
SALLE 1

WALK THE LINE WITH L’ATLAS
Une exposition du 03 octobre 2019 au 22 mars 2020

L’ Atlas, de son vrai nom Jules Dedet Granel,
est né en 1978. Il vit à Paris et travaille aux Lilas.

Fils de deux parents monteurs dans le
cinéma, il exerce plusieurs emplois dans
ce milieu tout en continuant ses études
d’Histoire de l’Art et d’Archéologie.

Son nom de street-artiste, son blaze, est
inspiré de la mythologie grecque.
Il vient du titan Atlas qui part en guerre contre 
les règles établies par Zeus, dieu des dieux de 
l’Olympe qui le condamne à porter les piliers 
du monde sur ses épaules.
C’est aussi une référence aux atlas géographiques
qu’il aimait lire enfant. 

Dans cette exposition, vous découvrirez
comment L’ Atlas s’inspire et se nourrit
des différentes cultures du monde
et mouvements artistiques, antiques
et contemporains.

L’ Atlas a commencé à tagger à la fin des années 90.
Issu de la génération graffiti, il modifie les 
lettres de son blaze en s’inspirant des différentes
écritures du monde. C’est le tag qui le mène à 
étudier la calligraphie en autodidacte.

« J’ai eu l’idée de créer mon propre alphabet, 
dans lequel chaque lettre devient aussi une 
image. Ce qui m’intéresse, c’est de faire le lien 
entre une lettre et une forme. C’est ainsi qu’en
1999, j’ai fait mes premiers logos. 
Ce que j’appelle logo, c’est l’écriture
de mon nom dans une forme, quelque chose
de très reconnaissable comme le sigle
de certaines marques »*

De 1999 à 2007, il voyage dans différents pays 
où il fait la rencontre de plusieurs maîtres de la 
calligraphie. Au Maroc, il étudie tous les types 
de calligraphie arabe classique.
En Égypte, il  apprend l’importance de la
géométrie dans la typographie.
Très influencé par cet héritage arabe, il s’en sert
pour modifier l’alphabet latin et créer une
nouvelle typographie qu’il souhaite universelle
entre Orient et Occident.
Il part ensuite pour la Syrie, la Chine et le Japon,
où il étudie aussi la calligraphie et notamment 
l’étude des sceaux gravés dans le marbre
(la sigillographie).
Cela lui donnera l’idée de créer des sceaux en 
bois en volume, comme des tampons géants 
(Black Marble à l’entrée de l’exposition). B
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Ses œuvres se nourrissent de ses voyages. Il en rapporte de nouvelles techniques et de nouveaux 
matériaux.
Les marbres viennent d’une carrière datant de l’Antiquité, découverte lors de l’un de ses voyages 
sur l’île grecque de Tinos. Les marbres représentent le blaze de l’artiste qui évoque souvent aux 
visiteurs des labyrinthes. Pour lui, le labyrinthe est une représentation de la ville, des palais grecs 
où les citoyens entraient et ressentaient le pouvoir du gouvernement. « La ville, c’est l’apogée
du système, celui qui te perd, et qui vient remplacer tes rêves par les siens  »*.
La ville est un espace extrêmement cloisonné où toutes les problématiques d’une société se 
rencontrent, la vie, la politique, l’économie, créant un espace dans lequel il est facile de se perdre, 
comme un labyrinthe.
Vous noterez  que l’un de ses marbres est cassé. Il fait écho au travail des archéologues,
qui  découvrent des objets souvent brisés, qu’ils reconstituent ensuite pour nous permettre 
d’en apprendre plus sur les civilisations passées.

Sur la vidéo présentée ici, vous découvrirez comment L’ Atlas casse ses marbres. En col-
laboration avec un chorégraphe, il réalise une danse dans laquelle il porte son marbre 
de plusieurs dizaines de kilos sur son dos, à la manière dont le Titan porte la Terre.
Il brise ensuite son oeuvre en la lançant par-dessus sa tête comme pour se libérer lui et les citoyens
de cette ville, briser les règles établies, comme le titan Atlas a pu tenter de le faire face à la prise 
de pouvoir de Zeus.

L’ Atlas prend des empreintes de plaques d’égoût de villes du monde. Il en fait une carte pour que les ci-
toyens se repèrent dans la ville. Pour lui, ces plaques sont des portes entre les rues souterraines et 
extérieures qui constituent les différents niveaux de la ville. Il inscrit au dos de ces toiles la latitude et 
la longitude qui indiquent l’emplacement de la plaque relevée.
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Les années 1990 marque le début de la culture hip-hop en France.
La chanson Le monde de demain de Suprême NTM (1991) fait prendre conscience à L’ Atlas que 
tout est possible et le pousse à se lancer.

Le monde de demain / Quoi qu’il advienne nous appartient / La puissance est dans nos mains 
(Le monde de demain, Suprême NTM)

A 18 ans, à son retour d’un voyage au Brésil, il commence sérieusement à faire du graff sous le 
nom d’ Atlas.
Il monte le groupe VAO (Vandalisme Artistique Organisé) avec des amis artistes comme TANC, pour 
introduire le graff dans l’art contemporain.
Il tague jusqu’en 2001 date à laquelle il rencontre des problèmes avec la justice pour vandalisme.
« Mais avec le recul cet incident m’a aidé à évoluer. J’ai dû trouver de nouvelles manières d’investir 
l’espace public dans les interstices judiciaires. Par exemple, il n’y avait pas encore de loi interdisant 
d’agir sur le sol. Je ne pouvais pas vraiment me faire arrêter en collant du gaffer par terre ou encore 
en utilisant les panneaux publicitaires pour coller mes affiches originales. » *
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TANC, membre du groupe VAO
Courtesy Galerie Magda Danysz LesBains // Photo: Stephane Bisseuil
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Aujourd’hui, L’ Atlas travaille avec des institutions 
pour réaliser des performances participatives où les 
gens prennent part à la création et à la destruction
de l’œuvre d’art. Cette association lui permet de 
réaliser des œuvres sur de plus grands formats, 
souvent gigantesques, recouvrant des places ou 
des bâtiments entiers.

Ce travail à grande échelle ne l’empêche pas de 
détourner le mobilier urbain. Il s’inspire des bancs, 
panneaux de signalisation, boîtes aux lettres,
lampadaires. D’après lui, le mobilier urbain doit 
être ré-inventé par des artistes pour fonctionner 
et être visible. 
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Il s’inspire du travail de nombreux artistes ayant choisi 
la rue pour terrain de jeu, comme Keith Haring.
« Pour moi, le street art, c’est surtout une manière
de faire : utiliser l’espace public comme  lieu
d’expression et lieu d’exposition. »

Keith Haring, considéré comme l’un des pères 
du Street Art est un artiste américain né en 1958
et mort en 1990. Il créé frénétiquement dans le 
métro, sur le plexiglass, les carrosseries de voitures,
les bâches en plastique, les murs ou les panneaux 
publicitaires. Il s’inspire de la BD pour créer des 
personnages récurrents : silhouettes sans visage, 
chiens, écrans de télévision.
Ils deviendront rapidement sa marque de fabrique,
son logo.

Autre artiste l’ayant influencé, Jacques Villeglé.
Il est né en 1926 et appartient au groupe des Nouveaux Réalistes créé dans les années 1960.
Villeglé est un témoin de la ville. Il veut raconter l’histoire de celle-ci, sa vie et celle de ses habitants.
Il extrait alors des morceaux d’affiches, taguées, déchirées ayant vécues, pour en faire des tableaux,
des œuvres pouvant être exposées, des miroirs de la société qui reflètent l’âme de la rue.

Performance sur la piazza de Beaubourg, 2008
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Cette salle est consacrée à l’Art Optique aussi 
appelé Op’ Art.
L’Op’ Art est l’abréviation d’Optical Art.
Ce mouvement artistique naît dans les années 
1960 et touche à la fois la mode, la décoration, 
le design et l’architecture. L’art optique se base 
sur le fonctionnement de l’œil pour créer de 
nouvelles formes, textures et illusions. 

Victor Vasarely (1906-1997) dont deux
oeuvres sont exposées ici, est l’un des plus
grands représentants de l’Op Art. Il joue
avec les motifs, les formes, les nuances
et les couleurs pour tromper le regard,
jusqu’à créer des illusions d’optique fondées
sur des formules mathématiques et géométriques
complexes. Il s’agit de provoquer l’illusion
du mouvement et/ou du relief, ce mouvement 
est purement visuel, jamais réel.
C’est aussi le créateur de la nouvelle identité
visuelle de la marque Renault, toujours
utlisée actuellement.
A sa mort, il a marqué l’esprit de nombreux
artistes comme L’ Atlas.  
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L’ Atlas est fasciné par les mathématiques,
la géométrie et les proportions.
Hérité de notre histoire, il s’inspire des règles de 
proportions calligraphiques, qu’il modifie ensuite 
pour perdre encore plus notre regard. L’épaisseur
des lignes noires et blanches est égale. Ainsi, 
on ne sait plus laquelle des deux couleurs est la 
plus importante, où regarder, le vide ou le plein.
Il devient plus difficile de déchiffrer son nom caché.  

Pour trouver le nom de l’artiste dans l’œuvre 
Structures, reculez et munissez-vous de
l’appareil photo de votre téléphone et
vous verrez apparaître son blaze. 

Ce recul imposé au spectateur est un choix
assumé de L’ Atlas. « J’aime cette idée que
la lisibilité apparaisse en prenant de la distance.
Cette frontière entre le visible et l’invisible
est une de mes définitions préférées de l’art 
optique. Il y a un sens caché à déchiffrer,
comme dans le graffiti (…). L’idée qu’il faille être 
initié pour recevoir quelque chose me fascine »*.

Saphir-RB, 1968 © Victor Vasarely
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Avez-vous remarqué que la quasi totalité des œuvres de L’ Atlas sont en noir et blanc ?

Notre artiste adore ces couleurs qui lui rappellent le cinéma et la photo de sa jeunesse, mais aussi 
la calligraphie. Certaines personnes critiquaient ce choix, c’est pourquoi il a dit être achromatique, 
c’est à dire ne pas voir les couleurs. 
Connaissez- vous la seule couleur visible par les achromatiques ? Le fluo ! 
C’est pour cela qu’il réalisera plus tard des œuvres fluorescentes.
Cette nouvelle forme de peinture, intensifiée par la lumière bleue lui permet d’expérimenter de 
nouvelles formes de créations. Ainsi, il travaille à la mise en lumière de ses œuvres. Si les œuvres 
fluorescentes sont intensifiées par la lumière bleue, certaines phosphorescentes captent la lumière 
du soleil le jour et deviennent visibles seulement à la nuit tombée.

Vous pouvez admirer le Néon exposé qui montre encore l’influence de la rue sur son travail. 
Il reprend l’idée des enseignes lumineuses que l’on trouve au-dessus des cafés ou encore des boutiques
et les détourne pour en faire une œuvre d’art. 

The Fluo Box project, Moscow, Installation, 2016 © L’Atlas
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Cette initiative de la mairie a sans doute participé
au développement du street art en France.
L’accumulation des graffs ne laissait plus de 
place aux nouvelles œuvres.
« Nous voulions faire vivre la ville dans laquelle
on habitait. Mes boussoles indiquaient le 
nord, mettaient en rapport la ville et l’habitant, 
un nouveau repère. Et elles posaient aussi des 
questions métaphysiques : quelles trajectoires
prennent nos vies ? Une boussole fait voir 
la ville d’en haut. J’offrais un pas de recul, un 
moment d’arrêt dans la course des gens dans 
leur quotidien ». *

L’ Atlas expérimente de nouvelles façons esthétiques et 
techniques de dessiner son blaze qu’il répète
à l’infini. Il est donc constamment à la recherche 
de nouveaux matériaux, de nouveaux supports
toujours plus innovants et ludiques. Dans cette salle, 
vous découvrirez certaines œuvres sous un autre jour 
grâce au casque de réalité augmentée. En levant la tête, 
vous apercevrez même une fresque murale réalisée en 
2016 sur une barre d’immeuble d’Emmaüs du quartier 
parisien de Ménilmontant. 

Les deux toiles mouvantes, Let’s twist again, tournent 
sur elles-mêmes lorsque l’on appuie sur la pédale.
Le blaze de l’artiste s’inverse, on peut le lire en noir puis 
en blanc. L’ artiste en avait assez de constater que certains
galeristes accrochaient ses œuvres à l’envers, il a donc 
créer ces œuvres qui se lisent de tous les côtés.
Avec elles, plus de problème !

Vous aurez sans doute remarqué la boussole qui achève 
la ligne au sol qui serpente l’exposition. Pour créer ses 
boussoles, il utilise du gaffer blanc pour se fondre dans 
la  signalitique urbaine. 

Ce motif est récurrent dans l’œuvre de l’ artiste depuis le début des années 2000. 
« La boussole, c’est le repère. C’était l’époque où les services de la mairie ont repeint tous les murs 
de Paris. Pour nous qui nous repérions géographiquement à l’aide des graffitis, nous nous retrouvions
alors dans un desert urbain. Dans le milieu cela a été un choc pour notre génération on a parlé 
d’autodafé ! »* 

Cascades, Paris Ménilmontant 20e,  2016 © L’Atlas
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L’ Atlas est un grand voyageur.
Vous pourrez découvrir ses destinations grâce aux stickers collés sur le globe terrestre. 

Il voyage avec certaines de ses sept premières toiles errantes, sept comme les Pléiades, les filles 
du géant Atlas. Il promène ces toiles jusqu’à ce qu’il trouve un lieu qui lui parle, qui les mettent en 
valeur. Il prend alors une photo au Rolleiflex et note les coordonnées GPS au dos. 
« Pour réaliser ces photographies, je ne prends pas de carte, j’erre dans la ville avec une toile sous 
le bras, et je capture des scènes noires et blanches au Rolleiflex. La plupart du temps, je vole ces 
instants comme un photographe reporter, d’autres fois il m’arrive de demander aux acteurs de 
la ville de poser comme le ferait un portraitiste ».* L’ Atlas a visité une cinquantaine de villes, qui 
forme sa cartographie personnelle qu’il entre dans son propre Atlas, comme un carnet de voyage.
Désormais, sa démarche a changé. Il crée une toile in situ qu’il laisse sur place une fois la photo-
graphie réalisée.

Vous pouvez découvrir les différents outils utilisés par l’artiste : bombes, gaffer, cutter…. mais aussi
du papier à petits carreaux sur lequel il crée ses oeuvres avant de les scanner et les vectoriser.

« Je ne me sens pas vraiment un street artiste … J’ai pris les chemins de l’art optique, de l’art abstrait et 
de l’art minimal, qui m’ont inspiré tout autant que celui du graffiti et de la calligraphie. Je n’aime pas les 
casquettes, et c’est une manière de brouiller les pistes et de changer de milieu que de vouloir dialoguer
avec d’autres mouvements de l’histoire de l’Art. Il ne faut pas oublier qu’avant toute cette vague de 
couleur et de figuration à l’origine était l’écriture, le signe, le graffiti ! 
Mon combat sous-jacent est donc de faire entrer l’histoire des écritures dans l’histoire de l’art ».*

* Extrait entretien Sophie Pujas / l’Atlas 31/12/2012 réactualisé en 2018 par l’artiste. 


