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Françoise Pétrovitch 
 
Françoise Pétrovitch fait partie de ces artistes qui traversent le temps et les modes, sans 
avoir jamais renié son identité artistique, picturale et graphique, et depuis quelques 
années, sculpturale. Rencontre avec une boulimique de travail qui n’était pourtant « pas 
pressée ».       
 
Alexandrine Dhainaut - Commençons par le commencement, quelle formation avez-vous 
suivie ? 
Françoise Pétrovitch - J’ai obtenu un brevet d’arts graphiques à La Martinière, à Lyon. Ensuite, 
j’ai fait une année de préparation en arts appliqués à l’École normale supérieure, puis Normale 
Sup’.  
 
Avez-vous reçu un enseignement particulièrement marquant pendant ces années 
d’études ? 
Paradoxalement, ce ne sont pas les arts appliqués qui m’ont le plus structurée, mais plutôt 
l’histoire de l’art, l’enseignement des fondamentaux en art. C’est ce qui a « soclé » beaucoup de 
choses. Et évidemment la pratique du dessin, l’importance de la plasticité. J’avais un enseignant 
artiste qui s’appelait Guy-Rachel Grataloup, plutôt mystique/art sacré, même si je ne sais pas 
comment le décrire. Il travaillait essentiellement des monochromes, sans forme. C’était une 
pensée spirituelle de la peinture, un peu radicale et assez hermétique. Mais ce qui m’intéressait, 
c’est qu’il mettait très haut la question de la peinture. Peindre des choses figuratives n’était pas 
forcément bien reçu par lui, mais ça ne m’a jamais empêchée de faire ce dont j’avais envie.   
 
Vous n’avez pas basculé du côté mystique de la force sous son influence ? 
Non, pas du tout. Les choses étaient déjà claires dans ma tête. Finalement, il est intéressant de 
recevoir un enseignement qui n’est pas proche de ce que vous êtes. Avec le recul, je pense que 
cela m’a beaucoup servie. Son cours, je ne l’avais pas choisi, comme on peut le faire aux Beaux-
arts lorsqu’on choisit tel ou tel atelier, mais ça m’a permis de me structurer « contre ». Comme 
dans une relation adolescent-parent. C’est structurant d’avoir des idées à opposer et de ce fait, à 
proposer.  
 
Avez-vous tout de suite trouvé vos médiums de prédilection avec la peinture et le dessin ? 
Ou avez-vous essayé d’expérimenter d’autres moyens d’expression ?  
Pendant très longtemps, j’ai essentiellement pratiqué la peinture et le dessin. Le volume est arrivé 
à l’âge de 35 ans. J’ai également pratiqué la gravure (je suivais une option gravure pendant mon 
brevet technique puis j’ai passé mon agrégation d’arts plastiques dans cette discipline). 
 
Au sortir de votre formation, comment s’est passée la transition dans la vie active ?  
Je suis devenue professeur en arts appliqués. Dès 1988, je gagnais ma vie ainsi. Je le suis toujours, 
j’enseigne à l’École Estienne, parce que j’aime l’idée de la transmission et d’être dans un rapport 
« social ». Et je passais le reste de mon temps à être en recherche, en création, mais sans montrer 
mon travail. Je viens d’un milieu assez populaire et ma mère m’avait dit : « fais prof, parce qu’au 
moins tu auras un métier ! » et j’ai toujours écouté ma mère (rires). Ça m’a permis d’avoir une liberté 
par rapport à mon travail plastique. Je n’étais pas pressée. 
 
Comment s’est alors passée votre entrée dans ce milieu ? 
Ne pas avoir fait les Beaux-arts m’a certainement fait perdre beaucoup de temps pour m’inscrire 
dans le réseau ou dans le milieu. Je ne connaissais personne. En réalité, ça n’est pas qu’on est 



exclu quand on ne fait pas les Beaux-arts, c’est qu’on ne sait pas comment cela fonctionne. Je 
n’avais pas de tuteur, ni d’artistes de mon âge à côté de moi. Il n’y avait pas beaucoup de 
résidences ou de bourses, comme aujourd’hui. Tout cela n’était pas très développé. La deuxième 
difficulté – et je ne suis pas sûre que ça ait beaucoup changé –, c’était mon origine savoyarde. Je 
venais d’un territoire essentiellement tourné vers la nature et le sport. Il n’y avait pas de grandes 
villes, pas de Beaux-arts dans mon département, ni de centres d’art. Uniquement le musée des 
Beaux-arts de Chambéry. J’étais assez isolée. La culture est essentiellement passée par les livres. 
La peinture, je la vivais à travers les livres. Puis j’ai enseigné à Paris, je visitais beaucoup 
d’expositions, de galeries, de foires… J’aimais assez la programmation de la galerie Polaris. Je suis 
tout simplement allée le voir. J’ai montré des dessins sur des cahiers d’écolier que je faisais à cette 
période. Assez rapidement, il m’a proposé de travailler avec lui.  
 
Il est assez rare de « démarcher » directement un galeriste aujourd’hui ! 
Comment pouvait-on faire ? Il n’y avait pas internet, et je ne savais même pas ce qu’il fallait faire. 
Je suis rentrée dans la galerie, j’ai dit : « Bonjour, voilà mon travail » et ça a intéressé Bernard 
Utudjian ! Je connaissais bien sa programmation. Je ne suis pas allée voir cinquante galeries. 
Seulement lui. Ça n’a pas de sens de taper à la porte de tout le monde. Il y a une ligne. C’est 
comme un éditeur pour l’écriture.  
 
Aujourd’hui, je suis capable de reconnaître vos œuvres au premier coup d’œil. Mais avez-
vous rapidement trouvé votre voie esthétique ?  
J’ai fait assez rapidement des éditions, j’ai donc la possibilité de voir mon travail de manière 
chronologique, et beaucoup de choses étaient déjà présentes dès le début. Il y a des récurrences 
dans les sujets, une obsession de ce temps de l’enfance et de l’adolescence qui était déjà là. Et 
également la façon d’isoler ces sujets. Il n’y a jamais de contexte dans mon travail. Ça a toujours 
été une figure sur un cahier, un grand fond de teinte, ou une page blanche, mais jamais de scène 
figurative installée dans un décor.  
 
Vous évoquiez les publications que vous avez réalisées très tôt. Est-ce quelque chose de 
facile à éditer ? 
C’est facile, parce que ça relève tellement d’une micro-économie. Tu sais d’emblée que tu ne vas 
pas vraiment le vendre, mais tu n’engages pas beaucoup d’argent à le faire. Pour fabriquer un 
livre, c’est plutôt de l’énergie et de la pensée, et une équipe. Pour moi, ça a toujours été un 
prolongement naturel du travail plastique.  
 
La galerie est-elle un avantage pour financer ces ouvrages ?  
Pas vraiment. Ça n’intéresse pas forcément une galerie. Benoît Porcher de la galerie Sémiose qui 
me représente aujourd’hui et avec qui je publie des ouvrages depuis très longtemps, fait partie des 
exceptions qui confirment la règle, puisque lui est passionné par le livre et qu’il est éditeur. Il a été 
mon étudiant à l’école Estienne. On pense, on s’implique dans le livre ensemble.  
 
Quand avez-vous intégré la galerie Sémiose ?  
Il y a cinq ans. Galeriste, c’est un métier très difficile. Ce sont eux qui reçoivent au quotidien 
toutes nos angoisses. Ils sont les intermédiaires des grands collectionneurs et des amateurs. 
D’ailleurs, on peut être un « petit » collectionneur et avoir une très belle collection. De même 
qu’on peut être un artiste avec un moindre rayonnement mais un superbe travail. On le sait, mais 
il faut se le dire pour que ça continue à exister. 
 
Vous vous retrouvez dans une jeune galerie, dynamique. Tous les trentenaires-quadras 
qui m’entourent connaissent et apprécient votre travail. Comment expliquez-vous qu’il 
traverse finalement différentes générations comme ça ? 



Il y a des gens de quatre-vingts-ans qui me collectionnent. Et en même temps, des gens tout 
jeunes qui achètent leur premier dessin. Mon travail intéresse souvent des amateurs et 
collectionneurs d’art ancien et moderne. On dit que mon travail est populaire, dans le bon sens 
du terme. Je crois qu’il est « classique ». Je ne sais pas si c’est le bon mot…  
 
Les collectionneurs vous disent-ils pourquoi ils aiment votre travail ? 
Non, il y a beaucoup de pudeur. Et je ne cherche pas à savoir. Ça leur appartient en propre. Et 
quand je me détache d’une chose, je m’en détache vraiment. C’est assez simple pour moi. Ce qui 
compte, ce sont les prochains projets. La nécessité, c’est le travail, c’est de faire. 
 
Il y a des résonances entre votre style et celui de jeunes illustrateurs/graphistes 
fraîchement sortis des Arts décoratifs de Strasbourg par exemple, dans les contrastes de 
couleurs, l’abstraction des décors… 
Je ne sais pas. C’est drôle, parce que mes premiers dessins remontent à 1992-94 quand même ! Le 
temps est une notion très importante par rapport à l’art, une des plus fascinantes. On est artiste 
parce qu’on a envie de traces, d’avoir une existence à côté de soi.  
 
Quelle évolution avez-vous connu en termes de conditions de travail, de vos débuts à 
aujourd’hui ?  
Depuis quelques années, j’ai un bel atelier, très éclairé et silencieux en banlieue (Paris était 
beaucoup trop cher). Je n’en avais jamais eu avant. J’ai connu plusieurs cas de figures : j’ai travaillé 
dans des ateliers collectifs, dans la chambre d’un tout petit appartement… Aujourd’hui, je me suis 
embourgeoisée (rires) !  
 
Vous a-t-il permis d’expérimenter d’autres formes ? 
Oui. Avant, je tournais autour des dessins, et ne les voyais qu’au sol avant de les ranger. Là, je 
peux travailler des très grands formats et vivre un peu avec, les avoir en regard.  
 
Quelle est la fréquence de votre travail ? Et quelle proportion d’œuvres mettez-vous à 
disposition de la galerie et celle que vous gardez ? 
Je travaille beaucoup. Je ne suis pas en économie de travail, ni en rétention, ni en prudence. Je 
garde toujours un ou deux éléments d’une série, notamment le premier dessin, qui n’est pas 
forcément le meilleur, mais cela correspond au moment où il s’est passé quelque chose. Là où se 
sont décidées des choses. Comme un souvenir qui se réanime sur la création en regardant ce 
dessin. Et puis, je garde les choses où il y a trop de sensibilité, qui sont plus frisantes, plus 
fragiles.  
 
Pourquoi et quand vous êtes-vous mise à la céramique ?  
Il y a quinze ans, je réalisais des grands dessins avec des encres irisées, qui produisaient des 
moirages. Et j’ai retrouvé cette brillance et cette qualité de moirage dans l’émail, en visitant le 
musée de Sèvres, notamment avec une sculpture d’un Saint-Sébastien. Puis, j’ai aussi suivi un 
cours de modelage d’une amie, en amateur. J’ai donc appris la céramique dans un cours pour 
« dames » comme on dit (rires) !  
 
Quand on change de médium, de cap esthétique, la galerie suit-elle ?  
À fond ! En même temps, je ne demande pas tellement l’autorisation. J’expérimente d’abord, et 
les galeries et les gens suivront. 
 
Et les collectionneurs ?  
Pas tout de suite. Cela prend beaucoup de temps. On s’est rendu compte qu’il fallait bien cinq ans 
pour que l’œil s’habitue, pour que l’on se dise que ce médium n’est pas une tocade, que cela fait 



sens par rapport au reste du travail. Là, je travaille le bronze depuis trois ans. On investit 
beaucoup de temps et d’argent. Il n’y aura pas de retour de suite, mais ça n’est pas grave, je sais 
que ça arrivera. 
 
Remporter le prix MAIF pour la sculpture en 2010 a-t-il justement légitimé ce 
changement de cap ?  
Le prix m’a surtout aidée à connaître davantage le métier de fondeur, et les possibilités du bronze 
artistiquement.  
 
Votre prochain projet – une sculpture en bronze – sera installé dans les jardins du 
Louvre-Lens. De quoi s’agit-il exactement ? 
J’ai été sollicitée pour une commande Nouveaux Commanditaires-Fondation de France, en 
collaboration avec Artconnexion (Lille). C’est un projet initié par ATD Quart monde et d’autres 
associations à Louvain et Lens, autour de la réalisation d’une œuvre qui incarne leur combat 
contre la misère. Ils avaient envie de commander une sculpture et de l’installer dans le jardin du 
Louvre-Lens. La nouvelle directrice du musée, Marie Lavandier, tient à interpeller le public de 
proximité et a été partie prenante du projet. Cela nous a permis d’avancer plus vite. Je suis en 
train de réaliser le modelage de la pièce. Elle va ensuite être réalisée en bronze, et sera installée le 
17 octobre 2018. À cette occasion, une exposition de mon travail sera présentée dans le Pavillon 
de verre de ce musée que j’adore. 
 
Vos travaux ont intégré les collections des institutions, le Centre Pompidou, le Mac/Val, 
quelques Frac, etc. Quelle est l’acquisition la plus marquante ?  
Toutes ! Mais je dirais que le Mac/Val a acquis des œuvres avec régularité, ce qui fait vraiment 
sens. J’ai le sentiment qu’ils construisent une collection avec des achats qui se nourrissent, avec  
des changements de médiums pour compléter le travail. Alexia Fabre et son équipe font un 
travail remarquable. 
 
Vous enseignez la gravure et l’expression plastique à l’École Estienne. Quels conseils 
récurrents donnez-vous à vos étudiants ? 
Je leur dis d’insister pour faire ce qu’ils ont envie de faire. C’est un peu banal mais ça peut aider. 
Et je leur dis d’avoir confiance, de proposer, d’être moteur, de ne rien attendre, mais de le faire. 
Sinon ça ne vient jamais tout seul. Je leur dis de beaucoup travailler. D’être dans une relation fine 
à l’écriture, au texte. D’aller au Louvre, de regarder le travail des autres tranquillement (on n’est 
un peu en dehors des réseaux dans mon école, un peu en retrait, donc on essaie de ne pas mettre 
en avant l’ego et d’observer les autres), surtout la peinture ancienne. De vivre une histoire de l’art 
sans limite culturelle et temporelle.  
 
 
MINI-BIO 
1986 _Agrégation en arts plastiques, option gravure 
1988 - … _Enseignante à l’École Estienne (Paris) 
2000-2002 _Lancement de Radio-Pétrovitch : 1 triptyque par jour (1 information issue de la radio 
+ 2 dessins) pendant 2 ans 
2005 _Exposition personnelle au Musée d’art moderne, Saint-Etienne 
2007 _Exposition personnelle au Frac Alsace, Sélestat 
2010 _Exposition au Musée de la Chasse et de la Nature (Paris) 
        _Prix MAIF pour la sculpture 
2013 _1e exposition personnelle à la galerie Sémiose 
2014 _Exposition personnelle au Musée des Beaux-arts de Chambéry 
2015 _Exposition collective au National Museum of Women in the Arts, Washington DC (USA) 



2016 _Exposition personnelle au Frac Paca et Château de Tarascon 
2018 _Exposition en duo avec Alain Huck à la Galerie C, Neuchâtel (Suisse) 
2018 _Exposition personnelle au Centre de La Gravure et de l’Image Imprimée, La Louvière 
(Belgique) 
2018 _Exposition personnelle à Keramis – Centre de la Céramique, La Louvière (Belgique) 
2018 _ Exposition personnelle au Louvre-Lens (Pavillon de verre)  
 


