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Né en 1973 à Aix-en-Provence et de famille Corse, Pierre-Luc Bartoli est un peintre figuratif travaillant actuel-
lement à Paris. Après avoir usé des diverses techniques offertes par les arts graphiques - aquarelle, eau-forte, 
pastels, acrylique - l’artiste est revenu vers l’usage d’un médium plus traditionnel : la peinture à l’huile.  
Dans ses œuvres figuratives, il s’attache à représenter ses visions de thèmes quotidiens - natures mortes, pay-
sages urbains, fêtards rentrant de soirée -, enveloppés dans des atmosphères sombres et énigmatiques. 

Pour sa nouvelle exposition « Paysages « à la galerie Gare de Marlon, il présente une nouvelle série de toiles 
qu’il a récemment peint sur le thème de la nature.

Expositions personnelles et collectives

1999 : Galerie Emiliani – Dieulefit (Drôme Provençale)
2000 – 2001: Spencer & Cameron Gallery – St Kitts Navis (British West Indies)
2002 : Galerie Selzer Lejeune – Paris
2003 : CNEA (Centre National de l’Education Artistique – Grenier des Grands Augustins) – Paris VI
2005 : CNEA
2005 - 2008 : Galerie Eve Ducharme – Saint Barthelemy – Antilles
2009 : Casino de Paris, Paris
2011 : Studio Abel 14, Paris
2011 : START, foire Internationale d’Art Contemporain, Strasbourg
2012 : Galerie OLINK – La Haye, Pays Bas
	 Lille Art Fair – Foire Internationale d’Art Contemporain, Lille
	 START, foire Internationale d’Art Contemporain, Strasbourg
2013 : Galerie Patrick Bartoli, Marseille
2014 : Galerie Abel, Paris XI
2014 : Point Rouge Galerie, Paris XI
2015 : 	 Galerie Gare de Marlon, Paris IV
	 Musée du Pavillon Vendôme, Aix en Provence
2017 : 	 Galerie Gare de Marlon, Paris IV
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Je suis entrée dans l’atelier de Pierre-Luc Bartoli pour la première fois en 2011. Sa peinture 
m’a parlé immédiatement, sa force, son expressionnisme, une sorte de radicalité, 
mais surtout quelque chose qui ne s’explique pas, une couleur, une atmosphère, une 
mélancolie peut-être, en même temps qu’une force vive indomptable. Bartoli évolue 
loin des courants et des modes, creusant un sillon singulier, presque romantique dans sa 
façon d’envisager son art, entre obsession et fulgurances, toujours en quête de vérité. 

Claire Legendre : Tu as ton atelier à Paris depuis longtemps. Tu dis que tu es 
autodidacte. Comment as-tu commencé à peindre? Te souviens-tu du déclic 
qui t’a fait aimer les images? Quels étaient les peintres qui t’ont donné envie? 

Pierre-Luc Bartoli : Je travaille à Paris depuis 2004, j’ai mon atelier à Bastille depuis 
2008. Je suis un complet autodidacte. Je n’ai pas fait les Beaux-Arts ni suivi aucun type 
d’enseignement,  tant mieux probablement. Je n’ai pas une nature à suivre un cours sur 
un domaine que je qualifierais (en tout cas lorsque j’ai commencé) de purement émotif 
et jouissif. C’est sans doute valable pour d’autres (nombre de grands peintres sortent 
des Beaux-Arts), mais moi je voulais une totale liberté de faire, sans avoir à me référer à 
ceci ou cela. Quitte à me casser régulièrement la figure...  Je suis entré en peinture vers 
l’âge de 24 ans. J’ai appris sur le tas, tout seul, m’essayant à différentes techniques et 
supports (pastels, fusains, eaux-fortes, acryliques et huiles, sur papier, bois, ou toiles). 
C’était enthousiasmant ce côté touche-à-tout, tous ces possibles, mais aussi harassant 
et frustrant. J’ai mis au moins cinq ans avant de trouver un début d’écriture valable.
Je n’ai pas eu de déclic sur le fait d’aimer les images, c’est plutôt à un enchevêtrement 
de circonstances. La découverte de certains  peintres a été primordiale dans le fait de 
vouloir essayer moi aussi. Des gens comme Barceló, de Kooning, Bacon, Rebeyrolle, 
Soutine, Gen Paul  mais aussi Schiele et tous les viennois… Ou bien-sûr le Greco, 
Goya… il y en a tellement!
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CL : Comment qualifies-tu ton style? Il me semble à la fois très expressionniste, et en même temps 
dans les dernières forêts, je trouve une vraie touche impressionniste. 

PLB : Je ne sais pas si j’ai un style classifiable. A vrai dire je me méfie un peu de ça. Disons qu’en 
termes de filiation les peintres dont je me sens le plus proche sont plus ou moins des expressionnistes 
(dont certains que je viens de citer). Pour autant je ne cherche pas à peindre expressionniste ni 
impressionniste. Disons que mon travail, en constante évolution, jouit des passerelles que la peinture 
procure… Par exemple dans la série des forêts j’utilise davantage le pinceau que la spatule, parce 
que je le sens ainsi… tel sujet ou tel morceau de la toile suscite chez moi tel outil, mais il n’y a rien là 
de didactique…. Ni dans la manière de faire,  ni dans le résultat.

CL : La première fois que je suis entrée dans ton atelier en 2011, il y avait des personnages sur toutes 
tes toiles. Aujourd’hui en 2018, j’y trouve essentiellement des paysages. Comment comprends-tu 
cette évolution? 

PLB : Oui, pendant longtemps j’ai peint des personnages. Une sorte d’obsession de la figure, du 
corps en mouvement. Sans doute y reviendrai-je. Quand? Je ne sais pas! On ne sait jamais ça. 
L’origine, la vie d’une obsession, le plaisir qui en découle… Au final, peu de tableaux de cette 
période « tiennent ». Sans doute n’ai-je pas su me débarrasser d’un côté encore trop narratif.
Mais je n’ai pas abandonné les personnages. Les sensations, le besoin que j’avais de les peindre 
ont au fur et à mesure disparu. Alors il faut s’arrêter. On n’a plus rien à dire là dessus pour l’instant. 
Heureusement pour moi que la fin d’une obsession ne va pas sans l’avènement d’une autre! On 
ne sait pas d’où vient le besoin de peindre telle image. Après les personnages, j’ai peint la nuit. 
Pourquoi? Puis des ateliers, puis des paysages…



CL : Quelle est la part autobiographique dans ta peinture? Tes tableaux reflètent-ils une humeur? Un 
désir? Il me semble y avoir des périodes assez identifiables. A quel point un peintre peut-il assumer 
cet aspect de son art? La Corse, par exemple, dans tes plus récentes toiles, est-elle un retour aux 
sources?  

PLB  : Je ne crois pas qu’il y ait une part autobiographique à proprement parler. Cela supposerait une 
volonté dans le choix du sujet mais également dans le fait de vouloir le raconter. Picasso n’a eu de 
cesse de travailler de la sorte, difficile de trouver une œuvre plus autobiographique que la sienne… 
Pour ma part, je ne choisis jamais le sujet que je vais peindre. Le sujet vient à moi, tellement fort en 
sensations… je ne peux l’éviter. Peu importe ce qu’il est, ce qu’il représente, c’est ça et pas autre 
chose. Ça passe à travers moi, et ça se métamorphose. Maintenant, il est certain que ces obsessions 
picturales proviennent d’images de ma vie, plus ou moins enfouies, et  je suppose que de ce point de 
vue, on pourrait trouver une part autobiographique…
La Corse  en est un exemple très concret. Lorsque m’a pris le besoin de peindre des paysages, 
immédiatement c’est l’image du châtaignier qui s’est imposée à moi, comme celle de vieilles  barrières 
censées être l’entrée de propriétés. Ces images-là proviennent bien-sûr de mon enfance, elles sont 
ancrées en moi depuis toujours, mais il a fallu attendre bien des années avant d’envisager de les 
peindre. Je n’aurais pas pu en faire quoi que ce soit sans le temps de gestation nécessaire. Et puis 
un jour ça vient. Ce n’est pas un retour aux sources. Quelque part les images ont toujours été là, en 
veilleuse. On n’échappe pas à son enfance, il paraît.

CL : Qu’éprouves-tu en face d’une toile? De la jouissance? De l’inquiétude? Le lâcher-prise fait-il 
partie de l’expérience? Et la souffrance? Est-ce que tu peins dans ta tête toute la journée même hors 
de l’atelier, comme font les écrivains avec leurs livres? 

PLB : Devant la toile, beaucoup de sensations me traversent, s’entremêlent. Il y a une forme de tension. 
Il faut peindre et c’est tout. Pratiquer le lâcher-prise, si possible de manière automatique. Une sorte de 
transe. Puis s’éloigner, y revenir. Gérer cette énergie le mieux possible. Cela peut-être douloureux ou 
pas. Mais le plus dur est de savoir s’arrêter. Souvent je pousse le tableau trop loin, effet de hargne, ou 
sans m’en apercevoir… et c’est foutu. Néanmoins l’erreur est souvent profitable, et puis il faut savoir 
jouer avec les accidents de la peinture.  Les tableaux en train ne cessent de m’obséder, j’y pense tout 
le temps. Je les revisite, j’y retourne en pensée. C’est d’ailleurs assez drôle de les retrouver ensuite à 
l’atelier. On est toujours victime de ses pensées.

CL : Quand je visite ton atelier, j’ai l’impression d’être hors du temps, dans une bohème où il n’y 
aurait ni téléphone portable ni réseaux sociaux. Comment parviens-tu à te préserver de la laideur 
contemporaine? Est-ce une volonté consciente? 

PLB : L’atelier, c’est le laboratoire. Ici le temps s’arrête, comme dans une église pour un croyant. 
L’extérieur ne compte plus. C’est l’antre où tout se passe et où l’on est face à soi-même. J’ai pris 
beaucoup de plaisir à peindre des scènes d’atelier en 2014-15.

CL : Bacon voulait peindre un jet d’eau, c’était un défi pour lui d’y parvenir. Y a-t-il un sujet qui te 
défie? Que tu gardes pour plus tard? Imagines-tu ce que tu peindras l’an prochain? Ou dans vingt 
ans? 

PLB : Il y a bien des sujets que j’aimerais peindre. Mais ce ne sont que des vœux pieux, nullement 
des défis, dans la mesure où je sais que je ne choisis pas mes sujets, car je ne peux que les laisser 
venir à moi. Le seul défi réside dans le fait de réussir à sortir des images valables sur ces ces derniers 
précisément.

Claire Legendre, auteur de plusieurs romans parus chez Grasset (Viande, Making-of, L’écorchée 
vive...).
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	 On m’avait dit ce sont des paysages et sans m’en rendre compte je m’étais mise à 
attendre du ciel, de la mer, du bleu, un astre, de l’oxygène et éventuellement, va savoir, l’été. 
On n’avait pas précisé la focale et je vois bien, une fois précipitée dedans tête la première : ce 
sont des paysages. Pourtant ils sont si près que je les hume, les arbres ont des yeux profonds et 
des bras et des jambes, ils ont une carapace de peau rêche et terreuse et font mine, parfois, de 

serrer autour de mon cou. Ou bien, tête coupée, ils narguent le visiteur de leur gloire passée. L’é
co
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Certains se déhanchent au vent, semblent danser. D’autres sont insondables, minéraux, secs, tendus vers 
rien, le vent qui passe à travers la montagne ne parvient pas, dirait-on, à troubler leur fierté. Ou bien les a-t-il 
déjà rendus fous. Ceux-là sont peut-être morts. Je respire leur odeur de brûlé mouillé, et parfois leurs ronces 
m’éraflent la main. Ce sont de longs doigts de sorcière qui s’entrelacent et laissent filtrer un peu de bleu. Un 
ruisseau. On s’y casserait la figure. On aurait les genoux pleins de boue. On glisserait sur leurs feuilles déjà plus 
très vertes ou carrément jaunies. Leurs membres croisés dessinent une fenêtre, un cadre, un triangle. On de-
vine à travers le mikado des branches le bleu du ciel et le vert doux des fougères. Une lumière perce le rideau 
de leurs cheveux. C’est une barrière ou un belvédère. Un interdit et une invite. Il suffit d’enjamber. 

Le parcours est sinueux, escarpé. Silhouettes inégales. Tronc moussu et sensuel, colosse aux airs de baobab, 
tronc calciné dans la tempête. Chorégraphie vespérale tout bouge autour mais l’arbre ne plie pas. Les pins 
n’ont rien de parasol, ils se tendent parfois vers le ciel comme des clochers ou des sexes. Il y a du rugueux, du 
brutal, dans le sentier à hauteur d’homme. C’est surtout la peau, la texture de la peau. Veinée ou écartelée. 
Rêche. Epineuse. Sèche ou trempée, ici râpeuse. Les branches ici ont cassé dans un craquement sinistre. Les 
racines déplacent un rocher et les feuilles froissent. D’habitude en Corse j’entends la mer. Ici c’est surtout ce 
frisson des feuilles qui arrête le regard. 

Ailleurs à flanc de montagne deux troncs jumeaux épineux comme les tiges des roses, un halo de soleil ou de 
lune vient les coiffer, les remettre à leur place. Le ciel rougit, l’incendie n’est pas loin. Les branches noircissent. 
Résine chauffée à blanc. Peindre les épines, leur flottement, leur balancement, leur entrechoc, comme elles 
crépitent aussi à terre sous tes pas. Une peinture synesthète, qui écorche tes mains et tes genoux. Tu avances 
en déblayant le chemin. Au fond tu découvres un mur, une construction humaine, trace d’une ancienne vie. Tu 
la contournes, tu l’explores. On n’entrera pas. Le calcaire des pierres fabrique un tombeau, une illumination. 
On ne voudrait pas troubler le repos. On va s’asseoir. 

Quand le vent tombe on entend la source, la rivière, le torrent. Clapotis, micro-ressac entre les roches. C’est 
encore ici qu’il y a le plus de bleu. C’est un abri, ça respire, il fait presque frais. Ca dégouline, ça prend son 
temps. Un sentier, une clairière. Ca éloigne le vent. Ca t’enveloppe comme une cathédrale. Ca joue de la mu-
sique. Un nocturne, je ne sais pas, le Dio vi. 

Je suis assise sur le sol froid dans l’atelier de l’artiste. C’est à Paris. Le labyrinthe de la montagne corse adossé 
au mur. Les pieds dans l’eau, torrent du trottoir d’en face. Dans le tombeau d’une vie ranimée par touches. 
Jaune immortelles. Brun châtaigneraie. Vert maquis. Rouge maquis. Blanc ruines. Depuis 2011 je visite régu-
lièrement l’atelier parisien de Pierre-Luc Bartoli lors de mes escales en France. Des clubs, aux métros, aux rues 
parisiennes, j’y explore une géographie qui ne cesse de se décentrer, de s’émanciper du réel. Cette série est 
une Madeleine plus qu’un voyage. Elle réinvente des sensations et convoque un souvenir qu’elle distord, non 
pas à la façon des rêves, mais avec une rage de le faire advenir, de le proclamer ici et maintenant au bout des 
doigts, immédiatement présent et vivant sous la pulpe des doigts. Déplacement, condensation : le voyage 
ici est organique et sensuel. Je ferme les yeux et je touche, je vois, je hume, je caresse l’écorce - mes propres 
mains.

Claire Legendre, auteur de plusieurs romans parus chez Grasset (Viande, Making-of, L’écorchée vive...).
FÉVRIER 2017
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Baraque au soleil I - 2017 - Huile sur toile - 65 x 50 cm © Pierre-Luc Bartoli

Baraque au soleil II - 2017 - Huile sur toile - 162 x 130 cm © Pierre-Luc Bartoli

Vi
su

el
s 

di
sp

on
ib

le
s 

po
ur

 la
 p

re
ss

e



8

Palombes II - 2017 - Huile sur toile - 162 x 130 cm © Pierre-Luc Bartoli 

Châtaigner mort - 2017 - Huile sur toile - 210 x 140 cm  © Pierre-Luc Bartoli



9

Sous-bois, les pins - 2017 - Huile sur toile - 146 x 97 cm  © Pierre-Luc Bartoli

Caseddi - 2017 - Huile sur toile - 97 x 195 cm  © Pierre-Luc Bartoli
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Barrière aux ronces - 2018 - Huile sur toile - 130x162 cm © Pierre-Luc Bartoli

Casedu à l’aube - 2018 - Huile sur toile  - 97 x 146 cm © Pierre-Luc Bartoli
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 Casedu aux genêts - 2018 - Huile sur toile -  55 x 46 cm © Pierre-Luc Bartoli

Châtaignier - 2018 - Huile sur toile - 162 x 114 cm  © Pierre-Luc Bartoli
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Pinède au couchant - 2018 - Huile sur toile - 170 x 270 cm © Pierre-Luc Bartoli

Sous bois au couchant - 2018 - Huile sur toile - 162 x 130 cm  © Pierre-Luc Bartoli
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A l’image de son travail photographique, Pablo de Selva nous invite à découvrir des horizons nouveaux, et le che-
min qu’il suit le conduit aujourd’hui à proposer des découvertes toutes autres : il ouvre une galerie dans le quartier 
du Marais à Paris, d’abord rue de la verrerie puis rue du Pont Louis Philippe. 

Fidèle à sa propension au partage, Pablo dédit cet espace à des artistes peintres, photographes, sculpteurs.  
La Galerie Gare de Marlon présente des univers artistiques divers, rendant possible une réelle évasion vers un ail-
leurs où cohabitent profondeur du regard et des âmes, curiosité, générosité et grandeur des échanges humains.

Certains artistes ouvrent des portes et révèlent l’essentiel ; Pablo De Selva nous propose de partager l’aventure 
artistique et humaine de l’inaperçu, l’insoupçonnable.

Artistes présentés

Pablo de Selva, Photographies  
Carlos Jacanamijoy, Peintures  
Christophe Abadie, Peintures  
Pierre Luc Bartoli, Peintures  
Camille de Taëye, Peintures  
Edgard Naccache, Peintures  
Lucien Murat, Peintures,  
Tapisseries, installations  
Linda Bougherara , Peintures, installations, performance  
Valentin Vorobriov, Peintures   
Philip Bernard , Photographies 
David Vong , Peintures
Antha Elsa Perez , Peintures 
Michel Amet, Photographies
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		  Exposition Du 28 septembre au 30 octobre 2018 

		  Vernissage Jeudi 27 septembre 2018

		  Métro :
		  Saint-Paul (Ligne 1)

		  GALERIE GARE DE MARLON 
 
		  28 rue du Pont Louis Philippe, 75004 Paris 
		  pablo@garedemarlon.com 
 		  www.garedemarlon.com

 
 

Contact Presse : Alambret Communication /  Perrine Ibarra  
 perrine@alambret.com / +33 (0)1 48 87 70 77
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