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Galerie Peter Kilchmann Paris is pleased to present its first group exhibition, Figurative Painting in France Today 
(selection), combining 12 French artists whose artistic practices are part of this movement. The recent works explore 
how the featured artists takes over and renew this genre, both from a technical point of view and in terms of subjects 
of study and subject matter. The viewer is invited to stroll among architectures and landscapes, to encounter familiar 
portraits, whose concerns are distinctively current. 
 
Driven by notions of femininity, identity, and by questioning binary concepts, Annabelle Agbo Godeau (*1995 in 
Paris; lives and works between Paris and Düsseldorf) creates her compositions from fragments taken from images 
of old erotic magazines, films and personal photographs. She emphasizes how the mass media plays with the 
image of women by reducing them to a pure consumer product. Too good to be true (oil on canvas, 23x18cm, 2022) 
tells the story of the perception of the other, the act of self-dramatization specific to the consumption of information 
and ideals integrated from an early age. In A work of fiction; The Venus Effect and Paola (oil on canvas, 60 x 50 
cm, 2022), the recurring blue plunges the figures - often women - into an intriguing darkness. The red lighting is 
reminiscent of the artificial light present on film sets. By appropriating clichés placed in new contexts and 
relationships, Agbo Godeau questions her own gendered gaze, and her interest in the representation of women 
invites the viewer to do the same. 
 
Lena Long (*1997 in Lyon, France; lives and works in Paris) prepares wood panels using calcium carbonate on 
which she paints in oil. The acid colors then mingle with earthy shades and a chalky materiality of the paint contrast, 
with the representation of plastic materials. The artist primarily draws materials for their work from the imagery 
produced by the cultural entertainment industry and other fuel of the image-driven capitalism we live in. She pays 
particular attention to the end of childhood passing into adolescence, embodying for her "the threshold of violence 
- psychic, economic, political" where systems of domination can be fatal. This is what we can read on the faces of 
these young boys represented in KITTEN (oil on wood coated with calcium carbonate, 206 x 153 cm, 2022). The 
nonchalant attitude, a black eye, dark circles under the eyes, and distant gazes contrast with the fragility of the 
youngest, innocent, holding a kitten tenderly (but almost too firmly) in their hands. Mama's (triptych, oil on coated 
wood, 12 cm x 9 cm each, 2023) are packages of instant noodles. Very inexpensive, quick, the inflated Mama logo 
seems to support the commercial illusion of the link between fast food (instant, regressive pleasure) and maternal 
comfort. 
 
Sweatshirts, cakes, kitsch trinkets, are recurring motifs in the work of Mireille Blanc (*1985 in Saint-Avold, France; 
lives and works in Évry). It is the specific quality of these objects and their enigmatic aspect that interest her. There 
are shifts between the subject matter, the object, and the question of the figure: then the body which is often only 
exists in fragments, or manifests itself by its absence. In Poissons d'Avril (oil and spray on canvas, 120 x 90 cm, 
2022), a person’s back hosts two paper fish. These objects play on flatness or patterns of clothing that are initially 
obvious but become abstract when worn. They particularly interest the painter in that she blurs the subjects which 
then only reappears through clues. 
 
The work of Sarah Maison (*1990; lives and works in Paris) questions the body in its materiality and its attributes 
of appearance. Through intertwining colors on the canvas she creates spaces for her figures. These undefined, 
timeless places are decluttered from narrative elements. Solitude in Berlin (oil on canvas, 140 x 160 cm, 2021) 
shows two characters whose only attribute is that of the colors that envelop them. The voids that separate them are 
purely material spaces, alternative and dense places. The reclining or sleeping figures - almost disappearing - are 
lost in an in-between, a tangible solitude, S'évanouir (oil on canvas, 20 x 20 cm, 2022) and Blue Note (oil on canvas, 
18 x 27 cm, 2023) recount the feeling of no longer being in the world, of having a desire to be erased. On each of 
the paintings, the body of the characters is present and alive but their souls seem to be watching for a place that 
they are desperate to find. 
 
Lara Bloy (*1992 in Toulouse, France; lives and works in Paris) works around the themes of floating states and 
introspection. Égarée XXXIV (oil on canvas, 60 x 60 cm, 2023) is part of the eponymous series begun in 2020. It 
features female models, friends of the artist, who evolve in worlds of weightlessness where tension and relaxation 
interchange. The poses of the characters are inspired by experiences lived by Lara Bloy: climbing, descents of 
canyons, road accidents. These moments when our relationship to gravity and time appears suspended or disturbed 
and almost enter the concept of ataraxia that developed in Epicurean philosophy. It designates the peace of the 
soul, characterized by an absence of bodily and spiritual disorder. It is a kind of parallel state that the artist also 



 
 

compares to a state that can be experienced in front of screens; a hypnosis that leads to artificial self-immerison.  
Litote III (oil on canvas 100 x 73 cm, 2023) is an exception to the artist's work. The painting is developed in several 
stages: filtered from the initial photo, then from a digital file, and then finally from a pictorial layer. The uninhabited 
room with its messy bed is disturbingly strange. The metamorphosis of the familiar is supported by almost 
imperceptible deformations (stretching, elongation, blurring) of the elements of the representation. 
 
The work of Djabril Boukhenaïssi (*1993 in the Paris suburbs; lives and works in Paris) is essentially inspired by 
literature and music. It revolves around the concepts of disappearance and fragility. His painting reconstructs 
sensitive images whose content nourishes his relationship to the world. His painting appears indecisive, only 
halfway to a successful representation. It evokes evanescent, fragile events, faintly registered within ourselves. He 
hypothesizes that painting worked through "perforated" porous patterns that themselves are crossed by other 
patterns and manifests the way in which the interior images come back to us in a duration that is specific to us. The 
duration of all the relative is apparent. The use of pastel is essential in his work. Its porosity on the glazes of the oil 
paint and its transparency do not collect on the same plane the colors and the patterns of the composition.  
 
The iconography of Yoann Estevenin (*1992 in Cagnes-sur-mer, France; lives and works in Paris) is nourished by 
plural mythologies, symbolism, circus, magic, rock & roll, eroticism, religion, witchcraft, cinema and poetry. In 
multidisciplinaric fashion he likes to summon singular identities in his sculptures and his pastel drawings. Fantastical 
faces and bodies augmented with symbols, colors, shimmering, and mysterious adornments are never quite 
reassuring or comfortable - but they are not repulsive either. On the contrary, his works evoke a fascinating 
strangeness. From Latin fascinare: charm, understood in the sense of bewitching power. 
 
The painting of Cecilia Granara (*1991 in Jeddah, Saudi Arabia; lives and works in Paris) draws on autofiction, 
poetry and symbolic iconography. She is interested in cultural attitudes regarding sexuality, corporeality, and 
femininity. To her color is a vector of emotions. The patterns are cyclical: butterflies, eyes, genitals unfold in 
compositions that recall how soothing it is to reconnect the individual to the environment that surrounds him. His 
paintings are welcoming territories that are sometimes expressing suffering and anger. However, the meditative 
experience through her work finally allows communion and the overcoming of these emotions. 
 
Olivier Masmonteil (*1973 in Romilly-sur-Seine, France; lives and works in Paris) builds his personal mythology 
around three subjects: landscape, art history, and fantasy. For this exhibition, the artist presents Paravent sunset 
#2 (acrylic on linen canvas, burnt wood frame and black leather hinges, 3 panels, 187 x 55 cm each, 2023) in 
collaboration with interior designer Aurélie Benbassat. It is an exploration of inscribing the process in the object and 
the object in space. A landscape unfolds on 3 panels and recalls the fascination of the painter, of all painters, for 
the horizon line and these blue hours. The piece of furniture calls for tranquility and promises it by exposing itself to 
hide us. 
 
Garance Matton (*1992 in France; lives and works in Paris) challenges the limits of representation by bringing 
together sensations of depth and flatness within the same canvas. By manipulating perspectives, the superposition 
of planes and the fragmentation of forms, she disrupts the conventional hierarchy of compositions. However, her 
work perseveres with a narrative dimension that projects the viewer into an ambiguous space and temporality. This 
approach contributes to the exploration of a wide range of pictorial gestures at different degrees of realism or 
abstraction and allows the viewer to simultaneously savor the carnal and visual pleasure of painting. 
 
The works of Eva Nielsen (*1983 in Les Lilas, France; lives and works in Paris) blur the boundaries between 
painting, photography and screen printing. The artist explores the possibilities of these mediums to modify the 
perspectives of reality. Nielsen's works evoke utopian and timeless landscapes. She works from a body of 
photographs, personal memories and dreamlike idylls. She then overlays these landscapes with industrial 
structures, particularly elements of sewage and waste treatment systems, which frame and soften the underlying 
images. 
 
The painting of Romain Bernini (*1979 in Montreuil, France; lives and works in Paris) deal with ecstasy, color, and 
what is near and far. His work is simultaneously nourished by the Color Field, the Primitive Arts and a psychedelic 
syncretism. Whether it's lush and enigmatic landscapes, fictional contemporary Shamans, or layered in mysterious 
and strange spaces, Romain Bernini's works show a section of the world that is animated by a story that celebrates 
utopia and rituals. 
 
For further informations, please contact Audrey Turenne – audrey@peterkilchmann.com   
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Figurative Painting in France Today (selection) 
15 septembre – 7 octobre 2023 

Vernissage : Vendredi 15 septembre, 18-20 heures 
11-13 rue des Arquebusiers, 75003 Paris 

 
La galerie Peter Kilchmann est heureuse de présenter sa première exposition collective à Paris, Figurative Painting 
in France Today (selection), réunissant 12 artistes français.es dont les pratiques s’inscrivent dans ce mouvement. 
Cette sélection d’œuvres récentes raconte comme cette scène s’empare et renouvelle ce genre, tant d’un point de 
vue technique qu’en termes de sujets d’études et de préoccupations. Le visiteur est invité à déambuler parmi des 
architectures et des paysages, à la rencontre de portraits familiers, dont les préoccupations sont définitivement 
actuelles.  
 
Animée par les notions de féminité, d’identité et par la remise en question de concepts binaires, Annabelle Agbo 
Godeau (*1995 à Paris ; vit et travaille entre Paris et Düsseldorf) crée ses compositions depuis des fragments 
provenant d’images d’anciens magazines érotiques, de films et de photographies personnelles. Elle souligne 
comme les médias de masse jouent avec l’image de la femme en la réduisant à un pur produit de consommation. 
Dans A work of fiction; The Venus Effect et Paola (huile sur toile, 60 x 50 cm, 2022), le bleu récurrent plonge les 
personnages - souvent des femmes - dans une obscurité intrigante. Les éclairages rouges rappellent la lumière 
artificielle présente sur les plateaux de tournage. En jouant de clichés placés dans des contextes et des relations 
inédites, Agbo Godeau interroge son propre regard, sexué, et son intérêt pour la représentation des femmes invite 
le spectateur à en faire de même. 
 
Lena Long (*1997 à Lyon, France ; vit et travaille à Paris) prépare le support de ses peintures, le bois, à l’aide du 
carbonate de calcium, sur lequel elle peint à l’huile. Les couleurs acides côtoient alors des camaïeux terreux et une 
matérialité crayeuse de la peinture contraste avec la représentation des plastiques. L’artiste puise les matériaux de 
son travail principalement dans l’imagerie produite par l’industrie du divertissement culturel et autre carburant du 
capitalisme d’image dans lequel nous vivons. Elle porte une attention toute particulière à la fin de l’enfance, à 
l’entrée dans l’adolescence, incarnant pour elle « le seuil des violences – psychiques, économiques, biopolitiques 
» âge auquel les systèmes de dominations sont aussi puissants que visibles. C’est ce que l’on peut lire sur les 
visages de ces jeunes garçons représentés dans KITTEN (huile sur bois enduit de carbonate de calcium, 206 x 
153 cm, 2022). L’attitude nonchalante, un œil au beurre noir, des cernes sous les yeux, les regards égarés 
contrastent avec la fragilité du plus jeune, innocent, tenant tendrement (mais comme trop fermement) un chaton 
entre les mains. Mama’s (triptyque, huile sur bois enduit, 12 cm x 9 cm chaque, 2023) sont des emballages de 
paquets de nouilles installées. Très peu chères, rapide, le Logo Mama gonflé semble soutenir l’illusion commerciale 
du lien entre fast-food (plaisir instantané, régressif) avec le réconfort maternel. 
 
Les sweat-shirts, les gâteaux, les bibelots kitsch, sont des motifs récurrents dans le travail de Mireille Blanc (*1985 
à Saint-Avold, France ; vit et travaille à Évry). Ce sont les qualités propres de ces objets qui l'intéressent et leur 
aspect énigmatique. Il y a les glissements entre l'objet, la choséité, et la question de la figure : puis le corps qui 
n’est souvent là que par fragments, ou manifeste par son absence. Dans Poissons d'avril (huile et spray sur toile, 
120 x 90 cm, 2022), un dos reçoit deux poissons de papier. Ces objets qui jouent de la planéité, les motifs des 
vêtements, qui sont à l'origine évidents mais deviennent abstraits le vêtement porté, intéressent particulièrement la 
peintre en ce qu’ils brouillent les sujets qui dès lors nous échappent et ne persévèrent que par indices, par bribes.  
 
Le travail de Sarah Maison (*1990 ; vit et travaille à Paris) questionne le corps dans sa matérialité et ses qualités 
d’apparition. C’est de l’entremêlement des couleurs sur la toile que naissent les espaces au sein desquels prennent 
place les figures. Ces lieux indéfinis, hors du temps sont désencombrés d’éléments narratifs. Solitude in Berlin 
(huile sur toile, 140 x 160 cm, 2021) montre deux personnages dont l’unique lien est celui des couleurs qui les 
enveloppent. Les vides qui les séparent sont des espaces purement matériels, des lieux alternatifs et denses. Les 
figures allongées ou endormies, promptes à disparaître, sont égarées dans un entre-deux, une solitude tangible, 
S’évanouir (huile sur toile, 20 x 20 cm, 2022) et Blue Note (huile sur toile, 18 x 27 cm, 2023) racontent la sensation 
de n’être plus au monde, d’être dans un désir d’effacement. Sur chacun des tableaux, le corps des personnages 
est présent et vivant mais leurs âmes semblent guetter une place qu’elles désespèrent de trouver.  
 
Lara Bloy (*1992 à Toulouse, France ; vit et travaille à Paris) travaille autour des thèmes d’états de flottement et 
d’introspection. Égarée XXXIV (huile sur toile, 60 x 60 cm, 2023) s’inscrit dans la série éponyme débutée en 2020. 
Elle met en scène des modèles féminins proches de l’artiste, qui évoluent dans des univers en apesanteur où se 
mêlent tension et relâchement. Les poses des personnages sont inspirées d’expériences vécues par Lara Bloy : 
escalade, descentes de canyons, accidents de la route. Ces moments où notre rapport à la gravité et au temps est 
suspendu, perturbé rejoindraient le concept d’ataraxie développé dans la philosophie épicurienne, désignant la paix 



 

de l’âme, caractérisé par une absence de troubles corporels et spirituels. Une sorte d’état parallèle que l’artiste 
compare aussi à l’état que l’on peut expérimenter face aux écrans ; une hypnose qui mène à un oubli de soi artificiel. 
Litote III (huile sur toile 100 x 73 cm, 2023) est une exception dans le travail de l’artiste. L’œuvre s’élabore en 
plusieurs temps : filtre de la photo initiale, puis du fichier numérique, enfin de la couche picturale. Cette chambre 
inhabitée au lit désordonné est d’une inquiétante étrangeté. Cette métamorphose du familier est soutenue par les 
déformations presque imperceptibles (étirements, élongations, floutages) des éléments de la représentation.  
 
L’œuvre de Djabril Boukhenaïssi (*1993 en banlieue parisienne ; vit et travaille à Paris) est essentiellement nourrie 
de littérature et de musique. Elle s’articule autour des notions de disparition et de fragilité. Sa peinture reconstruit 
des images sensibles dont l’expérience nourrit son rapport au monde. Sa peinture, comme indécise, à mi-chemin 
d’une représentation aboutie, évoque en fait des événements évanescents, fragiles, mal inscrits dans nos propres 
intériorités. Il fait l’hypothèse que la peinture, travaillée à travers des motifs « troués », poreux, eux-mêmes traversés 
par d’autres motifs, rend tangible la manière dont les images intérieures nous reviennent dans une durée qui nous 
est propre, durée toute relative. Le recours au pastel est un essentiel, sa porosité sur les glacis de la peinture à 
l’huile, sa transparence ne ramassent pas sur un même plan les couleurs et les motifs de la composition.  
 
L’iconographie de Yoann Estevenin (*1992 à Cagnes-sur-mer, France ; vit et travaille à Paris) est nourrie de 
mythologies plurielles, de symbolisme, de cirque, de magie, de rock & roll, d’érotisme, de religion, de sorcellerie, 
de cinéma et de poésie. Pluridisciplinaire, il aime à convoquer dans ses sculptures et ses dessins au pastel des 
identités singulières. Les visages et les corps fantastiques augmentés de symboles, de couleurs et de parures 
scintillantes et mystérieuses ne sont jamais tout à fait rassurants ou confortables, mais ils ne sont pas pour autant 
repoussants. Au contraire, une étrangeté fascinante jaillit de ses œuvres. Du latin fascinare : le charme, compris 
au sens d’un pouvoir ensorceleur   
 
La peinture de Cecilia Granara (*1991 à Djeddah, Arabie Saoudite ; vit et travaille à Paris) puise dans l’auto-fiction, 
la poésie et l’iconographie symbolique. Elle s’intéresse aux attitudes culturelles concernant la sexualité, la 
corporéité, le féminin. La couleur est pour elle le vecteur des émotions. Les motifs sont cycliques : les papillons, les 
yeux, les organes génitaux se déploient dans des compositions qui rappellent comme il est apaisant de reconnecter 
l’individu à la nature qui l’entoure. Ses toiles sont des territoires accueillants où exprimer certes parfois la souffrance 
et la colère, mais où l’expérience méditative permet finalement la communion et le dépassement de ces émotions. 
 
Olivier Masmonteil (*1973 à Romilly-sur-Seine, France ; vit et travaille à Paris) construit sa mythologie personnelle 
autour de trois sujets : le paysage, l’histoire de l’art, et le fantasme. Pour cette exposition, l’artiste présente Paravent 
sunset #2 (acrylique sur toile de lin, cadre en bois brûlé et charnières en cuir noir, 3 panneaux, 187 x 55 cm chaque, 
2023) en collaboration avec Aurélie Benbassat, décoratrice. Il s’agit d’inscrire l’œuvre dans l’objet et l’objet dans 
l’espace. Un paysage se déploie sur 3 panneaux et rappelle la fascination du peintre, de tous les peintres, pour la 
ligne d’horizon et ces heures bleues. Le meuble appelle la quiétude et la promet en s’exposant pour nous dissimuler.  
 
Garance Matton (*1992 en France ; vit et travaille à Paris) défie les limites de la représentation en faisant cohabiter 
les sensations de profondeur et de planéité au sein d’une même toile. En manipulant les perspectives, la 
superposition des plans et la fragmentation des formes, elle perturbe la hiérarchie conventionnelle des 
compositions. Persévère cependant une dimension narrative qui projette le regardeur dans un espace et une 
temporalité ambigüe. Cette approche participe à l’exploration d’une vaste gamme de gestes picturaux à différents 
degrés de réalisme ou d’abstraction et permet de savourer simultanément le plaisir charnel et visuel de la peinture. 
 
Les œuvres d’Eva Nielsen (*1983 aux Lilas, France ; vit et travaille à Paris) brouillent les frontières entre la peinture, 
la photographie et la sérigraphie. L’artiste explore les possibilités de ces médiums pour modifier les perspectives 
de la réalité. Les œuvres de Nielsen évoquent des paysages utopiques et intemporels. Elle travaille depuis un 
corpus de photographies, de souvenirs personnels et d'idylles oniriques. Elle superpose à ces paysages des 
structures industrielles, en particulier des éléments de systèmes souterrains de traitement des eaux et des déchets, 
qui encadrent et tempèrent les images sous-jacentes. 
 
La peinture de Romain Bernini (*1979 à Montreuil, France ; vit et travaille à Paris) se déploie autour de l’extase, 
de la couleur, de ce qui fait ailleurs et du lointain. Son œuvre est à la fois nourrie par le Color Field, les Arts Premiers 
et un syncrétisme psychédélique. Qu’il s’agisse de paysages luxuriants et énigmatiques, de Chamans 
contemporains grimés ou affublés de masques, d’espaces énigmatiques et étranges, les œuvres de Romain Bernini 
donnent à voir une marge du monde, animée par une histoire qui donne la part belle aux utopies et aux rituels. 
 
Pour toute information complémentaire, contactez Audrey Turenne – audrey@peterkilchmann.com 
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