
Portrait d’Éléonore Paternotte
artiste plasticienne et championne de boxe

Pour la huitième rencontre Podium 213, la 
Fédération Française d’art a invité l’artiste 
et championne de boxe Éléonore Paternotte 
à discuter de son travail artistique et de ses 
expériences sportives de haut niveau. La 
rencontre était accessible à tous publics 
au sein de la salle de boxe du complexe 
Maryvonne Caillère de la ville de 
Fougères (35), le vendredi 8 mars journée 
internationale des droits des femmes. 

Dans l’après-midi, des initiations à la boxe 
anglaise suivies d’un goûter-discussion art et 
sport avaient été proposés à de jeunes volontaires 
en compagnie d’Éléonore Paternotte. En début 
de soirée, Éléonore Paternotte avait invité le 
public à entrer sur le ring pour une performance 
médita-neuromusculaire intitulée Time. Suite à 
cette expérience partagée, l’artiste a été interrogé 
sur les différents liens art et sport qu’elle a tissés.
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En 2019, Éléonore Paternotte a été championne 
de France universitaire en boxe anglaise -64kg, 
championne de France par équipe en boxe 
française -65kg et sportive de l’année de la ville 
de Rennes. Elle est titulaire d’un master arts 
plastiques à l’Université Rennes 2 en 2019. En 
2022, elle a obtenu le DNSEP de l’ENSBA Lyon 
avec félicitations du jury et un master arts et 
cultures visuelles à l’Université Lyon 2. Puis, 
elle a intégré une formation professionnelle en 
danse contemporaine et suivi un 200h yoga 
teacher training. Vue d’une initiation boxe avec Pascal Prioul de l’AKMDC



Adrien Abline : Pour débuter notre conférence, 
un petit rappel sur le travail d’Eléonore. Eléonore 
Paternotte élabore une pratique plurielle entre 
sculpture et performance. Avec pour objet de 
réflexions, le corps pris dans différents rapports 
de force. Un travail nourrit d’un cheminement 
d’expériences croisant boxe, danse et 
maintenant yoga. L’artiste entraîne de multiples 
possibilités expressives du corps en mouvement 
qui essaie de se libérer du regard de l’autre pour 
s’autodéfinir. Voilà pour la petite présentation. 
Aujourd’hui, nous allons discuter avec Éléonore 
d’art et de sport en croisant œuvres plastiques 
et expériences sportives. Nous prendrons en 
fin de conférence le temps de regarder une de 
ses œuvres vidéo nommée Coralie de 2022. 
Commençons par une première question 
(difficile bien sûr) : Tu as côtoyé les milieux de 
l’art et du sport à haut niveau, penses-tu que ces 
mondes sont si différents ?

Éléonore Paternotte : C’est une vaste question! 
Pour moi, il y a des liens clairs car j’étais très 
imprégné de ces deux mondes, ceux de la boxe 
anglaise et de ma pratique sculpturale dans 
le cadre de mes études. Du coup, j’élaborais 
toute une réflexion sur des rapports de force. 
Sujet évidemment présent dans les sports de 
combat que j’essayais de remettre en œuvre, de 
représenter dans ma pratique sculpturale. Puis, 
quand je suis arrivé aux Beaux-arts (ENSBA) 
de Lyon, j’ai progressivement arrêté la boxe 
suite à différents choix. À Lyon, j’ai été amené 
à rencontrer des chorégraphes et des danseurs 
professionnels. Ce qui m’a ouvert tout un champ 
des possibles avec un tout autre rapport au corps. 
Chose qui m’a fortement intéressée car dans la 
boxe et la danse, il y a ces mêmes questions du 
corps et surtout cette prise de conscience de soi, 
de son corps dans l’espace et dans un rapport à 
l’autre mais traitées d’une toute autre manière. 
De plus, il y avait cet espace scénique totalement 
différent. Voilà, c’est des choses que j’ai essayé 
de creuser tout en interrogeant le statut de la 
danse contemporaine. Est-ce que l’on peut 
vraiment dire que c’est un sport ? Est-ce que 

c’est uniquement du spectacle vivant ? Est-ce 
que l’on peut associer danse et performance ? Ce 
sont des questions auxquelles je me suis collé.

AA : Peux-tu revenir sur la performance 
participative intitulée Time que nous avons 
expérimenté juste avant notre prise de parole ?

ÉP : Ce que je trouvais intéressant lorsque 
Adrien m’a proposé cette expérience d’être 
dans cette salle Maryvonne Caillère - dans 
lequel est présent un ring de boxe, cette espace 
très particulier et symbolique de la boxe - était 
comment je pouvais l’utiliser avec mon nouveau 
statut professionnel car je suis maintenant 
professeur de yoga. Et ce que je trouvais assez 
intéressant, c’était de réfléchir à l’expérience 
d’une conscience du corps et d’amener 
cette fois-ci les spectateurs (habituellement 
à l’extérieur) à l’intérieur du ring. Espace 
qui est normalement un lieu de combat, de 
confrontation et de les amener d’un état de 

Sablier laissé seul sur le ring après la performance Time



méditation profonde. L’idée était aussi de 
réfléchir au fonctionnement de notre système 
nerveux car un boxeur qui rentre sur le ring active 
son système sympathique c’est-à-dire qu’il se 
met en mode combat, en mode action avec un 
rythme cardiaque très élevé. Et là, le but était 
d’activer un tout autre système nerveux appelé 
système parasympathique relatif à la détente, 
de relaxation du corps. Donc, un tout autre état 
de fonctionnement. Ça m’intéressait de faire 
agir le spectateur de cette manière là et tout ça 
croisé à un rapport au temps particulier. Car 
dans la boxe amateur, le temps est très défini, 
on combat en trois rounds de trois minutes 
avec une minute de repos entre chaque. Vous 
avez des officiels à l’extérieur du ring dont un 
chrono, soit quelqu’un qui est vraiment là pour 
comptabiliser le temps. Et quand vous êtes 
boxeur, il y a un rapport complètement distendu 
au temps. Quand vous boxez, vous êtes dans un 
tel déchirement d’énergie et les trois minutes 
du round apparaissent comme dix. Cela paraît 
extrêmement lent surtout pour le dernier 
round lorsque vous êtes épuisé. Tandis que la 
minute de repos passe à une vitesse incroyable. 
Du coup, je trouvais assez intéressant dans cette 
idée du K.O, c’est-à-dire mettre son adversaire 
en dehors du temps. À contrario, les méditations 
profondes d’une vingtaine de minutes que j’ai 
pu diriger (lorsqu’elles fonctionnaient vraiment 
bien) et amenait conscience altérée, presque 
un semi-endormissement, pouvait donné 
l’impression que ce moment avait duré une heure 
alors qu’elle avait vingt minutes. De nouveau, 
je me retrouvais face à un phénomène de 
distorsion du temps mais inversé. L’utilisation 
du sablier (évidemment très symbolique de 
cet usage du temps) me permettait de jauger 
le temps de la performance. Cette question du 
temps on la retrouve dans un grand nombre de 
sports avec toujours cette image du coach qui a 
toujours son chrono avec lui. Je dis ça car mon 
coach est dans la salle (rire). Je ne voulais pas 
me réapproprier l’objet du chronomètre avec 
son bip singulier mais plutôt un sablier plus 
esthétique et symbolique.

AA : C’est vrai que lorsque nous regardons 
ce sablier au milieu du ring, l’image est très 
belle. (Après la performance, le sablier a été 
déposé seul au milieu du ring) On dirait qu’il a 
vraiment sa place ici et cette installation nous 
amène à imaginer beaucoup de choses suite aux 
multiples rapports au temps que tu évoquais. 
Aussi, ce n’est pas la première fois que tu as 
exposé dans une salle de boxe, peux-tu nous 
parler de cette précédente expérience ?

ÉP : C’est une exposition qui a été réalisée 
dans le cadre de la Biennale OFF de Rennes en 
2016 (ce qui ne nous rajeunit pas beaucoup). 
C’était au sein de la salle de boxe de l’Université 
Rennes 2. On m’avait proposé d’exposer dans 
les enceintes de la faculté et tout naturellement 
je me suis dirigé vers la salle de boxe. Je 
trouvais intéressant de déplacer l’objet d’art 
dans une salle de sport au visu de personne qui 
n’était pas intéressé ou confronté directement 
à ce type d’artefact soit les sportifs et boxeurs. 
Et ce que je trouvais intéressant c’est que cette 
pièce exposée était visible que lorsqu’il y avait 
un entraînement. Les œuvres s’activaient donc 
seulement pendant l’ouverture de la salle avec 
les entraînements et questionnaient beaucoup 
ceux qui étaient présents. Soit de manière 
positive, soit alors “bah qu’est-ce que ça fait là”. 
C’était une chouette expérience.

AA : Et peux-tu nous en dire plus sur l’œuvre 
exposée ? 

ÉP : Punch rappelait beaucoup les poires que 
l’on peut voir beaucoup en boxe anglaise. Vous 
avez sans doute vu dans les films, elles sont 
utilisées pour travailler les épaules au cours des 
entraînements. Dans ma pratique sculpturale, 
j’utilisais beaucoup de matériaux lourds. Ici, 
c’est du béton que j’avais coulé dans un sachet 
et j’avais une sorte de manille en métal de gant 
et une fois le béton sec, j’avais retiré le tissu 
qui m’avait servi de moule. Ensuite, j’avais 
simplement déposé le résultat sur une sorte 
d’étagère qui reprenait les couleurs du ring.



AA : On ressent dans ton travail, l’envie de figer 
une tension. C’est assez visible pour Premier 
appelé par exemple.

ÉP : Cette pièce, toujours dans cette histoire de 
confrontations des forces, oppose des savoir-
faire : la boxe et la poterie. Pour cette occasion, 
j’ai travaillé avec un potier. Je lui avais demandé 
de me faire des pots assez imposants et quand 
la terre était encore humide, j’étais simplement 
venu boxer ces pots. Puis, il les avait passés en 
cuisson et, selon mes instructions, il les avait 
émaillés en rouge ou bleu. Des couleurs qui 
reprennent celles des rings. Le résultat a donné 
des formes assez étranges. Les objets étaient 
maintenant inutilisables dans leur fonction 
première. 

Punch, 2016
Ciment, manille en acier, tissu et étagère en bois
Vue de l‘exposition « Approche de la déambulation »
Biennale OFF Rennes - Gymnase Cosec 
Hauteur variable x 60 x 15 cm

Premier appelé, 2019
Céramiques émaillées, table en métal et en verre
135 x 160 x 75 cm



AA : Est-ce que les pots ont évolué au moment 
du durcissement ?

ÉP : Du moment où les pots ont été frappés, ils 
pouvaient soit s’effondrer directement suite à 
l’impact ou soit ils restaient dans cette forme.

AA : Il y a eu plusieurs essais ?

ÉP : Oui, oui, il y en a eu plusieurs et ce sont les 
quatre meilleurs essais (rire).

AA : On note que cette couleur bleue est de 
nouveau présente.

ÉP : Cette couleur revient assez fréquemment 
car c’est principalement cette couleur que 
nous retrouvons sur les bâches d’un ring. Cette 
couleur bleu roi ou bleu électrique que j’aimais 
reprendre dans mes sculptures. C’est aussi en 
référence au carré de lumière : c’est le deuxième 
nom du ring. Nom poétique ou symbolique je ne 
sais pas. Dans les galas de boxe, le ring est plus 
surélevé que celui présent dans la salle et au-
dessus, il y a de grands spots alors que la salle 
est entièrement plongée dans le noir. Il y a donc 
vraiment cette idée d’une scène de combat.

AA : On remarque, en regardant l’ensemble de 
ton travail, qu’il a aussi tout un champ lexical 
de la boxe qui revenait constamment dans 
les titres de tes œuvres. Je pense à Sparring-
partner (2016) par exemple. Est-ce que ce 
champ lexical t’inspire à produire de nouvelles 
pièces ?

ÉP : En général, je choisis le titre en cours de 
création et ce titre a pour finalité d’ouvrir sur 
autre chose que l’abstraction de la sculpture. 
Cela permet d’amener le spectateur dans 
mon imaginaire. Un sparring-partner, c’est 
le partenaire d’entraînement qui est en fait la 
personne avec qui vous vous entraînez, vous 
progressez, avec qui vous faites des combats 
mais que dans le cadre des entraînements et 
de la préparation aux combats. Ici, Sparring-

partner est un poteau de soutien du bâtiment 
sur lequel j’étais venu posé une sorte de mousse 
isolante que l’on peut trouver dans le bâtiment 
sur assez grande hauteur. Autour duquel j’avais 
fait un crépi en ciment que j’étais venu boxé. 
Sparring-partner n’est pas une performance. 
Personne ne m’a vu boxer la structure. Comme 
les autres œuvres vues précédemment, 
l’idée était de laisser une sorte de reste d’une 
confrontation ou d’un acte qui s’est produit 
auparavant. En regardant les impacts, on 
devine, on imagine ce qui a bien pu se passer.

AA : On l’a vu, tu as développé une approche 
sculpturale mais celle-ci s’est transformée en 
approche plus performative. Je pense plus 
particulièrement à ta performance Stretching 
global (2020). Dans cette approche sculpturale, 
tu étais plus dans un faire cherchant à 
laisser une trace ou valoriser un choc. Dans 
ce travail de performance, ton corps est 
maintenant directement en jeu et visible pour 
le public. Comment, suite à ce glissement, as-tu 
reconsidéré la place du spectateur ?

ÉP : En fait, mon corps a commencé à prendre 
plus de place puisqu’avant quand j’étais dans la 
sculpture je montrais simplement les traces et 
pas mon corps qui faisait les traces. C’est une 
fois que j’ai commencé mes études aux Beaux-
arts (suite à mon parcours universitaire), que 
je suis tombé dans une réflexion toute autre. 
Je ne voulais plus pratiquer de sculpture et est 
arrivé la crise de la COVID. Donc, je me suis 
retrouvé chez moi avec une caméra et mon 
corps. Je n’avais plus la possibilité de pratiquer 
ma discipline. J’ai commencé à réfléchir à mon 
quotidien. A savoir, ce que je pouvais filmer, 
créer à travers de ça. Et Stretching global, c’est 
simplement une réflexion sur le fait que j’avais 
tendance à faire plusieurs choses en même 
temps et notamment celles de m’étirer tout 
en me brossant les dents. J’en suis venu à me 
filmer dans des postures assez improbables avec 
ce brossage de dents. Ensuite, j’ai commencé 
à imaginer toutes sortes de performances 



toujours au travers du film parce que c’est 
tout ce que je pouvais faire à ce moment-là. 
Donc là, il y avait bien sûr une distance avec 
le spectateur. Mais après la COVID, j’ai basculé 
dans une nouvelle logique de performance où 
mon corps était présent face aux spectateurs.

AA : Je voulais aussi revenir sur différents 
dessins que tu avais réalisés : la série Objectif 
ventre plat (2020). Un très beau titre. Peux-tu 
nous en parler ? On a l’impression que c’était 
comme des défis à réaliser.

ÉP : Oui, c’est ça. C’était toujours dans cette 
logique de la COVID. Comment faire avec 
mon corps ? Comment pouvais-je associer 
ma pratique (ma rigueur sportive) avec des 
propositions artistiques ? Et en fait, je faisais ses 
dessins là pendant que je faisais différents types 
de gainage. Je mettais en place des protocoles 
avec un temps défini et je devais réaliser tant 
de dessins en étant tant de temps dans tel type 
de gainage (latéral, ventral…). Finalement, 
je voulais savoir ce que ce processus pouvait 
produire comme images, comme dessins.

AA :  On voit, avec tous ces exemples, des 
sculptures, des performances ou encore des 
dessins. As-tu un médium préférentiel ?

ÉP : Ma pratique de la sculpture est assez 
ancienne, voire première. Et une fois, la crise 
de la COVID passée, j’ai vraiment commencé à 
présenter mes performances face à un public et 
ça évolué jusqu’à mon DNSEP. 

AA : Et toujours dans cette expérience d’une 
image de soi, il y a plusieurs de tes pièces qui 
jouent de miroirs brisés comme Le Palais du 
fracas (2016) ou Tibia et péroné (2015).

ÉP : Les miroirs, je trouvais que c’était des 
matériaux assez intéressants. Ils sont peu 
coûteux et permettent une amplitude de l’espace 
avec leur reflet. Ça me permettait de développer 
cette question de la feinte. Ici, j’utilisais deux 
étaux qui permettaient de soutenir les miroirs. 
L’idée était de faire croire que l’étau en serrant 
avait provoqué le fracas du miroir. Alors qu’en 
réalité, c’était tout un travail en amont. Car le miroir 
pour qu’il tienne, il est déjà fixé sur une paroi en bois. 

Le Palais du fracas (2016)
miroirs montés sur panneau médium, étaux en
acier, cirage, graisse, bois et peinture noire
160 x 96 x 15 cm chq



Le miroir était déjà cassé et ensuite avec l’étau 
les fissures s’amplifiaient.  Et cette feinte, c’est 
quelque chose d’assez présent dans la boxe. 
On fait croire à notre adversaire que l’on va 
déclencher de telle manière pour aller toucher 
autre part. Le miroir est aussi beaucoup utilisé 
pour les entraînements en boxe. Il permet 
d’observer ses propres mouvements, ajuster 
chaque coups, chaque partie de son corps au 
mieux. Outre sa place dans mon quotidien, 
le miroir m’intéressait aussi plastiquement 
parlant.

AA : Je voulais aussi que l’on aborde l’œuvre 
vidéo Coralie (2022). On la regarde et on en 
parle.

ÉP : Coralie Ponnelle a été plusieurs fois 
championne de france de kick-boxing en 
amateur et était, à ce moment là, boxeuse pro 
en kick-boxing. C’est une amie et une ancienne 
sparring-partner dans un club “toutes boxes” 
du côté de Lyon pour lequel elle travaillait. Ici, 
je lui ai proposé de la filmer non stop pendant 
six minutes. Comme vous pouvez le voir, elle 
met énormément d’énergie (rire). L’idée était 
de capter un temps d’effort, un corps féminin 
puissant et autre que le mien. J’étais aussi 
dans un moment de pratique où j’avais arrêté 
la boxe. Pour moi, c’est un cheminement. 
C’est une pratique qui restera en moi mais j’ai 
décidé de la mettre de côté. Cette vidéo était 
destinée à être vue en même temps que toute 
une installation et d’autres performances qui 
avaient lieu. Comme nous l’avons vu et écouté, 
il y a une présence sonore très forte. Et c’est 
pour ça que les flashs noirs apparaissent pour 
insister sur le son que produit Coralie. Pour 
que le son prenne finalement plus de place.

AA : Les coupures noires dans la vidéo étaient 
bien sûr voulues. L’objet était d’insister sur le 
voix de Coralie, sur son épuisement. Il était 
même question de produire un rythme et des 
cassures ?

ÉP : Oui, c’est ça. Coralie a la qualité que je n’avais 
pas de produire du rythme dans sa boxe et donc 
d’alterner avec des moments avec beaucoup 
d’effort puis de descendre et encore d’accélérer 
etc… Ce son, nous pouvons le retrouver dans la 
boxe mais un peu moins dans la boxe anglaise 
car nous ne sommes pas censés faire du bruit. 
Des cris, des respirations très fortes, haletantes 
qui permettent le déclenchement de coups très 
puissants et rapides.

AA : En effet, j’ai cette impression que le son 
nous permet d’autant plus de nous projeter 
dans ce monde de la boxe et du combat. À ce 
propos, je rebondis sur la place de ta voix dans 
ta pratique.

ÉP : Le travail du son et de ma voix, c’est quelque 
chose qui s’est fait sur le tard. Parce que j’avais 
des techniciens et des professeurs qui m’ont 
aidé pour travailler ça. Je m’y suis intéressé et 
j’ai pu voir le réel impact que pouvaient avoir 
des pièces sonores. Sinon ma voix c’est quelque 
chose que je travaille dans mes cours de yoga  
Tout dépend des cours que je donne, si je donne 
des cours de yoga dynamique, je vais avoir 
une voix plus forte qui va donner du rythme. 
Vous voyez aussi la différence entre ma voix 
actuelle et celle que j’avais tout à l’heure lors 
de la performance. Un certain type de voix qui 
va amener le spectateur ou l’élève à entrer dans 
une forme de méditation. Je parlais beaucoup 

Coralie (2022)
Vidéo 6’24
Photogramme



plus calmement etc. Je pense que même je le fais 
inconsciemment. Je viens réguler, modifier le 
ton de ma voix en fonction de ce que je souhaite 
proposer aux personnes en face de moi.

AA : C’est quelque chose que tu as travaillé au 
fur et à mesure ? 

ÉP : C’est venu assez naturellement. À force 
de. Je voyais les impacts que pouvaient avoir 
ma voix sur d’autres. En donnant des cours, on 
arrive assez intuitivement à voir quand il faut 
donner du rythme. Sur ces moments, le ton de 
la voix doit monter, on doit parler beaucoup 
plus fort, plus rapidement et au contraire pour 
calmer, la voix doit également s’apaiser.  

Vue de la conversation avec Éléonore Paternotte


