposition
au Palais de Tokyo ?

Grâce a la commissaire Rebecca Lamarche-
Vadel, j'ai pu accéder à la collection

de moulages de l'hôpital Saint-Louis dont
j'avais entendu parler en travaillant

sur Commandon, et j'ai élaboré un projet
autour de seins malades qui deviennent

une source de lait dont les objets
s'alimentent dans l'espace d'exposition.

Le liquide contient pour moi le sujet, comme
la salive il est la traduction en matière

du langage L'exposition va être une rumeur
des multiples récits poétiques qui font

notre societe aujourd'hui Ils prendront
forme et vie dans la fusion du liquide.

Pour ce projet j'ai également développé un
lieu habité où un ordinateur va envoyer

des signaux, des mots provenant d'Internet,
une nouvelle forme de poesie, dans

toute l'exposition pour activer des objets
mécanique au rythme du flux du texte.
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Bianca Stoppani. “Paris-Based artist David Douard”, Kaleidoscope, Issue 21, Summer 2014, p.131.
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 «David Douard @ Palais de Tokyo», O Fluxo, June, 2014.
http://www.ofluxo.net/david-douard-palais-de-tokyo/
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 «David Douard @ Palais de Tokyo», O Fluxo, June, 2014.
http://www.ofluxo.net/david-douard-palais-de-tokyo/

On May 12th, Palais de Tokyo said goodbye to one of the most incredible solo-shows that crossed my 
sight. I’m talking about “Mo’Swallow” where Parisian artist David Douard rolled out his exhibition 
like a fable that he might unravel between the feeding breast and the dumbfounded eye as a witness to 
the absurd mutations of the world. He uses for example the leitmotiv of rumor, that mysterious mental 
contagion resembling an irrational spasm without substance, reason, intention or even origin. This ru-
mor is born, develops, is transmitted, disappears, transforms itself and bursts forth anew, enhanced by 
the prowess of language and the fertile ground of contemporary mythologies. - See more at: http://
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 «David Douard @ Palais de Tokyo», O Fluxo, June, 2014.
http://www.ofluxo.net/david-douard-palais-de-tokyo/

As a sign of the living and the movement of imaginaries, it is close to a primitive and instinctive mode 
of thinking from which the exhibition draws substance. As a collective work, it functions as a connector 
between consciousnesses, a progressive psychic contamination. Bewitchment of the world and collecti-
ve ventriloquism: this mental contagion is as much a magical response as a necessary remedy to master 
the unknown. “Mo’Swallow” draws its forms from this jubilation of the absurd akin to a waking dream, 
recreating through mutations a scenario in which the human, the poetic, language and the machine are 
able to lay bare the troubling activities of the world. 
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 «David Douard @ Palais de Tokyo», O Fluxo, June, 2014.
http://www.ofluxo.net/david-douard-palais-de-tokyo/
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 «David Douard @ Palais de Tokyo», O Fluxo, June, 2014.
http://www.ofluxo.net/david-douard-palais-de-tokyo/
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 «David Douard @ Palais de Tokyo», O Fluxo, June, 2014.
http://www.ofluxo.net/david-douard-palais-de-tokyo/
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 «David Douard @ Palais de Tokyo», O Fluxo, June, 2014.
http://www.ofluxo.net/david-douard-palais-de-tokyo/

David Douard (b. 1983, lives and works in Paris) draws inspiration from the processes of transforma-
tion and development at work in our world, making plants, wit, saliva, images, technology or language 
into tools to reveal the principles of transmission. Organic, porous and complex, his work deploys itself 
in bounds and imitates the dynamics of a proliferating virus, insinuating itself into the “ills of reality” 
and the contamination of the world, and infiltrating the mysteries and anomalies of our programming. 
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 «David Douard @ Palais de Tokyo», O Fluxo, June, 2014.
http://www.ofluxo.net/david-douard-palais-de-tokyo/
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Michele D’Aurizio. «Empathetic Violence», Flashart, March/April 2014, p. 58-63
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Empathetic Violence 
David Douard discusses his idea of sculptural resistance

by michele d’aurizio
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Michele D’Aurizio: Are your artworks dead or alive?
David Douard: They are not dead or alive, but 

perhaps stillborn.

MDA: So, are they supposed to disgust or instill a feeling 
of pity in the viewer?

DD: Animism is a notion that I found to suit the 
works, insofar as their skin curtains an underground 
life: they are no longer vital, but are trapped in an inert, 
intense vegetative state. This state is a foundation for 
resistance — often inertia is indeed the most stubborn 
resistance.

I am not asking the viewer to look at my artworks as 
dead objects, but to understand them as fossils, imprints 
of his/her daily experience: the objects are not dead 
because the viewer is “together with” them.

MDA: Sickness and disease are recurring topics in your 
art — as in a constant search for a wavering state of matter. 
This seems symptomatic of a rather pessimistic understand-
ing of life on earth.

DD: The idea of disease came to be a sort of tool that 
allows me to approach things, to give shape to objects 

and to load them with meaning, as in a flow of con-
taminations. For me disease is a conceptual framework: 
it orders my thoughts, it grows and teems inside me. In 
this sense, it is not a pessimistic concept but rather more 
of a productive means to an end. Moreover, I like the 
idea that a threatening circumstance could turn out to 
be positive: depicting the starting point of a process of 
decay or a demise, to be constructed as a feeble inertia.

MDA: What materials determine your art?
DD: I work with materials that I feel might have 

a communicative potential. For example, I search for 
signs of contamination and materials that allow this to 
become visible. I often choose poor materials, such as 
plaster, wood, steel… I’m not interested in the finish 
of a product — my aim is to render a poor material 
into an effective object, by infecting it with meaning. 
In this regard I employ narrative and poetry, which I 
inject literally into the plaster or the living matter, as 
if the material is being corrupted by a subject. In the 
end, the surface of the work develops an impure skin or 
“acne,” the subject rises onto the surface as an abstract, 
silent, sculptural efflorescence.

Previous page:
Glory Hole, 2013 (detail)

This page:
Wee’ve Ne’er Gotten, 2014 
Installation view, 
“Mo’Swallow,” Palais de 
Tokyo, Paris
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MDA: So do you believe that inorganic compounds can 
secretly feel emotions?

DD: Emotions are rooted within materials: they 
move within them, are contracted by them and give 
them shape. The surface of my work is a result of these 
movements: acne pimples, sweat drops, sores. They are 
all symptoms of what is happening inside and is arising 
on top, producing a kind of significant form of disorder. 
The idea that inorganic materials can start acting as af-
fected objects seems to me a form of activism against 
the established order of things. Technological objects, 
for example, are so exciting: they invade our lives and 
force us to establish relationships with them that go be-
yond daily habits, becoming almost like voodoo objects.

Within the search for contamination, digitaliza-
tion is a source: wiring the works expands them onto 
a flow, stimulating movement through devices. But the 
kind of correspondence that digital tools establish in 
relation to texts and materials is more akin to an idea 
of re-appropriation and hacking. The mass of digital 
tools around us is so immense that it could even be 
understood as a broadcast network of our impurities; 
corrupt cables, screens, projectors are introduced as a 
kind of mystical force and as re-appropriated objects.

MDA: Indeed, in your installations, you often incorpo-
rate technical devices — such as video screens, players, sound 
domes — along with display elements — benches and rugs 
above all. I always wonder if you are looking for specific 
shapes, or more for specific scenarios; and if you consider 
yourself more a sculptor or a storyteller. In the installations, 
the autonomy of the sculptural work often seems affected by 
a muscular staging sensibility. But where does the autono-
mous work begin and where does the exhibition display end?

DD: The works in the studio gradually turn into 
hybrid display structures; videos are often chaotic and 
disjointed, connected but striving towards a certain 
level of autonomy. The tension between display ele-
ments — as you mentioned, benches, frames, support 
structures (often borrowed from the aesthetics of fair 
display) — and sculptures that are in contrast informal, 
brutal, twisted — between an objective presentational 
strategy and deeply anarchic objects — allows me to 
depict both the interiority of objects and the subjects 
that are haunting them.

I am also interested in the domestication of my 
works, which might seem remote and dry, but in that 
communal field of the exhibition space, approaches 
intimacy. The installation acts eagerly to develop direct 
involvements: the sounds, the words, the images; and 
everything else in the space strives to actively provoke 
to the point of exhaustion. Maybe this renders a mal-
leable viewer, a kind of wanderer.

MDA: Who are the subjects who sleep in your works?
DD: I used to obsessively follow several rioting 

movements around the globe, and it has found its way 
into my work in the form of fragments of words from 
the web, some jpeg files, anonymous things… And, 
step by step, I wanted to build a sort of “legion” with 

them. It is something like a sub-network of emotions. 
It is rather appropriate to use the word “sleep,” because 
it is indeed a quiet strength, a swarm without any out-
ward output.

MDA: And what about the teenager?
DD: Being teenage is a lost joy, remaining in our 

minds as something that once happened and that we 
strive to find again. I try to embody this in my work, 
filing keepsakes of forgotten stories, patterns of life 
that pivot on the fancy about those teenage years that 
we had never truly experienced. It is also worth men-
tioning the construction of the self as affected by the 
repression of the other self: to live in the eyes of the 
other, hiding and rioting without purpose and ethos. 
Thinking about social movements that impact our quo-
tidian existence, teenagers remain the princes, the first 
heirs of pure freedom. This is why I find it interesting 
to place them as storytellers: their voices force things 
to reveal themselves.

MDA: What do you remember about the riots in the 
Paris banlieues?

DD: This is a very good question, because I feel very 
sympathetic to the Parisian suburban landscape, a place 
where I am affected by local behavioral patterns that 
then influence my practice. Primarily due to having 
lived and worked there for quite some time now, it is 
what I consider to be my home.

Suburbs are for me landlocked areas of modern 
cities, a hybrid density where hyper-organized city dor-
mitories exist in parallel with social madness, bursting 
identities and primitive rebellion — I empathize with 
the violence that hides in the suburbs because it is a 
form of unspoken melancholy. Here we stare at the 
city from afar: we are frozen out, where we feel pro-
tected from the pressures and hectic rhythm of the city. 
Certain things persist in the suburbs: the young people 
have full territorial control; they move in masses and 
retain the power to break the city.

I feel that the riots could begin again tomorrow. 
I see the potential for this. There is a wandering and 
unstable subject that lingers, which nags and torments 
to echo the intensity of external events. I often think 
about a work of Martin Kippenberger, New York Seen 
from the Bronx (1985), a tiny model of Manhattan…

MDA: In the “Youth Uprising” manifesto, Isidore Isou 
wrote that young people are “any individuals who do not 
yet fit into their function, who agitate and fight to attain 
the desired position.” Do you feel you fit into any function?

DD: I’m interested in this idea of transition, to 
crystalize it into an idea of sculpture’s resistance, a 
kind of death threat. My practice is indeed close to an 
adolescent’s attitude, insofar as it fights in the face of 
its own future, while teeming with impurities, flaws 
and contamination.

I’m attracted to the notion of an organization that 
moves towards anarchy. In art, I would say, as an orga-
nized corporation of rebellion with its own language, its 

Next page:
S1CK 54LIVA, 2013
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own codes. It is that which aims to erode sedimentary 
structures. 

Regarding my generation, there are three distinct 
possibilities: either we fight all the time and then we 
occupy the necessary moral view, or we just adhere 
to the rules and codes and then produce; or finally 
we just become insane. In terms of being insane, I try 
to imagine an organization of this madness, to con-
sider it very seriously. This permits me to speak about 
strangeness, broken computer science, “trans-genre” re-
lationships, obsolete rituals surrounding urban myths. 
All of this communicates when things are hidden and 
corrosive: including logos, codes and even demonstra-
tion devices… Which is once again a materialization 
of contamination.

In regards to Isidore Isou — and to add Robert 
Filiou — my attitude stems from a belief in poetry, and 
through this I hope to show that the works are not dead.

David Douard (b. 1983) lives in Paris

Selected solo shows: 
Marbriers 4, Geneva; Signal, Malmö; Les Églises, Chelles; 

Galerie Valentin, Paris; Rongwrong, Amsterdam; 
Bétonsalon, Paris; Galerie Catherine Bastide, Paris.

Selected group shows: 
David Roberts Art Fondation, London; Frutta Gallery, 
Rome; High Art, Paris; Biennale de Lyon; T293, Rome; 
Gasconade, Milan; Galerie Kamm, Berlin; Fondation 
d’Entreprise Ricard, Paris; Shanaynay, Paris; Castillo/

Corrales, Paris. 

Solo shows by David Douard are currently at Palais de 
Tokyo, Paris, until May 12; and Sculpture Center, New 

York, until May 12. In 2014 Douard will exhibit at Musée 
d’Art Contemporain, Lyon; and High Art, Paris.

Michele D’Aurizio is Flash Art International 
Managing Editor.

Previous page:
SA SA, 2013

This page:
Installation view, “Sick 
Saliva,” Valentin, Paris, 
2013. Photography by 
Florian Kleinefenn 

All images courtesy of the 
Artist and High Art, Paris
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«Mo’Swallow. David Douard», Cura, 2014.
http://www.curamagazine.com/?p=13814

The leitmotiv of the “rumor” is the conceptual starting point of David Douard’s solo exhibition at Palais 
de Tokyo, titled Mo’ Swallow and curated by Rebecca Lamarche-Vadel. The rumor, a sort of mental 
contagion close to a primitive and instinctive mode of thinking, functions as a connector between the 
works. In order to explore the “diseases of the real”, the show is composed of viral hybrids of bodies 
and machines generated by a text matrix. Among the exhibited works are bas-reliefs with words etched 
into plaster, appropriating the codes of graffiti art and celebrating the power of language; a waiting room 
with seats where visitors can recharge their energy and release their thoughts; a cast of a diseased breast, 
embodying the corruption of a system of which only the physical signs are visible while what inside is 
impossible to observe; computer screens showing uncontrollable images. The show is part of the first 
chapter of Palais de Tokyo’s annual exhibition program L’État du ciel (The State of the Sky).

Mo’ Swallow by David Douard
Curated by Rebecca Lamarche-Vadel
Palais de Tokyo, Paris
Through September 7
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Laura Preston. «David Douard», Artforum, April 2014.
http://artforum.com/picks/section=fr#picks45808

David Douard 
PALAIS DE TOKYO
13, Avenue du Président Wilson
February 14–May 12

Parisian David Douard’s latest exhibition, “Mo’ swallow,” is a contemporary fable that through 
meme and repeated riffs spatializes the power of language to constitute worlds. Referring to the 
circulating identity of hip-hop as speech, prose, and song, the exhibition speaks to the transformative 
effects of excess consumption and living with technologies.

Near the entrance to the show, an ambient, catchy, video game–like sound track by Gag Drake 
Vogt emanates through a sequence of Venetian blinds. Behind them one notices that the sounds are 
coming from a video loop that resembles a DVD selection menu. It is as though it is the interface 
for the exhibition, where space is configured as multiple rooms to explore. There is a collective 
enterprise behind this walk-through landscape—once again Douard is working collaboratively and 
also drawing in other artists’ works. Two historical pieces—a 1975 birdcage by Tetsumi Kudo with 
disembodied portrait of Eugène Ionesco, and Jules Baretta’s 1890 cast breasts—are nodes in this 
mise-en-scène punctuated by sculptural fragments of street-based, suburban Pop referents, aesthe-
ticizing dysfunction and mock-casually attentive to arrangements of design and brand: Stand-alone 
plaster-cast brick wall paintings, murky resins, brandished insignias, metal structures made defunct, 
mannequins, and projected word-forms coexist—offering momentary retinal relief under hydroponic 
lights.

Here, the biological and the digital, word and image, interchange and transact into a strangely 
compelling mood reminiscent of urban malaise and adolescence. Value in this system is suspended, 
decommissioned, made permeable again like the streaming consciousness of rap: nonsense and 
meaning coalesce. This is salient work that simultaneously critiques and reproduces the atmospheric 
states for contemporary cohabitation and relationship with desire.
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Ingrid Luquet-Gad : Tu présentes actuellement une exposition monographique au Palais de Tokyo struc-
turée autour de la figure de l’écrivain-hacker, et de la propagation d’une rumeur. Or le langage, que l’on 
retrouve également sous la forme de fragments de mots proliférant à la surface de tes sculptures et de 
bribes de phrases projetées sur les murs, a toujours été au centre de ton œuvre. Quel statut lui accordes-
tu ?

David Douard : De la même manière que les artistes avant moi, Robert Filliou, Marcel Broodthaers ou 
certains lettristes, j’utilise le texte comme une source première de transmission, de communication et de 
contamination. C’est un outil que je vois comme une arme silencieuse, douce et sans forme particulière, 
quelque chose de direct. La poésie est le cœur; la forme la plus violente qui résiste aux espaces d’expo-
sition.

L’exposition au Palais de Tokyo est un ensemble où l’écriture se glisse dans les objets, se balance, 
danse et se diffuse dans un flux ; passe et corrompt la matière, puis revient à la surface ; silencieuse, 
sèche et contrariée à des endroits, bouillonnante et goutteuse à d’autres. Une rumeur se propage à partir 
du moment où l’on ne saisit pas entièrement son sens : on sait néanmoins qu’elle est présente, et on a 
toutes les informations pour penser qu’elle existe.

il me fallait trouver une base impure pour faire naître les pièces à la manière d’une mauvaise graine. 
Après, tout se prolonge dans cette relation au corps malade à double sens pour moi : quand « mo’ 
swallow » [more swallow] nous dit d’avaler plus, il y a autant la voix de la mère qui parle à son enfant 
qu’un acte sexuel ou une expérience addictive à une substance.

Ingrid Luquet-Gad. «Entretien avec David Douard», Zérodeux, 2014.
http://www.zerodeux.fr/specialweb/entretien-avec-david-douard/
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Tu sembles t’être constitué un vocabulaire propre. Certains syntagmes reviennent comme des slogans 
: « So So sick ». Ailleurs, on lit « ancienne nouvelle méthode garantie / for / cankling th’ carnivicious 
crowbirds / from / yOur ochards, fabled of]fleshfruit……… ». Ou encore « Mo’ Swallow  », le titre de 
l’exposition, décliné ailleurs en « SWALLOW 1MO 2NEED ». D’où proviennent ces termes ? Pour-
quoi ce titre ?

D.D : Les titres sont des crachats, ils deviennent assez vite des giclures, ils arrivent dans l’espace et se 
dissolvent dans les pièces. La poésie reste, les mots aussi, répétés a l’infini comme un graffiti. Les phra-
ses deviennent des slogans. « So so sick » ou « Mo’ swallow » sont des énonciations de ce qui se passe 
dans les pièces de l’exposition. Ces termes annoncent un rapport au corps, à l’espace social, un espace 
social à première vue malade. Au Palais de Tokyo, c’est un sein qui contamine l’espace, une violence 
que j’aime retrouver dans chaque chose… J’ai commencé à travailler autour de la maladie assez tôt, car 
il me fallait trouver une base impure pour faire naître les pièces à la manière d’une mauvaise graine. 
Après, tout se prolonge dans cette relation au corps malade à double sens pour moi : quand « mo’ 
swallow » [more swallow] nous dit d’avaler plus, il y a autant la voix de la mère qui parle à son enfant 
qu’un acte sexuel ou une expérience addictive à une substance.

Vue de l’exposition monographique de David Douard « Mo’Swallow », dans le cadre de la saison L’Etat du ciel 
(14.02.14 – 12.05.14), Palais de Tokyo, Paris. Courtesy Galerie High Art.
Photo : Aurélien Mole.

Ingrid Luquet-Gad. «Entretien avec David Douard», Zérodeux, 2014.
http://www.zerodeux.fr/specialweb/entretien-avec-david-douard/
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Il me semble que c’est une originalité à une époque où il n’y en a que pour les images. Pour penser la 
mobilité de l’image à l’ère numérique, on assiste à un retour en masse aux théories d’Aby Warburg. 
En même temps que toi au Palais de Tokyo, Georges Didi-Huberman et Arno Gisinger pensent l’image 
comme des images-fantômes, en se plaçant sous l’égide d’Aby Warburg. Travailler sur le langage, 
est-ce pour toi une manière d’aller chercher ce qui se cache derrière les images, comme quand Lacan 
affirme que « l’inconscient est structuré comme un langage » ? Ou au contraire, est-ce une déclaration 
d’impuissance du langage, réduit à n’être qu’une image comme une autre ?

D.D : Tout est valable. Je vois ça comme un grand chaos anarchique où tout se vaut, où tout est à mettre 
à la poubelle. Au fond, je ne pense pas à tout ça quand je crée. On marche dans la rue et des choses 
nous viennent, on regarde la télévision depuis le berceau. Ma génération – ou du moins celle que je 
connais – est faite de vrais bâtards hybrides, qui n’établissent aucune hiérarchie entre les sources, qu’il 
s’agisse de l’histoire de l’art ou de la culture populaire. Cette mixture sans nom, j’aime beaucoup la 
regarder, parce que rien ne fonctionne vraiment, et que rien n’est véritablement valide. Tout cela est en 
train de s’écrire.

Aby Warburg, pour ma génération, c’est un masque pour ne plus rien raconter. En école d’art, on entend 
de longs discours, mais il y a peu d’action. J’appartiens à une génération qui se fout de pas mal de 
choses. Les choses sortent, s’étalent devant nous, et elles prennent le sens qu’on leur donne… Il est vrai 
que l’image, nous l’avons mangée, ingérée, et aujourd’hui, on la recrache. Elle a une drôle de figure, 
mais c’est la même en plus sale et en plus affectée, c’est tout.
En Septembre, Art in America publiait une interview dans le but de tenter d’éclaircir le terme très en 
vogue de « post-internet ». La réponse de Mark Tribe, artiste et fondateur de la plateforme en ligne « 
Rhizome », met l’accent sur l’hybridation et sur le retour au monde : « Internet art was a movement 
that arose in 1994 and waned in the early 2000s. Post-Internet artists stand on the shoulders of Net art 
giants like Olia Lialina, Vuk Cosic, and JODI, not in order to lift themselves higher into the thin at-
mosphere of pure online presence but rather to crush the past and reassemble the fragments in strange 
on/offline hybrid forms. ». Comment te positionnes-tu par rapport à ce mouvement ?

D.D : Je ne sais pas je ne vis pas à Berlin, je vis à Aubervilliers et j’ai un autre quotidien.

J’utilise beaucoup internet de manière addictive, c’est la suite logique de la télévision. Demain, il 
y aura des médiums plus englobants et plus proches de nous encore, et c’est super. On pourra enfin 
comprendre et analyser le monde encore plus, faire de nouvelles images, trouver de nouveaux effets, et 
partir sur une autre planète : tout va bien. Je suis sûr que les artistes post-internet feront de très belles 
signalétiques pour nous repérer dans ce nouveau monde.

Ce qui m’intéresse, au fond, c’est la résistance, la vie dans la mort. Utiliser la radio pour transmettre 
un message, casser une télé pour en faire un cadre à tableaux, prendre les choses et les amener ailleurs 
; utiliser la technologie comme un morceau de plastique dans la rue, un bout de bois, de l’eau ou des 
fruits. C’est ça, internet et la technologie. C’est à nous de le manipuler et de l’utiliser comme un élé-
ment d’un tout, évidement plus fort, plus souterrain et plus obscur. 
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Il me semble que ton travail est porteur d’une forme d’optimisme : les thèmes récurrents de la maladie 
(« So so sick »), de la pollution et du virus sont toujours les marqueurs d’une énergie vitale et d’un 
phénomène de croissance sous-jacents ; un peu comme ces poussées d’acné à la surface de tes sculptu-
res (par exemple « Parasol ‘Pita-maguey », 2011 ou « All of us (Mama) », 2012), révélatrices des mu-
tations de l’adolescence, une période dont tu t’inspires beaucoup. Ton recours à la fiction et à la poésie 
sont-ils à lire comme une tentative de réenchantement du monde ?

D.D : « All of us » est un morceau du groupe Slowdive, ils répètent la phrase encore et encore, on ne 
sait pas si c’est bien ou pas, et puis on s’en fout, c’est de la pop. Sommes-nous en train de mourir ?
Si j’ajoute « (mama) » à côté de ce titre, c’est pour inclure la vie dans cette question sur la mort.
Les graines ne germent jamais comme on l’imagine, de la mort naît toujours quelque chose, c’est mon 
point de départ pour faire des choses. Les pièces sont imbibées de ce rapport à la mort, au sol, à la po-
sition statique. « Pita maguey » est le nom populaire de l’agave, plante que mon père fait pousser dans 
le sud de la France. Quand la fleur éclot elle meurt.

Tu amorces également un retour à l’objet, à une matérialité assez jouissive et décomplexée, qui 
contraste avec toute une rhétorique de l’ « infra-mince » et du « presque rien » en vogue chez certains 
représentants de la scène française actuelle. Pourrais-tu m’en dire un peu plus sur tes influences, sur ta 
manière de travailler ?
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D.D : C’est la force, la nécessité de communiquer, de se faire comprendre, qui me pousse à faire des 
objets. Étalage de matière, présentoir, cadre, banc, projection : tout est déjà là dans nos espaces de vie 
quotidienne, et nous savons tous le sens que cela a, mais dans l’espace d’exposition, c’est autre chose 
qui arrive, et pour moi, c’est une forme de résistance. De plus, c’est la poésie qui se montre, qui passe 
par des détours. C’est important que les choses ne soient pas lisibles ; elles doivent avoir plusieurs ni-
veaux de lecture : que les choses se glissent autour de nous et nous attaquent sans qu’on s’en aperçoive 
est une manière de rester libre, d’être plus corrosif aussi.

Dans la vidéo de « Mo’ Swallow », le hacker anime une silhouette en trois dimensions. Le hacker est-il 
le nouveau démiurge, une sorte de figure prométhéenne ? Quels parallèles vois-tu entre le hacker et 
l’artiste ?
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D.D : Je ne sais pas si le terme de « hacker » est le bon. J’entends pas mal ce terme employé pour 
désigner une fausse contre-culture. Dans la vidéo, la personne qui écrit utilise l’ordinateur comme un 
flux sanguin nécessaire à la création. La poupée rouge qui se met à danser dans son appartement est 
un globule, il y a une forme de vie. Cet appartement où se passe la scène est matérialisé à l’entrée de 
l’exposition avec un espace qui a été dessiné comme un ventre. La poupée a un visage dans son ventre 
et enfante un personnage qui revient à plusieurs reprises dans l’espace. L’écrivain est masqué dans la 
vidéo, et on voit le portrait de l’artiste de Tetsumi Kudo dans l’appartement, lui-même reprenant un 
portrait de l’écrivain Eugène Ionesco qui se définit comme « anti-auteur ».
Les déplacements sont très importants afin de ne rien cibler, de ne pas donner raison ou trop expli-
quer. J’ai travaillé de la même manière que les mouvements de riposte sociale, avec un représentant 
de l’anonymat, un masque, une femme. Ça prend des formes étranges, mais la source est celle-là. 
Le contenu du texte n’est pas un manifeste, c’est de la poésie : les émotions des autres collectées sur 
internet, des poésies d’anonymes sur la drogue, le sexe, le travail ou la rue. Tous les textes énoncent 
le manque, la frustration, la joie et l’amour ; tout cela fait écho au sein malade dont les auteurs, à mon 
sens, sont les enfants qui s’en alimentent.

Pour finir, pourrais-tu me parler un peu de l’exposition que tu présentes actuellement à New York au 
SculptureCenter ?

D.D : C’est une suite de l’exposition au Palais de Tokyo. J’y présente une chambre peinte en jaune 
tropique avec une frise comme des chambres d’enfants, sur laquelle est inscrite une poésie. Un sofa 
sert à regarder une fontaine et un film, et des bâches plastiques forment un abri sur lequel sont scotchés 
des textes, tandis qu’une cage à oiseaux tourne très vite sur elle-même, effleurant deux petits manne-
quins à la bouche ouverte. Cela s’appelle « juicy o’f the nest », et c’est la chambre des enfants qui ont 
été alimentés au Palais de Tokyo par le sein et sont devenus grands ; ils bavent une salive qui est prête 
à tout contaminer…
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