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madé août 2010



Avant de parcourir mon chemin j’étais mon chemin.  
Antonio Porchia1
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madé août 2010



Le géométrisme n’est pas une affaire de carrés et de triangles.  
C’est une morale, celle de la discipline, de la rigueur, du lyrisme  
contenu, de l’organique dépassé (et pourtant présent).

Jean Legros 2
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atelier blanc 2010



madé
cheminement vers l’épure  
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En montant l’escalier qui mène à l’atelier blanc de madé3, au  
premier étage de sa maison, je vois huit panneaux blancs presque 
carrés. Quatre sont accrochés au mur, espacés de quelques milli-
mètres à peine. Les quatre autres sont posés au sol contre le mur, 
en attente des dernières couches de peinture. Je dis presque  
carrés, car les côtés verticaux sont inclinés légèrement à droite ou 
à gauche, de quelques degrés seulement. 

Devant cet ensemble, intitulé Sur le mur n°1, je ressens une tension. 
Les panneaux se tiennent, se poussent, créent un mouvement ; je 
constate que le blanc de chacun n’est pas identique, qu’il y a une 
lueur de vert dans les interstices entre les panneaux et qu’un halo 
lumineux les couronne4.

Posé au sol, Terre est un rectangle long et étroit composé de deux 
pièces de bois superposées. La pièce supérieure présente un côté 
courbe, qui s’étend d’une extrémité du rectangle à l’autre et qui 
dévoile la partie inférieure. Tout est peint en bleu foncé mat. Un 
coin du côté gauche du rectangle est légèrement dressé, l’autre 
coin touche le sol. Le côté droit de l’œuvre est soulevé de quelques 
centimètres par un socle que je ne vois pas de mon point de vue. 
La courbe ascendante crée une distension d’un bout du rectangle 
à l’autre ; le bleu prend son envol.

En observant de nouveau les huit éléments du polyptyque Sur le 
mur n°1, leur présence blanche auréolée de lumière me fait penser 



Sur le mur n°2 2010



14

aux photographies de glaciers prises par l’artiste lors de son séjour  
au Groenland, en juillet 2009. Oui, confirme-t-elle, au bout de plu-
sieurs mois, les glaciers sont entrés dans mon œuvre. 

Plus près de chez elle, l’étendue de champs ondulés derrière 
sa maison se révèle aussi dans sa sculpture, notamment dans la 
courbe tendue de Terre. Pour madé, cette plaine est un lieu de 
méditation, d’observation, de contemplation5 , dont les formes, les 
couleurs, l’espace et la lumière ne cessent de nourrir son vocabu-
laire géométrique, parfois même à son insu. 

Pourtant, madé ne cherche pas à figurer le paysage. Son expé-
rience de la nature donne forme à certaines œuvres, dont la  
recherche de la liberté et la fascination pour la couleur-lumière, 
comme dit l’artiste, constituent l’inspiration profonde. Son atelier 
blanc, qu’elle avait dessiné et bâti en grande partie elle-même 
dans sa maison à Champlay, dans l’Yonne, est le lieu idéal pour 
découvrir son œuvre. Lumineux, épuré, voire monacal, l’espace 
incarne un projet artistique et un cheminement de vie qui sont  
indissociables. En y pénétrant, le visiteur entre dans la peinture de 
madé. Son regard passe du blanc architecturé des parois de l’ate-
lier aux peintures présentées aux murs, largement espacées entre 
elles pour que le blanc puisse circuler autour. Ainsi exposées dans 
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leur lieu de création, les œuvres s’intègrent à l’espace, invitent à  
un questionnement sur la couleur et sur les limites même de la  
peinture.

Depuis plus de vingt ans, madé explore sa voie personnelle avec 
une rigueur sans concession. Son support de prédilection est le 
bois, ou plus précisément le mdf, un aggloméré de particules de 
bois, qu’elle découpe elle-même selon la forme et le format qu’elle 
souhaite travailler. La peinture acrylique est appliquée en couches 
fines qui sont frottées au chiffon de feutre pour éliminer autant que 
possible les traces du pinceau et rendre la couleur à la fois réson-
nante et silencieuse. 

Qu’elles soient posées au sol ou présentées au mur, les œuvres de 
madé peuvent être décrites comme des peintures en volume, car 
elles prennent en compte la totalité du support et l’espace qui les 
entoure. Plusieurs d’entre elles sont des diptyques, des triptyques, 
voire des polyptyques dont les variations subtiles d’un élément à 
l’autre interrogent le regard. Réalisées souvent en série, les œuvres 
expérimentent les unions possibles de la forme, de la couleur et de 
l’espace. 

À titre d’exemple, Pantoit n° 1, une œuvre de 2002, est com-
posée de neuf parallélépipèdes qui suivent une courbe  
ascendante. Les volumes sont peints en gris de Payne, et en bleu 
sur les sections inférieures en biais. 



Pantoit n°1 2002
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Accrochées au mur, ces structures et leurs ombres portées redes-
sinent l’espace blanc alentour. De la même série, Pantoit n° 3, de 
2003, présente les mêmes neuf parallélépipèdes, mais inversés. 
Les volumes sont entièrement peints en blanc, à part leur section 
supérieure qui est peinte en jaune. Un halo doré irradie l’arrière 
de l’ensemble, offrant au spectateur une expérience méditative et 
transcendante de la couleur et de la lumière.

Pour qu’une œuvre à l’apparence aussi simple – des volumes géo-
métriques peints en couleurs unies – puisse autant m’interpeller, 
c’est qu’elle est le fruit d’une longue expérience de la peinture. 
Le choix et la précision de la forme des volumes, le choix des cou-
leurs et leur application en glacis superposés, sont porteurs d’une 
histoire personnelle nourrie de plusieurs années d’interrogations sur 
l’art et sur soi-même. La peinture de madé est née de ce chemi-
nement vers soi dont elle incarne et exprime en filigrane le sens 
profond. Comme le dit le collectionneur André Le Bozec, […] la 
densité de l’épure vient peut-être de ce qui a été ôté, de ce qui 
a disparu dans le processus d’élimination mais dont la trace se  
perçoit encore et nous aimante6. 
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madé a toujours fait de la peinture. Elle n’a pas eu de formation  
artistique formelle, mais à partir de l’âge de quatorze ans et jusqu’à 
son baccalauréat de mathématiques, elle suit des cours de pein-
ture de Monsieur Séralongue à l’Atelier des Beaux Arts d’Annecy. 
Jeune femme mariée, elle cesse son activité de comptable pour 
élever ses deux enfants, nés en 1972 et en 1974. Pendant qu’ils font 
la sieste ou qu’ils sont à l’école, elle peint des compositions abs-
traites ou des bouquets de fleurs. 

À partir de 1978, elle anime un atelier de peinture à Conflans-
Sainte-Honorine, en région parisienne où elle habite. Elle invite le 
peintre Jean-Olivier Hucleux, qui est installé dans la région, à l’ate-
lier pour initier les participants à la technique du glacis. Fascinée 
par le réalisme des peintures d’Hucleux, madé reconnaît qu’elle 
subit une sorte d’influence, sa peinture devient quasi hyperréaliste. 
À cette époque, et jusqu’en 1986, elle peint des natures mortes, 
des fleurs, des fenêtres vues de l’extérieur, des vues de dessus de 
toits ou d’ensembles de toits, des vues sur des champs. Dans ses 
peintures de fleurs et de fenêtres notamment, elle rend les couleurs 
aussi proches de la réalité que possible. 

De cette période, madé dit qu’il lui semble ne pas avoir réfléchi  
au-delà de la technique […]. Seule l’acquisition d’un savoir-faire 
pour écrire la lumière m’habitait. Néanmoins, plusieurs de ses 
œuvres de cette période révèlent un penchant pour la géométrie 

Le toit 1985
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et pour une palette réduite, voire monochrome. Dans ses peintures 
les plus épurées, celles des toits et des champs, l’espace pictural 
est souvent découpé en deux rectangles : un pan de toit ou une 
étendue de champs occupe la partie inférieure, le ciel la partie 
supérieure. Ces deux parties sont unifiées entre elles par la couleur 
et par la façon dont elle est appliquée – en petits traits horizon-
taux de glacis transparents sur toute la surface picturale – pour que 
ciel et terre s’harmonisent. madé n’en est peut-être pas encore 
consciente, mais son langage plastique personnel y est déjà en 
germe. Elle grimpe sur les toits, remonte la pente à la recherche de 
la lumière, de la liberté.

C’est le sentiment d’être arrivée dans une impasse qui déclenche, 
en l’automne de 1986, une remise en question radicale de sa 
pratique de la peinture. En travaillant sur le tableau d’une porte  
fermée vue de l’extérieur, Le non-retour, madé voit qu’elle est allée 
au bout de la technique, dans une voie sans issue. Un jour, écrit-
elle, l’ennui m’a gagnée. […] J’éprouve la certitude que la pein-
ture n’est pas ce que je fais. À ce moment-là, elle se rend compte 
qu’elle n’avait regardé la peinture qu’au niveau des apparences. 
Si les portraits à la peinture à l’huile de Jean-Olivier Hucleux l’ont 
autant fascinée, c’est parce qu’au-delà de leur ressemblance trou-
blante de la réalité, l’œuvre en elle-même respire. Elle engage le 
regard du spectateur dans un cheminement lumineux qui ne cesse 

Meurtrière 1989 Pénétrante 1989
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d’explorer le sens même de la représentation. 

Bouleversée par cette prise de conscience que le travail du peintre 
est avant tout un voyage intérieur, madé range son atelier et s’y ins-
talle dans le blanc et le silence pour réfléchir. Ainsi commence une 
période d’introspection et d’interrogations sur le sens de la création 
plastique. Plusieurs semaines durant, écrit-elle, je n’ai osé faire un 
trait sans me demander : pourquoi ce trait : horizontal ? vertical ? 
en biais ? en zigzag ? Et pourquoi cette couleur plutôt que telle 
autre ? 7

Elle entame alors un processus d’auto-apprentissage de la pein-
ture, en commençant par l’étude de la composition. Elle va au 
Louvre voir les peintures de la Renaissance italienne ; elle achète 
des cartes postales des tableaux qu’elle apprécie, et de retour 
dans son atelier elle les analyse, décortique leur structure sous-
jacente. Par la suite, elle reprend ses propres tableaux de toits et 
de champs et se livre au même exercice : trouver la construction 
essentielle du tableau, enlever tout ce qui est anecdotique. Pour 
avancer plus rapidement dans ses recherches, elle abandonne 
temporairement l’acrylique sur bois pour le pastel sec sur papier. 
Trois ans durant, elle simplifie progressivement ses compositions  
anciennes, quitte définitivement toute représentation figura-
tive pour arriver, à son étonnement, dans un langage plastique  
purement géométrique.

Composition rouge bleu 1989



Composition brun/gris 1990

Composition 1989



28

Ses premiers pastels et peintures de 1989 ne révèlent que quelques 
rectangles concentriques et une palette très réduite, composée 
de noir, de bleu, de blanc et de rouge, où s’introduit parfois un jeu 
de transparence et de matière. Le tableau est devenu un lieu de 
tous les questionnements sur la relation entre la forme et la couleur. 
Comment faire tenir l’espace du tableau par la forme, la ligne, la 
couleur ? Ses recherches personnelles vont la pousser à étudier 
les pratiques d’autres artistes qui ont tracé un chemin vers un art  
géométrique. 

Elle visite, au Musée du Luxembourg à Paris, la rétrospective de Luc 
Peire, dont le passage de la figuration à l’abstraction la rassure.  
À Pontoise, au Musée Tavet-Delacour, elle découvre les peintures 
d’Otto Freundlich, de Marcelle Cahn, de Jean Legros et d’Aurélie 
Nemours, entre autres. Les conférences sur les œuvres de la col-
lection du Musée Tavet-Delacour, données par l’artiste Didier Sté-
phant, lui permettent d’entrer dans le travail de ces artistes et de 
comprendre que le sens de l’œuvre s’enracine dans le chemine-
ment, dans la réflexion et dans le processus de la création. 

En octobre 1989, madé expose ses nouvelles œuvres à la Maison 
de la Jeunesse et de la Culture de Conflans-Sainte-Honorine. Cette 
exposition lui permet d’affirmer à la fois son engagement créateur 
et son besoin absolu de poursuivre et d’approfondir son vocabu-
laire géométrique. 

Monochrome rouge 1991



Petit losange jaune 1991

Monochrome blanc 1991

Monochrome gris/bleu 1991
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Parmi la dizaine de tableaux exposés, tous à l’acrylique sur contre-
plaqué, plusieurs d’entre eux ne révèlent qu’un trait ou quelques 
traits en rouge ou en jaune sur un fond bleu. Les deux premiers  
tableaux de la série, intitulés Meurtrière et Pénétrante, sont signi-
ficatifs du passage qui s’est opéré dans sa peinture. Des traits fins 
peints autour des bords de ces deux tableaux se lisent comme un 
cadre, ou un châssis de fenêtre, établissant ainsi un lien avec ses 
peintures antérieures. La fenêtre figurative est devenue l’ouverture 
vers un autre espace, celui de la réflexion. 

Dans les autres tableaux, l’artiste abandonne ce cadre ; le for-
mat vertical du support suffit pour rappeler le lien à la fenêtre. Sur 
le fond bleu qui s’étend jusqu’aux bords du support, il n’y a que 
quelques traits qui peuvent, à leur tour, suggérer des portes ou 
des fenêtres, des lieux de passage. Dans un texte écrit à l’occa-
sion de l’exposition, Joël Tachoire écrit : madé annonce la couleur, 
énonce les directions, propose l’espace en franchissant les fron-
tières. Suivons ces lignes de soutien, laissons-nous aller à remplir 
les espaces libérés, notre cheminement sera contenu, la peinture 
est devenue le cadre offert à notre imagination8. C’est une vaste 
étendue qui s’ouvre devant l’artiste, vers les possibles infinis de la 
création. Elle est lancée dans une quête d’harmonie et d’équilibre, 
à la recherche de la place de l’être dans le monde, de sa place 
dans le monde.

Signe jaune 1992-1993 Deux pièces jumelles 1994
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La décision de se consacrer à la peinture, d’assumer pleinement 
son désir de créer, est un choix souvent difficile, mais qui néan-
moins s’impose comme une évidence, car la peinture – voire toutes 
les formes de création – permet de chercher des réponses à nos 
questionnements sur nous-mêmes et sur la vie. Cet engagement 
n’est pourtant pas toujours compris ou accepté par l’entourage de 
l’artiste.

madé faisait une peinture réaliste et accessible. Elle gagnait 
des médailles aux Salons des villes avoisinantes et vendaient ses  
tableaux. Quand elle a exposé ses peintures géométriques, les 
gens qui connaissaient ses œuvres réalistes n’ont pas apprécié 
la transformation radicale de sa peinture. L’incompréhension du  
public ne l’a pourtant pas découragée. Loin de m’abattre, écrit-
elle, cette réaction m’a dynamisée. Son désir de poursuivre son 
œuvre à tout prix et de vivre en tant qu’artiste l’amènerait, elle 
le savait déjà, à être un jour seule en peinture, car en remettant 
en question sa peinture, elle s’est remise en question ; elle a com-
mencé à regarder sa vie autrement. 

À cette époque, madé trouve une source d’encouragement dans 
l’œuvre et le parcours d’Aurélie Nemours. Commotion du point, au 
Musée Tavet-Delacour, avait capté son regard, et les conférences 
de Didier Stéphant dans ce musée lui ont donné des clés pour  
appréhender le processus de création de cette femme singulière. 
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Ce n’est pas seulement la rigueur de son travail qui l’a impression-
née, mais son cheminement obstiné et solitaire – en tant que femme.  
À propos d’Aurélie Nemours, madé écrit : 

Ce qui m’a frappée, outre son engagement total, c’est la person-
nalité qui transparaissait [dans son œuvre]. D’une part je voyais 
des peintures d’une femme-artiste-vivante, dans un musée. C’était 
comme une petite révolution ! Cette femme-artiste avait commen-
cé tard son travail – 43 ans – voilà un élément qui sortait du com-
mun, me rassurait et même me dopait, moi qui recommençais la 
peinture en reprenant tout à la base. Sa persévérance m’a été un 
immense soutien qui ne m’a jamais quitté. Puis j’ai connu son long 
cheminement pour arriver à la ligne, cheminement dans la soli-
tude de son atelier. La ligne, l’horizontale, la verticale, l’angle droit, 
le carré, alors qu’elle ne connaissait ni Mondrian, ni Malevitch. 
C’est seule aussi, avec mes pastels secs, dans un souci de l’épure, 
dans la solitude et sans rien connaître à cet art géométrique que 
je suis arrivée au carré.

L’œuvre de madé va rapidement évoluer vers l’élaboration d’un 
alphabet géométrique personnel. Ses nombreuses expériences 
lui permettent de découvrir l’importance de l’association entre la 
forme et les dimensions du support, et le choix des couleurs. En 
agrandissant certaines de ses peintures, elle se rend compte que 
la reproduction d’une composition sur un support plus grand ne 
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donne pas une œuvre à l’identique aux dimensions plus impo-
santes, et qu’un format imposant n’est pas nécessaire pour ressentir 
la couleur et la faire tenir dans l’espace. Il faut retrouver une pro-
portion juste dans un nouvel espace en tenant compte des qualités 
et des juxtapositions des couleurs, écrit-elle.

Le tableau Composition rouge/bleu10, réalisé en automne 1989, sera 
également déterminant dans l’avancement de son œuvre. Ce ta-
bleau est composé de trois parties. L’arrière est une structure carrée 
réalisée en contreplaqué entoilé et peinte en bleu. Deux losanges 
en contreplaqué, peints en rouge, sont fixés dessus. madé a dé-
coupé deux fines bandes de bois sur les côtés du losange supérieur 
créant ainsi de subtils décalages de plans. Sur ce même losange, 
deux lignes sont peintes : l’une est blanche, l’autre noire. Elles s’en-
trecroisent. L’artiste explique que ce tableau exprime avant tout 
la tension et l’opposition qu’elle ressentait à cette époque dans sa 
vie de couple. Les couleurs et les formes – le bleu et le rouge, le 
carré et le losange – s’opposent entre elles, la ligne noire et la ligne 
blanche se heurtent. Mais cette peinture ouvre la voie vers des  
découvertes essentielles dans sa pratique : des surfaces de formats 
différents peuvent être découpées et superposées, et l’ombre  
portée créée par le décalage des plans remplace ainsi un long et 
fastidieux travail au pinceau.



Variations sur le blanc 1999 - 2010
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Impressionnée par les choix formels infinis qui s’ouvrent à elle, madé 
commence à avoir peur de la couleur. Comment l’utiliser d’une  
façon personnelle, pour qu’elle ait de la signification par rapport 
au support ? 

Les écrits de Jean Legros sur l’énergie de la couleur la rassurent 
dans ses recherches. Pour ce peintre, connu notamment pour ses 
toiles à bandes inspirées des paysages de la Beauce, la couleur en 
elle-même est porteuse d’émotion et de sens. Il ne cherchait ni à 
l’harmoniser ni à créer des jeux de contrastes, mais à considérer la 
couleur en soi : […] telle couleur entrant dans tel format pour signi-
fier en soi tel sentiment, par exemple entrant dans le triangle pour 
signifier le mystique […]. Lier la couleur à sa topographie : le vert sur 
l’horizontale pour signifier la sérénité – le rouge sur la verticale pour 
signifier l’ascension vers le divin9. 

madé expérimente alors de nombreuses maquettes en carton en 
format réduit pour étudier l’association de couleurs et de plans dé-
coupés. Elle se rend compte néanmoins que ces essais ne peuvent 
offrir qu’une idée très approximative de la couleur et de l’espace 
du tableau. En janvier 1990, elle se relance dans la réalisation de 
vraies peintures. Jusqu’en novembre de cette année, elle peint 
une trentaine de structures, surtout au format carré, à l’acrylique 
sur contreplaqué entoilé ou enduit. Si les premiers tableaux, 
comme les maquettes qui les précèdent, sont composés surtout 
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de bleu, de rouge, de noir et de blanc, et révèlent une parenté évi-
dente avec le néoplasticisme, le choix des couleurs et leur mise en  
espace se personnalisent tout au long de l’année. Un tableau du 
mois de novembre, composé de deux panneaux carrés superpo-
sés, est entièrement peint en brun-gris. Dans le panneau supérieur, 
un carré est découpé dans l’angle gauche. À droite du carré dé-
coupé et verticalement, une ligne peinte de deux couleurs, rose et 
bleu-vert, crée une certaine tension dans l’espace pictural. Cette 
ligne, vestige de la meurtrière dans ses premières peintures géo-
métriques, disparaîtra dans les prochaines œuvres. 

Dans son processus de soustraction pour arriver à l’essentiel de la 
peinture, madé va découvrir qu’elle peut faire tenir la couleur sans 
rien inscrire sur la surface du tableau. 

Pendant l’été 1991, elle réalise ses premiers tableaux monochromes, 
en rouge, en blanc, en jaune. Je suis tombée la tête la première 
dans le monochrome, ce qui fait naître toutes les questions sur 
la couleur, écrit-elle. La plus importante pour moi : faire vivre la 
couleur, que la couleur soit incarnée. J’ai vite compris que la fa-
cilité n’était pas là, mais mes questionnements me passionnaient,  
m’ouvraient des horizons insoupçonnés. 

Son Grand losange jaune présente deux panneaux superposés, 
dont celui du dessus est largement découpé comme une fenêtre 
ouverte sur un fond lumineux. Le tableau est entièrement peint 
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en une seule et même couleur, mais la superposition des plans et 
leur découpage modifient la lecture de la couleur. Les tranches 
peintes du panneau de dessus créent des ombres portées et des 
réverbérations à l’intérieur du tableau que l’artiste va explorer dans 
ses œuvres futures.

À cette époque, le langage plastique de madé s’affirme d’autant 
plus qu’elle s’affirme en tant qu’artiste et qu’elle se libère d’une  
situation conjugale devenue intolérable. Un monochrome bleu-
gris14 au format horizontal, de l’automne 1991, n’est pas sans rap-
peler ses anciens tableaux de toits, mais au lieu de grimper sur 
la pente, l’artiste plane au-dessus du toit ; elle a franchi une bar-
rière intérieure pour trouver sa liberté dans la peinture. Dans ses 
prochaines œuvres, madé étend son répertoire de formes, expé-
rimente des compositions plus audacieuses, re-pense l’espace  
pictural. 

La courbe fait son entrée dans le tableau, et les formes négatives 
dessinées par le découpage des panneaux donnent naissance 
à de nouveaux formats. En décembre 1992, elle réalise Signe 
jaune, une œuvre composée de deux triangles fixés au mur. Un 
seul point de contact les réunit. Ce point est le sommet d’un grand 
angle ouvert dessiné sur le mur par les triangles qui en seraient les  
côtés. L’envol des lignes en diagonale exprime la joie et la liberté,  
et pour la première fois, madé investit l’espace au-delà des limites 
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du support. Comme madé le dit, je prenais l’espace et j’entrais 
dans la peinture. 

À ce même moment, elle quitte son mari et s’installe dans la  
maison où elle vit et travaille actuellement. C’est une vie nouvelle 
qui commence, marquée principalement par la construction de 
l’atelier blanc et l’élan de ses recherches.

Ses œuvres commencent à entrer dans des collections publiques 
et privées et sont exposées dans d’importantes galeries et musées 
ainsi qu’à la prestigieuse foire ArtBasel.
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taillé dans la couleur
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Investir un lieu
c’est lui donner lumière et silence originels
en faire une œuvre
c’est l’écouter pour le voir
et réaliser les possibles invisibles10. 

Installée dans une maison carrée à côté d’une vaste plaine  
ondulée, madé poursuit et approfondit ses recherches sur la  
couleur-lumière. Elle doit faire face à des difficultés matérielles et 
émotionnelles, à la solitude et l’isolement et pourtant les œuvres 
réalisées lors de ses premières années dans l’Yonne traduisent une 
grande respiration. 

Signe Jaune terminé peu après son arrivée à Champlay, inau-
gure une période de recherche sur des diagonales, des courbes  
tendues, des surfaces courbes et des surfaces torses. Grande 
corne rouge et Deux pièces jumelles – cette dernière peinte en 
jaune – sont des œuvres aériennes dont les lignes courbes créent 
un mouvement dans l’espace. Leurs contours légèrement arrondis 
rappellent également les pentes douces des champs qui entourent 
l’artiste, suggérant ainsi que le paysage, la sérénité et la luminosité 
de ce nouveau lieu s’incarnent dans sa peinture. 

Entre 1993 et 1995, la pratique de l’artiste mûrit, et ses interrogations 
sur la couleur se précisent. Son désir d’écrire la couleur, une seule 
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couleur, pour qu’elle soit vivante, incarnée, traversée de lumière 
et silencieuse se trouve au cœur de sa recherche. Pour ce faire, 
l’union entre la forme du support et la couleur doit être juste. Toute 
découpe de panneaux de bois exige en amont une recherche de 
proportions, écrit-elle. Si une fois peint, un rouge ne fonctionne pas 
à cause de sa qualité, sa quantité, sa densité, ce n’est pas la scie 
qui va résoudre le problème. 

L’artiste prend conscience que la totalité de l’œuvre – le plan 
de face, ce qu’elle nomme le pan, les tranches, le dos, le sys-
tème d’accrochage et la mise en espace – doit être prise 
en compte en tant qu’ensemble. En faisant ainsi vivre la cou-
leur dans l’espace, les distinctions entre la peinture et la 
sculpture s’estompent. Certaines œuvres, telle Deux pièces  
jumelles, qui est présentée suspendue à des fils, ou Structure aux 
deux courbes, qui est posée au sol, basculent davantage dans le 
domaine de la sculpture.

D’œuvre en œuvre, madé découvre les possibles et les limites du 
bois qu’elle apprend à découper elle-même. Elle commence à 
utiliser des colles de contact, dont la fiabilité lui permet de pousser 
les limites du support par la création de surfaces pliées. 
Ces expériences vont donner lieu à des œuvres qu’elle nomme bi-
pan : le pan de devant est blanc, le pan en biais à l’arrière est peint 
d’une autre couleur.



Boîtes à lumière 2004
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L’artiste le dit elle-même : toutes mes structures sont des prétextes 
à étudier l’incidence de la lumière-couleur. La couleur, elle, doit 
être bien écrite, avec un minimum de traces. madé est particu-
lièrement fascinée par le blanc qui représente la lumière, mais qui 
en peinture est une couleur mate et opaque, comme le blanc 
de titane. Une surface de bois, peinte de plusieurs couches d’une 
peinture opaque donne très vite l’aspect d’une surface plastifiée, 
écrit-elle. Pour faire vivre les monochromes blancs, elle emploie 
des glacis. Dans la série Carrés blancs, de 1996-199718, elle ajoute 
aux structures peintes en blanc des couches transparentes à peine 
rosées ou à peine orangées pour infuser le blanc de lumière. 

Un jour, en 1998, elle décide de faire le contraire. Elle prépare treize 
volumes carrés ; chacun est peint d’une couleur opaque diffé-
rente : blanc de titane, jaune de cadmium clair, jaune d’or, orange 
de cadmium, rose, rouge de cadmium clair, bleu ultramarine, gris 
de Payne… Ensuite, les surfaces sont toutes recouvertes de sept 
couches de glacis blanc. Les tranches de gauche, de droite et 
de dessous sont recouvertes de peinture blanche opaque ; sur la 
tranche supérieure, la couleur du fond apparaît, pour mémoire.

Cette expérience allait encore ouvrir de nouveaux horizons : madé 
obtient treize valeurs de blancs différents, dont chacune révèle une 
spatialité unique. De plus, au-dessus des volumes dont la couleur 
d’origine a été le blanc ou une couleur claire, telle que le jaune,  
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le rose ou le rouge, émane un halo, réverbération étonnante de  
lumière-couleur. En revanche les volumes peints en couleurs fon-
cées dessinent une ombre subtilement colorée sur le mur, au-des-
sus de leur tranche supérieure. Quand une partie du Polyptyque 
des carrés blancs avec leur aura sera exposée au Musée des Ursu-
lines à Mâcon, en 1998, les visiteurs pensent voir des boîtes qui ren-
ferment une lumière11.

Suite à la réalisation de cette œuvre, madé va continuer à explo-
rer la réverbération de la couleur, qui apporte à son œuvre une 
couleur sans trace, sans poids, comme en lévitation, et surtout,  
silencieuse. Bipan triptyque, de 2000, en est un exemple. Les pans 
face au spectateur sont entièrement peints en blanc. Les pans de 
derrière, dérobés au regard, sont peints en jaune, orange ou rouge. 
Une lumière diffuse émane de l’arrière, ce qui donne à cette com-
position géométrique une chaleur mystérieuse.

Bipan triptyque, Pantoits, Pantus, Duo-pans, ces œuvres et leurs 
titres sont révélateurs de la continuité du parcours de madé. Les toits 
qu’elle avait peints, il y a plus de quinze ans, sont devenus le support- 
prétexte pour contempler la lumière. La technique du glacis,  
maîtrisée des années auparavant, lui sert pour faire vivre la  
couleur, la rendre à la fois transparente et profonde. Le besoin de 
géométrie, de précision, du minimum nécessaire pour faire tenir le 
juste équilibre entre la forme et la couleur s’enracine dans son goût 
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pour les mathématiques. Le nombre et le calcul lui donne la possi-
bilité de matérialiser sa pensée, de construire les séries lui permet-
tant de voir la différence infime et pourtant océane entre le même 
et le presque pareil. Aujourd’hui, l’ensemble de cette expérience 
résonne dans la rigueur silencieuse de son art.

Toujours à la recherche de la couleur qui soit vraiment silencieuse, 
au-delà du moindre murmure, l’artiste utilise depuis 2001 un chif-
fon de feutre pour lisser les couches de peinture, estomper les fines 
traces de pinceaux qu’elle avait employés jusque-là. 

Ce procédé donne un aspect satiné aux surfaces des structures 
et introduit, paradoxalement, une certaine sensualité dans cet  
univers géométrique. 

Dans son atelier, devant Sur le mur n°1 encore inachevé, et Terre 
posée au sol, je ressens cette douceur lumineuse. 



Terre nuit profonde 2010
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Détaché du mur, Autoportrait pendu est un très petit panneau  
rectangulaire suspendu par un fil d’acier qui l’entoure grâce à une 
gorge pratiquée dans les trois côtés. La face et les tranches sont 
peintes en noir d’ivoire ; le dos est peint en blanc. Cette œuvre me 
fait penser à quelques phrases du Journal de l’artiste américaine  
Anne Truitt, qui raconte son cheminement vers l’épure : […] petit 
à petit j’ai pris conscience que ce que j’essayais de faire, c’était 
de retirer les peintures du mur, pour libérer la couleur seule, en 
trois dimensions. Cela correspondait à la liberté que je ressentais 
dans mon corps et dans mon être, comme si de quelque façon  
mystérieuse, j’avais le sentiment d’être moi-même la couleur12. 

Il me semble que madé s’incarne dans la discrète présence noire 
de son Autoportrait, qui irradie tout alentour d’une lumière blanche.  
Son œuvre respire de tout ce qu’elle est.

Diana Quinby, 

Artiste et Docteur en Histoire de l’Art 

janvier 2011
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Sur le mur n°1 2009-2010



1 Antonio Porchia, Voix éparses, éditions érès, coll. PO &PSY, Toulouse 2011.

2 Jean Legros, p. 158 du carnet n° 38, in Hommage à Jean Legros, oeuvres 
1973-1981. Centre Noroit Arras, avril-juillet 1997. p.14.

3 Il s’agit d’un nom d’artiste, sans majuscule.

4 La plupart des œuvres citées sont visibles sur le site web de l’artiste :  
http://www.emade.fr/

5 Sauf indication contraire, toutes les citations de l’artiste proviennent d’un 
entretien avec Diana Quinby, complété par un échange de courriers. 

6 André Le Bozec, Portrait d’un collectionneur ou un homme heureux, entretien 
avec Patrick Autréaux, in L’abstraction géométrique vécue, rencontre entre 
un peintre et un collectionneur. Musée de Cambrai 2007, p. 27.

7 madé, 1986-1987 Traversée, texte inédit, octobre 1987.

8 Joël Tachoire, Itinéraire, texte inédit septembre1989.

9 Jean Legros, p.17 du carnet n°39, 1974, in Hommage à Jean Legros, oeuvres 
1973-1981, Centre Noroit Arras, 1997, p. 18. 

10 madé, 1992 je décide de moi, in Le temps des demeures,  
éditions Cantoisel Joigny - 2012.

11 Exposition, Amarante, Vermillon, Ocre, Rouges qui associait à chaque 
couleur les artistes Marcia Hafif, Joselyne Gelot, madé, et Marthe Wéry. Ce 
polyptyque a été acquis par le FNAC en 2000. 

12 Anne Truitt, Daybook, the Journal of an Artist, Penguin Books, 1982, p. 81 
[…] I slowly came to realize that what I was actually trying to do was to take 
paintings off the wall, to set color free for its own sake. This was analogous to 
my feeling for the freedom of my own body and my own being, as if in some 
mysterious way I felt myself to be color. 
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madé
Journey towards the Essential

by Diana Quinby
Author’s translation
September 2012

Before traveling my road, I was my road.
Antonio Porchia 

Geometricism is not only about squares and triangles. It’s a moral: one of discipline, 
rigor and contained lyricism; it’s about going beyond the organic (which is never-
theless still present).
Jean Legros 
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The White Studio

Going up the stairs that lead to madé’s1 “white studio” on the second floor of 
her house, I saw eight, nearly-square white panels. Four were aligned on the 
wall, hung at intervals of only a few millimeters. The other four were on the 
floor, leaning against the wall, waiting for their final layer of paint. The term  
“nearly-square” aptly describes the form of the panels. Instead of being perfectly verti-
cal, the sides of each one leaned very slightly either to the left or right. Standing in front 
of this unfinished piece, titled Sur le mur n°1, I felt a subtle tension. The panels seemed 
to be holding each other up, pushing against one another and creating movement. 
I noticed that the whiteness of each panel wasn’t quite the same, that there was a 
shimmer of green in the spaces in between the panels and that they were surrounded 
by a luminous halo.

My gaze then shifted to Terre, a long and narrow rectangular piece made from two 
panels of wood placed one on top of the other and fastened together, set on the floor 
nearby. A curve extending from one end to the other was cut out of the top panel, 
exposing the panel underneath. The entire piece was painted in a dark, matt blue. 
One corner of the left side of this rectangular sculpture was slightly raised while the 
other corner touched the floor. The right side was lifted a few centimeters up off the 
floor by a base that I couldn’t see from where I was standing. The curve seemed to rise 
and expand from one end of the rectangle to the other. The blue lifted off into space.

Taking another look at the eight panels of the polyptich Sur le mur n°1, their 
haloed and radiant presence made me think of the artist’s photographs of  
glaciers taken during her trip to Greenland in July 2009. Yes, she said, after  
several months the glaciers entered my work. Closer to her home, the expanse of wavy 
fields out behind her house has also made its way into her work, for instance in the 
taut curve of Terre. For madé, this prairie is a space for meditation, observation and 
contemplation. The undulating contours, the colors, the spaciousness and luminosity 
provide endless nourishment for her geometric vocabulary, sometimes without her 
even knowing it.

madé does not try, however, to represent landscape. Her experience of  
nature lends form to certain works, but her profound sources of inspiration are the quest 
for freedom and a fascination for color as light, as she says. Her “white studio”, that she 
designed and built largely by herself in her house in Champlay, in northern Burgundy, is 
the ideal environment for looking at her work. Luminous, stripped down to the essential 
and almost monastic, the space embodies an artistic vision and a way of life that are 
inseparable. Going into the studio, the visitor physically enters madé’s art. The gaze is 
drawn across the white volumes of the architecture to the paintings, hung on the walls 
at large intervals so that each work of art inhabits its own white space. Thus exhibited in 
the space where they were created, the works become an integral part of that space, 
raising questions not only about color but also about the very limits of painting.

Aile 1995



For over twenty years, madé has explored her personal artistic language with an 
uncompromising rigor. Her preferred material is wood, or more precisely medium-den-
sity fiberboard (MDF) that she cuts herself according to the size and shape of the piece 
she’d like to make. Acrylic paint is applied to the MDF in thin layers and then vigorously 
polished with a felt cloth in order to eliminate all traces of the paintbrush as much as 
possible and to create a colored surface that’s both “silent” yet rich in tone.

Whether they’re set on the floor or hung on the wall, madé’s works can be des-
cribed as three-dimensional paintings because they take into account the  
totality of the painted object and its surrounding space. Several of her works are dip-
tychs, triptychs or even polyptichs; the subtle variations from one element to the next 
raise questions about perception and how we look at painting. Often created in se-
ries, her works explore the many possible combinations of form, color and space. For 
example, Pantoit n°12, a work from 2002, is made up of nine parallelepipeds, the bot-
tom ends of which have been cut to create a gradually rising curve. Each element is 
entirely painted in Payne’s gray, except for the bottom cross sections which are cut 
at a slant and painted blue. Hung on the wall, these structures and their cast sha-
dows draw the surrounding white space into the pictorial space. Another work from 
the same series, Pantoit n° 3, from 2003, is also made up of nine parallelepipeds, but 
hung the opposite way. Each element is painted white except for the upper cross sec-
tions, which are painted yellow. A golden halo radiates out from behind this polyptich, 
drawing the viewer into a meditative and transcendent experience of color and light.

At first glance, madé’s work appears to be so simple. Her art works are geometric 
structures either mostly or entirely painted in one single color. But if I find her work so 
intriguing, it’s because her artistic vision has developed over the course of her long 
experience as a painter. The choice and precision of the compositions, the choice of 
colors and their application in transparent layers (a technique called glazing) all carry 
a personal history that has been enriched over many years of questioning and reflec-
ting upon both painting and oneself. madé’s art has emerged from this inward journey, 
and beneath the surface, it embodies and expresses the journey’s very meaning. As 
the art collector André Le Bozec has said: “[…] the density of pure form comes perhaps 
from what has been taken away, from what has disappeared in the process of elimina-
tion but of which there still remains a perceptible trace that attracts us.”

Triptyques jaunes 1995/2003
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Why this line?  

madé has always painted. Although she didn’t have a formal artistic education, she 
took painting classes at the Atelier des Beaux Arts in Annecy from the age of fourteen 
up through her high school diploma in mathematics. As a young married woman, she 
stopped working as an accountant to raise her two children, born in 1972 and 1974. 
She painted abstract compositions and bouquets of flowers while they napped or 
went to school.

In 1978, she began teaching a painting class at a municipal art studio in Conflans 
Sainte Honorine, a town outside of Paris where she lived. She invited the painter Jean-
Olivier Hucleux, who lived in the region, to initiate her students to the glazing tech-
nique. Fascinated by the realism of Hucleux’s paintings, madé acknowledges that 
she fell under a kind of influence, and her painting became almost hyperrealist. At 
this time and up through 1986, she painted still lives, flowers, windows through which 
the outdoors could be seen, roofs or groups of roofs seen from above and views of 
fields. In her flower and window paintings in particular, she tried to reproduce color as 
closely as she could to reality.

madé says that, at this point in her life, it seems that she didn’t think beyond technique 
[…]. I was only interested in acquiring the skills necessary for transcribing light. Never-
theless, several of her works from this time, particularly those representing roofs and 
fields, reveal a predilection for geometry and for a reduced or near monochrome 
palette. In these paintings, the picture plane is often bisected horizontally: the side of a 
roof or an expanse of open fields occupies the bottom half, and the sky the upper half. 
These two halves of the painting are joined through color and brushwork. Earth and sky 
are united by tiny, horizontal strokes of transparent paint that cover the entire pictorial 
surface. madé was perhaps not yet conscious of it, but her personal artistic language 
was germinating in these early paintings. She was climbing upon the roofs, working her 
way up the slope, beginning her search for light and freedom.

The feeling of having arrived at a dead end is what initiated a radical questioning and 
rethinking of her painting. While working on a painting of a closed door seen from the 
outside, titled Le non-retour, madé realized that she’d gone as far as she could with 
her technique and that there was no other outlet. One day, she writes, boredom took 
hold of me. […] I felt with certainty that what I was doing was not painting. At that 
moment, she realized that she’d only been looking at painting as representation. If 
Jean-Olivier Hucleux’s oil painted portraits had so fascinated her, it’s because beyond 
their troubling realism, the quality of the painting in of itself breathes light and trans-
parency, engaging the spectator’s gaze and leading it along a luminous journey that 
continuously questions the meaning behind pictorial representation.

Struck by her new awareness that the artist’s job is first and foremost to look inside 
oneself, she cleaned out her studio and set herself up in an empty white space to 
think. Thus began a period of introspection and questioning about the signification 

Duo bleu 1996/2004



of making art. For several weeks, she writes, I didn’t dare draw a line without asking: 
why this line? Horizontal? Vertical? Diagonal? Zig-zag? And [I had] innumerable ques-
tions about the choice of color…  She then began to teach herself about painting, 
beginning with the study of composition. She went to the Louvre to look at Italian  
Renaissance painting. She bought post cards of her preferred paintings and then 
back in her studio she analyzed them, dissected their underlying structure. Afterwards, 
she took out her own paintings of roofs and fields and repeated the exercise: look 
for the fundamental construction of the painting and eliminate everything that’s 
anecdotal. To make more rapid progress in her research, she temporarily abando-
ned acrylic painting on wood panels for pastel on paper. For three years, she pro-
gressively simplified her old compositions and, to her astonishment, moved away 
definitively from figurative representation towards a purely geometric, pictorial  
language.

Her first pastel drawings and paintings from 1989 represent only a few concentric rec-
tangles. Limiting her palette to black, blue, white and red, transparency and texture 
come through in some of the paintings. The picture plane was now a space for exploring 
questions concerning the relationship between composition and color. How do shape, 
line and color work together to create and maintain pictorial space? Her experiments in 
painting led her to study the work of other artists who’d forged a path towards geometric 
art. At the Luxembourg Museum in Paris, she went to the retrospective exhibit of Luc Peire, 
whose shift from figurative to abstract painting reassured her. At the Tavet-Delacourt  
Museum in Pontoise, she discovered the work of Otto Freundlich, Marcelle 
Cahn, Jean Legros, Aurélie Nemours and many others. Conferences given 
by the artist Didier Stéphant at the museum enabled madé to see the work 
of these artists and led her to understand that the meaning of a work of art is  
rooted in thought and the creative process.

In October 1989, madé exhibited her new works for the first time at the Maison de la 
Jeunesse et de la Culture (Center for Youth and Culture) in Conflans Sainte Honorine. 
This show gave her the opportunity to both affirm her commitment as an artist and her 
deeply felt need to pursue and to further develop her geometric vocabulary. About 
ten paintings were exhibited, all painted in acrylic on plywood. Several of them repre-
sented only one line, or a few lines painted in red or yellow on a blue ground. 

The first two paintings of this series, titled Meurtrière3 and Pénétrante, are signifi-
cant of the transformation that took place in her painting. The fine lines painted 
around the edges of these two paintings can be seen as a frame, or a window 
frame, thus establishing a link with her earlier paintings. The realistically painted win-
dow has become an opening towards another kind of space: a space for contem-
plation. Other paintings in the show do not have this painted frame. Their verti-
cal format alone brings to mind the idea of a window. On the blue ground that 
entirely covers the picture plane, the artist has painted a few lines, which can also 
suggest doors, windows or passageways. In a text written to accompany the exhibit,  

Pavé de lumière 1997
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Joël Tachoire writes: madé announces color, sets forth directions and creates 
space by moving beyond barriers. Lets follow these compositional lines and let our-
selves move into these opened up spaces. Our journey will be contained; pain-
ting has become the frame for our imagination. At this time, a vast territory of  
unlimited exploration opened up before madé. By launching herself on a quest for 
harmony and balance, she had begun her journey towards establishing her artistic 
identity.

There is no rupture

The decision to devote oneself to painting and to fully assume the desire to create is 
often a difficult choice to make, but which may nevertheless impose itself as necessa-
ry, because painting, like all forms of art, provides a means for investigating questions 
about oneself and one’s life. However, this commitment is not always understood or 
accepted by the artist’s family or friends.

madé’s painting had been figurative and pleasing to look at. She had won  
medals at local group art shows and had sold her paintings. When she exhibited her 
first geometric works, people who were familiar with her figurative paintings didn’t ap-
preciate the radical transformation of her work. But the public’s inability to understand 
this new direction didn’t discourage her. Instead of hurting me, she writes, this reaction 
stimulated me. She knew that her desire to pursue her work at all costs and to live as an 
artist would one day lead her to live on her own with her art, because by calling into 
question her art, she also called herself into question. She began to look at herself and 
at her life differently.

At this time, madé found the life and work of Aurélie Nemours to be a source of en-
couragement. Commotion du point, at the Tavet-Delacourt museum, had caught her 
attention, and Didier Stéphant’s conferences at the museum gave her insights into 
this remarkable woman’s creative process. It wasn’t only the rigor of her work that 
impressed madé, but her obstinate and solitary journey as a woman. On the subject of 
Aurélie Nemours, madé writes:

What struck me, aside from her total commitment, was the personality that came 
through in the work. On the one hand, I saw paintings by a living woman artist in a 
museum. It was like a little revolution! This woman artist had begun her work late, at 
the age of 43. That was an exceptional feat that reassured me and even boosted me, 
because I was also starting over, at the age of 43, with the very foundations of painting. 
Her perseverance was and still is tremendously inspiring for me.

I then learned about her artistic journey towards geometric abstraction (the line, the 
horizontal, the vertical, the right angle, the square) before she even knew of Mondrian 
or Malevitch. She carried out this journey in the solitude of her studio. 

Sans titre 2001



It was also by working alone, using my pastels to try to simplify my compositions and 
without knowing anything about geometric art that I found the square.

In her painting, madé began to progress rapidly towards creating a personal, geome-
tric language. Through numerous pictorial experiments, she learned the importance of 
the relationship between composition, format and color choice. She discovered that 
repainting a given composition on a larger scale did not result in a bigger, identical 
painting. She also realized that large formats weren’t necessary for giving an emotional 
and physical presence to color. She writes: Within a given space, the right proportions 
have to be found while taking into account the qualities and the organization of colors. 

In the fall of 1989, madé painted Composition rouge/bleu, a work that signified an impor-
tant breakthrough for her. The painting’s structure is made from three overlaid plywood 
panels. The bottom, or background panel is square and painted blue. The other two pa-
nels are diamond shaped and painted red. They’re the same size and glued together to 
create a panel of doubled thickness. Along the two bottom edges of the top diamond 
panel, a thin strip has been cut away, revealing the panel underneath and creating a re-
lief effect. On the surface of the red diamond, madé has also painted two thin lines, one 
white and the other black, which intersect. The artist explains that this painting represents 
the tension and opposition she felt building up in her marriage at this time. The colors (red 
and blue) and the shapes (square and diamond) set up a compositional tension. The 
black and white lines crash into each other, and the strips cut away from the diamond  
panel suggest a form of amputation. Yet this painting also allowed madé to make im-
portant discoveries about her work: different sized panels could be cut out and fas-
tened together, and cast shadows created by relief effects could replace long and 
fastidious hours of work with a paint brush.

Overwhelmed by the formal choices that opened up before her, madé began to feel 
afraid of color. How does one use color in a personal way, so that it carries meaning in 
relationship to the pictorial space? Jean Legros’ writings on the energy of color helped 
her in her research at this time. For Legros, known primarily for his “stripe” paintings 
inspired by the landscapes of the Beauce region, color carries emotion and meaning 
in of itself. He didn’t attempt to harmonize color or to create contrasts, but instead to 
consider color as itself: […] a given color applied to a given format signifies in of itself a 
given feeling; the triangle, for example, signifies the mystical […]. Color can be linked 
to its topography: green on the horizontal signifies serenity, red on the vertical signi-
fies ascension towards the divine. madé then got to work exploring the relationship 
between color and pictorial surface by making many small preparatory studies out of 
cardboard. She soon realized, however, that these studies only gave an approximate 
idea of the true color and space of painting.

In January 1990, madé returned to painting. Up through November of that year, she 
painted about thirty “structures”, many of which were square formats, using acrylic on 
plywood that had either been gessoed or covered with canvas. In her first paintings, 

Pantoit n°4 2003/2006



72

as in her many preparatory studies, she mostly used blue, red, black and white, expres-
sing a close link with neoplasticism, but over the course of the year, her color choices 
became more personal. A painting from the month of November, made from two, 
identically formatted square panels fastened together, is entirely painted in grayish-
brown. A square is cut away in the lower left-hand corner of the top panel. On the 
right side of the panel, a vertical line painted in pink and blue creates a certain spatial 
tension across the pictorial space. This line, which is all that remains of the windows of 
her earlier paintings, would disappear from her work shortly thereafter. Throughout her 
process of elimination to arrive at the essential elements of painting, madé discovered 
that she didn’t have to inscribe anything on the pictorial surface in order to give pre-
sence to color.

Over the summer of 1991, madé created her first monochrome works, in red, white 
and yellow. I fell head first into the monochrome, thus bringing on a flood of questions 
about color, she writes. What’s most important for me is to bring color to life, to embody 
color. I quickly learned that it wouldn’t be easy, but my questions about color fascina-
ted me and opened up previously unimaginable horizons for me. Her Grand losange 
jaune is made from two overlaid panels, the top panel having been largely cut away 
revealing a luminous background space. The piece is entirely painted in one color, but 
the relief effects created by the superimposed panels alter our perception of the color. 
The painted edges of the cut-away, top panel create cast shadows and reflections 
within the pictorial space that madé would continue to explore in her future works.

As madé continued to assert her independence as an artist and to liberate herself 
from a difficult marriage, her visual language became stronger and more personal. 
Monochrome gris-bleu, a horizontal structure painted in the autumn of 1991, reminds 
us of her earlier paintings of roof tops, but instead of climbing up the sloping roof the 
artist is gliding high up overhead; having worked her way through obstacles she found 
her freedom in painting. In her following works, madé’s formal vocabulary began to 
expand. Her compositions became more daring as she began to rethink pictorial 
space. Curves started to appear in her work, and the negative spaces created by 
cutting away forms in the wood panels led to the creation of new formats. In Decem-
ber of 1992, she completed Signe jaune, a painting made from two slender triangular 
structures that are hung on the wall and touch at one point. This point is the vertex of 
a large, wide angle created by the sides of the two triangles. The diagonal lines of 
the triangles suggest movement and flight, expressing both joy and liberty. For the first 
time, the space surrounding the painted object became an integral part of the com-
position. As madé says: I took up space, I truly began to paint. At this time, in 1992 she 
made the difficult decision to sever her relationship with her husband and to move into 
the house that she lives in today in Burgundy. A new life opened up before her as she 
began to build her “white studio” and follow her chosen artistic path. 

madé’s paintings began to enter both private and public collections. She began exhi-
biting in important galleries and museums, as well as at the prestigious art fair Art Basel.

Indicible 2004



Sculpting with color

To invest in a home
Is to give it essential light and silence
Make of it a work of art
Listen to it in order to see it
And materialize the unforeseen possibilities.

Set up in a square house next to a vast, rolling prairie, madé pursued and further deve-
loped her research on color as light. She had to face financial and emotional difficul-
ties, as well as feelings of solitude and isolation, and yet her work from these first few 
years in Burgundy embodies light, balance and freedom. Signe jaune, finished shortly 
after her arrival in Champlay, inaugurated a period of exploration of diagonals, tight 
curves, curved surfaces and twisted surfaces. Grande corne rouge and Deux pieces 
jumelles, which is painted yellow, are works to be suspended, somewhat like mobiles. 
Their curved contours generate a sensation of movement in the surrounding space 
and call forth the low wavy hills out behind the artist’s house. The landscape, the sere-
nity and the luminosity of Champlay had found their way into madé’s art.

A period of artistic growth and maturation took place between 1993 and 1995. madé’s 
numerous questions about color became clearer and more precise in relationship to 
her work. Her desire to inscribe color, one single color, so that it would be alive, embo-
died, infused with light and yet silent was at the very heart of her artistic vision. In 
order to achieve this in her painting, the union of form and color had to be exact. 
madé writes: Before cutting the wood panels, a thorough study of proportions has 
to be carried out. If the quality, quantity or density of a red doesn’t function once it’s 
been painted, the saw won’t fix the problem. She became aware that the entire work 
of art – it’s surface or picture plane (what she calls the “pan” in French), the sides, the 
back, the system for hanging the work and how the work is hung in a given space – has 
to be taken into consideration as a whole. By creating works that give such physical 
presence to color in space, the boundaries between painting and sculpture become 
blurred, and some of her works, such as the suspended piece Deux pieces jumelles, or 
Structure aux deux courbes, which is free-standing and set on the ground, further cross 
over into the field of sculpture.

Over this period of steady work, by learning how to cut her panels herself, madé dis-
covered the many possibilities and the limits of wood. She also began to use contact 
adhesives, or “liquid nails”, the reliability of which enabled her to push beyond the 
traditional limits of working with wood to create “bent” surfaces. These experiments 
led to the creation of pieces she calls “bi-pan” or double-surfaced: the front surface is 
painted white and the back surface is painted another color. 

Rouge Boston 2006
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As the artist says, all of my structures are pretexts for studying the effects of color as 
light. Color must be well inscribed, with a minimum of interference from the paintbrush. 
madé is particularly fascinated by white in that it represents light, but as a color co-
ming from a tube of paint, such as titanium white, its aspect is matt and opaque. She 
writes: A wood surface covered in several layers of opaque paint quickly begins to 
look like a plastic surface. To give depth and luminosity to her white monochromes, 
she began to use the glazing technique. In the series of Carrés blancs, from 1996-1997, 
she covered several white monochrome panels with thin layers of transparent glazes, 
subtly nuanced with traces of pink or orange, to infuse the white surfaces with light.

On day, in 1998, she decided to reverse the process. She prepared thirteen square 
structures, each one painted a different opaque color: titanium white, cadmium 
yellow light, golden yellow, cadmium orange, pink, cadmium red light, ultramarine 
blue, Payne’s gray… Afterwards, the surface of each structure was covered with seven 
layers of white glazes. The left, right and bottom edges of each panel were painted in 
opaque white; the top edge of each panel was left in the color of the original under-
painting as a reference. This experiment was to yet again open up new horizons for 
madé: she obtained thirteen different whites, each one with its own depth of field. 
Also, above each one of the square structures that had initially been painted in white 
or in a light color, such as yellow, pink or red, there irradiated a glowing halo of lumi-
nous color. As for the panels that had been painted in darker tones, a slightly colored 
shadow could be seen on the wall above their top edge. When some of these panels 
were exhibited in Mâcon at the Ursulines Museum in 1998, under the title Polyptyque 
des carrées blancs avec leur aura, visitors thought that electric lamps were enclosed 
within the panels.

After completing the Polyptyque des carrées blancs, madé continued to explore 
the possibilities of reverberating color. Color thus appeared in her work as if in levi-
tation: it was silent, weightless and left no trace. For example, in Bipan triptyque, 
from 2000, the front surfaces of the panels are entirely painted white while the 
back surfaces, which are hidden from view, are painted yellow, orange or red.  
A diffuse, colored light emanates from behind the panels, bringing a mysterious 
warmth to the geometric composition.

madé’s works and their titles – Bipan triptyque, Pantoît, Pantus – convey the continuity 
of her artistic journey. The roofs that she’d painted over fifteen years earlier have be-
come the working surface and pretext for contemplating light. The glazing technique 
that she had mastered years earlier has become the means by which she brings color 
to life, giving it both depth and transparency. Her need for geometric form, for preci-
sion, for using only the minimum means necessary for finding the right balance of form 
and color goes back to her affinity for mathematics. Numbers and calculations enable 
her to materialize her thoughts and to create series of works that give her the possibility 
to see the minute yet enormous difference between ‘the same’ and ‘the very similar’. 
Today, her life experience resonates in the silent rigor of her art.	Still searching for a way 
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to transcribe color that doesn’t murmur, madé began using a felt cloth in 2001 to polish 
her painted surfaces and rub out the marks left by the paintbrush. This process lends a 
satiny aspect to her pieces, bringing a seemingly misplaced sensuality into a geome-
tric world. Standing in front of Sur le mur n°1, still unfinished in her studio, and Terre set 
on the floor, I could feel the textured softness of the colors.

Hung away from the wall, her Autoportrait pendu is made from a small rectangular pa-
nel suspended by a thin steel wire that encircles the panel, running through a groove 
cut into the two sides and the bottom edge. The pictorial surface and the edges of the 
panel are painted ivory black; the back of the panel is painted white. This piece makes 
me think of a few phrases that the American artist Anne Truitt wrote in her Journal, 
which discusses the evolution of her work towards pure color and geometric form: […] 

I slowly came to realize that what I was actually trying to do was to take paintings off 
the wall, to set color free for its own sake. This was analogous to my feeling for the free-
dom of my own body and my own being, as if in some mysterious way I felt myself to be 
color . It seems to me that madé has portrayed herself in the discrete black presence 
of her self portrait, out from which radiates a glowing white light. Her work embodies 
everything that she is.

1 madé is pseudonym written without capitals.
2 Many of madé’s titles are composed of the words «pan», meaning side or surface in French,  

and «toit» meaning roof. 
3 «Meurtière» in French means loophole or arrowslit.Autoportrait pendu, diptyque 2009
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	 Musée de Cambrai/FR. Formes et lumière - la sculpture dans l’art construit, dans le cadre du Festival internatio-

nal de la sculpture contemporaine Escaut. Rives, dérives, du 18 mai au 18 septembre 2009. 

	 Musée Pierre-André Benoît Alès/FR. Perception en question - la sculpture contemporaine dans l’art concret, du 

27 octobre 2011 au 29 janvier 2012.

	 Galerie Gimpel & Müller, Paris. blanc, rouge et noir, du 16 février au 20 mars 2012. Atelier de l’artiste.

p.39	 Variations sur le blanc 1999/2010, acrylique sur mdf 44 x 396 x 9 cm. 8 séries de 5 modules.

	 Grenier Talant/FR. madé du 5 octobre au 4 novembre 2001. 

	 Haus Burgund Mainz/DE. les carrés de lumière, du 8 au 30 mai 2003.

	 Galerie des communs du château de Tanlay/FR. BLANC SUR BLANC, avec le soutien du Centre d’art de 

l’Yonne, du 31 octobre au 7 novembre 2010. 

	 Galerie Gimpel & Müller, Paris. blanc, rouge et noir, du 16 février au 20 mars 2012. Atelier de l’artiste. 

Espace d’art contemporain Eugène Beaudoin, Antony/FR. GéométrieS, du 13 avril au 19 mai 2013.

p.41	 Bipan triptyque 2000, acrylique sur mdf 65 x 68 x 1,8 cm. 

	 Centre d’art de l’Yonne, galerie des communs du château de Tanlay/FR. Qui a peur du rouge, du jaune et du 

bleu ?, du 2 juin au 28 septembre 2003. Collection particulière. 

	 Bipan diptyque 2000, acrylique sur mdf 22 x 190 x 1,8 cm. 

	 Centre d’art de l’Yonne, Communs du château de Tanlay/FR, Qui a peur du rouge, du jaune et du bleu ?, 

	 du 2 juin au 28 septembre 2003.

	 Le clos de la fontaine, Saint-Laurent-la-Vernède/FR. du 1°avril au 30 septembre 2012. Atelier de l’artiste.

	 To be between 2005/2008, acrylique sur mdf 16 éléments de 15 x 15 x 3 cm chaque. 

	 Série de 24. Collections : Cécile Guibert et Franck Brussel, Françoise Gardies et Linus von Castelmur.

p.43	 Pan-aile 2001, verre trempé, pastel, inox 54 x 54 x 0,8 cm. Série de 23.

	 Grenier Talant/FR. madé, du 5 octobre au 4 novembre 2001.

	 Haus Burgund Mainz/DE. les carrés de lumière, du 8 au 30 mai 2003. Collection particulière et atelier de l’artiste.

p.45	 Triptyques rouges 2003/2006, acrylique sur mdf 44 x 90 x1,8 cm chaque.

	 Haus Burgund, Mainz/DE. les carrés de lumière, du 8 au 30 mai 2003. 

	 Atelier blanc, Champlay/FR. Inauguration de l’espace, 16 et 17 septembre 2006. 
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	 Galerie Gimpel & Müller, Paris. blanc, rouge et noir, du 16 février au 20 mars 2012.

	 Le clos de la fontaine, Saint-Laurent-la-Vernède/FR. Du 1°avril au 7 octobre 2012. Série de 15.  

Collections particulières dont Marie-Christine et Bernard Guibert, Geneviève Berschandi et atelier de l’artiste.

p.47	 Pantoit n°3 2003, acrylique sur mdf 90 x 140 x 9 cm.

	 Espace d’art contemporain Agi Schöningh, Demigny/FR. les pans… , du 23 août au 28 septembre 2003.  

Collège Albert Camus Auxerre/FR. cheminement, du 11 au 31 janvier 2008, dans le cadre de l’inauguration  

des Pléiades, commande publique 1% 2007. Série de 4. Collections particulières : Jean-Pierre Roquet, André  

Le Bozec, Diana Quinby et Hervé Quatrelivre, Cécile Guibert et Franck Brussel. 

p.51	 7 Pantus 2003, acrylique sur mdf 100 x 60 x 11 cm  90° d’ouverture.

	 L’Atelier, Busigny, L’abstraction géométrique en fête, Mai en Cambrésis. du 2 au 29 mai 2004.

	 Atelier d’Annie Chazotte Planay/FR. dialogue, du 7 au 15 août 2004.

	 Musée Tavet-Delacour, Pontoise/FR. horizontales, verticales, seules, du 28 oct. 2006 au 28 janvier 2007.  

Série de 80, collections particulières dont M-C. et B. Guibert, Geneviève Bershandy, Marie-Claude et Bruno 

Goval, Christel Kolodziejczak, Éloïse Aw, Solange et Éric Langer, Dominique Labaune, et atelier de l’artiste.

p.53	 Boîtes à lumière 2004, acrylique sur mdf 102 x 75 x 33 cm chaque.

	 Atelier Annie Chazotte Planay/FR. dialogue du 7 au 15 août 2004.  

Collège Albert Camus Auxerre/FR. cheminement, du 11 au 31 janvier 2008, dans le cadre de l’inauguration des 

Pléiades, commande publique 1% 2007. 

	 La Maison Cantoisel, Joigny/FR. les murs d’une maison, l’acte en peinture, du 10 septembre au 12 janvier 2012. 

Série de 3. Atelier de l’artiste.

p.55	 Fente rouge 2006/2008, acrylique sur mdf 33,5 x 100 x 5,5 cm. Atelier de l’artiste.

p.57	 Premier noir 2009, acrylique et pigment sec sur mdf 29,5 x 29,5 x 1,8 cm. Collection Jacques Py.

	 Grande fente noire 2009, acrylique et pigment sec sur mdf 195 x 15,5 x 14 cm. Musée des Ursulines Mâcon/FR. 

Sur une proposition d’André Le Bozec. PAROLE À VOIR dialogues en noir blanc gris, du 26 septembre au 31 

décembre 2009. Collection André Le Bozec.

	 Liséré 2006/2007, acrylique sur mdf 8,8 x 85 x 5,5 cm.

	 Foire de Karlsruhe, galerie Gimpel & Müller, du 10 au 13 mars 2013

	 Espace d’art contemporain Eugène Beaudoin, Antony/FR. GéométrieS, du 13 avril au 19 mai 2013.

	 Série de 5. Collections particulières dont Marie-Christine et Bernard Guibert et atelier de l’artiste.

p.59	 Terre nuit profonde 2010, acrylique et pigments secs sur mdf, altuglas, 19,5 x 201 x 11 cm.  

Galerie des communs du château de Tanlay/FR. BLANC SUR BLANC, avec le soutien du Centre d’art de 

l’Yonne, du 31 octobre au 7 novembre 2010. Série de 3. Atelier de l’artiste. 

p.61	 Autoportrait pendu 2009, série des Inattendues acrylique et pigments secs sur mdf, inox, 18 x 25 x 1,8 cm.  

Série de 6. Collections particulières dont Geneviève Curel, Cécile Guibert et Franck Brussel, Marie-Christine et  

Bernard Guibert et atelier de l’artiste.

p.62	 Sur le mur n°1 2010, acrylique sur mdf 70 x 575 x 1,9 cm.

	 Galerie des communs du château de Tanlay/FR. BLANC SUR BLANC, avec le soutien du Centre d’art de 

l’Yonne, du 31 octobre au 7 novembre 2010 . Atelier de l’artiste. 



p.66	 Aile 1995, édition 7ex. (3 blanc rosé, 4 gris de Payne)  acrylique sur mdf 18 x 12 x 15 cm.  

Association Le Faisant, Strasbourg/FR. Hommage à Marcelle Cahn, du 22 octobre au 18 novembre 1995.  

Art Basel, Atelier Éditions Fanal, Bâle/CH. Du 14 au 18 juin 2006.  

Art Paris, Atelier Éditions Fanal, Bâle/CH. Du 3 au 7 avril 2006. Collections particulières et atelier de l’artiste.

p.67	 Triptyques jaunes 1995/2003, édition 8 ex. acrylique sur mdf 86,5 x 59 x 3,8 cm.

	 Haus Burgund, Mayence/DE, madé, du 22 avril au 28 mai 1998.

	 Espace d’art contemporain Agi Schöningh, Demigny/FR. les pans… , du 23 août au 28 septembre 2003.

	 Le clos de la fontaine, Saint-Laurent-la-Vernède/FR, du 1°avril au 7 octobre 2012.

	 Collections particulières et atelier de l’artiste.

p.68	 Duo bleu 1996/2004, édition 4 ex. acrylique sur mdf 189 x 25 x 13 cm.

	 Art Basel, Atelier Éditions Fanal, Bâle/CH. Du 16 au 21 juin 2004. Collections particulières.

p.69	 Pavé de lumière 1997, acrylique sur mdf15 x 15 x 10 cm.  

Espace d’art contemporain Agi Schöningh, Demigny/FR. les pans… , du 23 août au 28 septembre 2003.  

Galerie Intérieur, Lille/FR. peinture en volume, du 16 septembre au 26 novembre 2005.  

Série de 5. Collections particulières.

p.70	 Sans titre 2001, série Structiles de Waldthausen acrylique sur mdf 54 x 54 x 4,3 cm.  

Musée de Cambrai/FR. L’abstraction géométrique vécue - rencontre entre un peintre et un collectionneur. 

Donation André Le Bozec. Du 6 décembre 2003 au 31 mars 2004. 

 Musée de Cambrai/FR. Max Bill : une œuvre du Centre Pompidou dans les collections du Musée : nouvel 

accrochage d’art contemporain. Du 19 avril au 20 mai 2012.

	 Série de 16. Collections particulières dont André Le Bozec et atelier de l’artiste.

p.71	 Pantoit n° 4 2003/2006, acrylique sur mdf 90 x 130 x 9 cm.  

Musée Tavet-Delacour, Pontoise/FR. horizontales, verticales, seules du 28 octobre 2006 au 28 janvier 2007. Série 

de 4. Collections particulières : J-P. Roquet, A. Le Bozec, D. Quinby et H. Quatrelivre, C. Guibert et F. Brussel.

p.72	 Indicible 2004, série des duo pans, édition 8 ex. acrylique sur mdf 11 x 24,5 x 1,8 cm.

	 Art Basel, Atelier Éditions Fanal, Bâle/CH du 14 au 18 uin 2006.

	 Collections particulières dont Françoise Gardie et Linus von Castelmur, Jean-Pierre Roquet.

p.73	 Rouge Boston 2006, acrylique sur mdf 195 x 15,5 x 13,5 cm.

	 Gimpel Fils, Londres. A Plural Summer, du 3 juillet au 21 août 2009.

	 Galerie Gimpel & Müller, Paris. madé et friedhelm tschentscher, du 17 septembre au 20 octobre 2009. 

Le clos de la fontaine, Saint-Laurent-la-Vernède/FR. Du 1°avril  2012 au 30 septembre 2013. Collec. particulière.

p.74	 Pli rouge 2008, acrylique et pigments secs sur mdf 80,8 x 21,5 x 1,9 cm.   

La maison Cantoisel, Joigny/FR. Le temps des Demeures - du 26 mai au 16 septembre 2012. Collec. particulière.

p.76	 Autoportrait pendu 2009, diptyque, série des Inattendues acrylique et pigment sec sur mdf, inox, 18 x 57 x 1,8 cm. 

Musée des Années Trente, Boulogne-Billancourt/FR Sculpture’elles. Les sculpteurs femmes du XVIII siècle à nos 

jours, du 12 mai au 2 octobre 2011. Collection particulière.

p.81	 Sur le mur n° 4 2011/2012, diptyque, acrylique sur mdf 70 x 135,5 x 1,9 cm. Atelier de l’artiste.
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J’adresse mes plus vifs remerciements à Diana Quinby, sans qui ce 
catalogue n’aurait pu voir le jour. À maintes reprises Diana a pris le 
chemin de l’atelier pour m’interviewer découvrant et observant mon 
travail ancien et présent, puis s’est attelée sans compter à la rédaction 
de ce texte en français comme en anglais, avec patience et ténacité.

Je les adresse bien évidemment à Marie-Christine Picart, l’amie  
graphiste, qui, par son travail essentiel de création et sa disponibilité, a 
permis la réalisation de la maquette dans la joie et la bonne humeur.

Mes remerciements vont bien sûr à Joël et Solenn, mes enfants ainsi 
qu’à tous mes amis, qui, sans les nommer, se reconnaîtront. 
Tous ont suivi ce projet et sa réalisation avec sollicitude et attention. 
Par leurs suggestions judicieuses et leurs conseils avisés, ils ont apporté 
une contribution efficace.

gohgohgohgohg

I extend my heartfelt thanks to Diana Quinby, without whom this cata-
log would not have come into being. Diana made the journey several 
times to my studio to interview me ; with each visit she discovered new 
works in progress and looked attentively at my earlier work.  She then 
committed herself wholeheartedly to writing this text in both French 
and English with patience and tenacity.

My thanks naturally go to Marie-Christine Picart, friend and graphic 
artist, whose fundamental creative work and availability enabled us to 
carry out the design for the catalog with joy and in good spirits.

I extend my thanks of course to all of my friends – they know who they 
are – and also to Joël and Solenn my children, who’ve closely and 
thoughtfully followed this project to it’s fruition, providing judicious,  
effective input with their well considered suggestions and advice. 
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Il a été tiré de ce catalogue 300 exemplaires dont douze constituent le 
tirage de tête et quatre, hors commerce, réservés à l’artiste.
Les catalogues de tête, signés et numérotés de I à XII, les HC numé-
rotés de 1 à 4, sont accompagnés d’une œuvre unique pour chacun 
des seize catalogues, œuvre créée par l’artiste et indépendante du 
catalogue.
Cette œuvre est un diptyque réalisé à partir d’un panneau de mdf de 
10 mm d’épaisseur. Chacune des parties a la même taille que celle du 
catalogue, soit 23 x 21 cm et comporte un système d’accrochage au 
dos. 

Ces diptyques ont pour nom : Pages blanches avec aura.

Crédits photographiques :

Alain Coste		  pp 2, 4, 6 et 8.
Dominique Labaune		  pp 13 et 62.
Marianne Montely-Caron	 pp 15, 17, 47 et 67.
Caroline Pinault		  pp 19, 41, 69 et 71.
Pierre Plattier		  p 35.
Joëlle Le Brun		  pp 45, 68 et 72.
Thierry Laigle		  p 66.
Nathanaël Poisson	  	 p 73.
Alexandra Bellamy                p 81. 
madé pour toutes les autres.
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