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FR« UN BAIN SANS BAIGNADE,
ET UN PIQUE-NIQUE  
OÙ PERSONNE NE MANGE »

Cette énigme reflète la finesse de l’analyse proposée 
par l’historienne de l’art Linda Nochlin du fameux ta-
bleau d’Édouard Manet, Le Déjeuner sur l’herbe (1863), 
une œuvre que Charlotte Hodes signale comme point de 
départ pour son exposition Conversations en plein air. 
La présentation réunit des éléments centraux à son tra-
vail, à savoir une installation de céramiques sur tables, 
une frise de papiers découpés et des vases, peuplés de 
personnages et de motifs cheminant à travers la salle. 
Peintre de formation, Charlotte Hodes investit de la vais-
selle en céramique depuis les années 1990, nourrie de ses 
recherches dans les archives de gravures de la manufacture 
Spode à Stoke-on-Trent. Guidée par les images, elle s’appuie 
sur diverses sources, dont des collections muséales, des cou-
pures de journaux et des patrons de motifs sur papier.

Renvoyer la pratique de Charlotte Hodes à la peinture 
de Manet permet de faire émerger des thématiques récur-
rentes. Dans une approche semblable au collage, Manet 
mélangea les conventions de la peinture de paysage, de 
portrait et de nature morte dans sa scène de déjeuner. Linda 
Nochlin relève, de façon perspicace, que Manet défie plus 
généralement la branche la plus prestigieuse de la peinture 
paysagère française, pour créer une forme de « paysage 
décomposé ». Cela se présente comme une « déconstruc-
tion parodique », « avec des figures détachées les unes des 
autres, dissociées du paysage en arrière-plan, et qui décon-
struit une narration traditionnelle. »1

Une perméabilité des genres artistiques, de la satire, 
des figures autonomes, et une narration sous-jacente à un 
paysage déconstruit, apparaissent de même dans le travail 
de Charlotte Hodes. Sa pratique, dirigée par le collage, unit 
les beaux-arts aux arts appliqués, créant un rapport hori-
zontal entre cultures « d’élite » et de « masse » (high et low). 

1 Linda Nochlin, 
Bathers, Bodies, 
Beauty (Harvard 
University Press, 
2006), p. 71
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FRComme communiqué par l’artiste : « J’ai reconnu, dans 
cet objet, des qualités auxquelles tend ma pratique ; les per-
sonnages en costume qui dépeignent un monde illusoire ; la 
surface décorée et tactile créée par la juxtaposition et super-
position de fragments découpés de papier, tissus, et métal 
à l’apparence d’orfèvrerie. Il représente un monde construit 
du théâtre à petite échelle — un équivalent de la réalité que 
nous occupons, dans lequel nous pouvons, l’espace d’un ins-
tant, nous échapper. »

La comparaison avec l’image ornementée ressort en par-
ticulier dans la grande installation de vaisselle de Charlotte 
Hodes. Ses images signataires sont ici apposées sur de la 
céramique ready-made, fabriquée dans les usines de Stoke 
et achetée sur Internet. Selon les propres mots de l’artiste : 
« Je suis attirée par l’ambiguïté de venir investir du temps 
et des ressources pour réaliser ces images sur de la vaisselle 
ordinaire sans grande valeur ; des objets que la plupart des 
personnes considèrent sans importance, mais dont l’usage 
constitue une part inhérente de notre quotidien. »

Cette fusion entre l’art et la vie, la peinture et le design, 
combinée avec l’amour pour le théâtre, s’inscrit dans l’héritage 
du groupe Bloomsbury. Parmi ces écrivains, artistes et pen-
seurs du début du 20e siècle, le travail de la peintre Vanessa 
Bell surtout semble pertinent. En tant que co-directrice de 
la firme de décoration d’intérieur Omega Workshops (1913—
1919), elle se consacra à proposer un nouveau mode de vie. 
Cela fut le plus clairement matérialisé dans sa maison de 
Charleston Farm. La conception de textiles, meubles, décors 
de théâtre et poterie se transposèrent dans sa pratique de 
peinture, notamment dans l’usage de papier collé. Multipliant 
les médiums, Vanessa Bell développa une forme spécifique 
d’abstraction sous-tendue par de la figuration, qui s’incarne 
par Bathers in a Landscape (Baigneuses dans un paysage, 1913) 
dans les collections du V&A à Londres. Revisitant le thème de 
femmes nues à l’air libre, la composition stylisée est peinte 
sur un paravent. L’intérieur et l’extérieur convergent dans 
cette branche du Modernisme très spécifique à l’Angleterre, 
formant un décor de fond aux Conversations en plein air 
contemporaines de Charlotte Hodes.

Claire FitzGerald, commissaire de l’exposition
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FR Des tensions inhérentes opèrent aussi : ses figures féminines 
contemporaines déploient une pluralité de modes de com-
munication, alors que leurs positions restent indépendantes 
les unes des autres, et le contenu de leurs messages inconnu. 
Leurs silhouettes aplaties flottent au travers des couches de 
motifs découpés à la main, comme l’illusion magique d’un 
théâtre d’ombres.

Conçues durant la pandémie récente, ces pièces pro-
posent une analogie maline entre la peinture française 
des « Fêtes galantes » du 18e siècle et les réunions sociales 
en plein air vécues lors du déconfinement. Renvoyant 
aux œuvres d’Antoine Watteau conservées à la Wallace 
Collection, la comparaison de Charlotte Hodes soulève 
les régulations et le caractère artificiel des interactions 
sociales. Sous la directive des « bulles sociales » du gou-
vernement britannique, les ménages avaient le droit de 
s’associer à un maximum de deux autres maisons, pour 
inclure jusqu’à dix personnes. Les citadins se réunirent 
dans les parcs publics munis de masques, rejouant ainsi 
les origines historiques de ces espaces verts.

« Les parcs populaires » (people’s parks), selon l’appella-
tion d’origine, sont une invention du 19e siècle en réaction 
aux conditions de vie dans les villes industrielles. Ils visaient à 
réconcilier le contraste marqué entre l’imaginaire bucolique 
de la campagne anglaise et les paysages urbains usiniers. 
Reproduisant les discours culturels de leur époque, les parcs 
fonctionnaient comme « de gigantesques scènes de théâtre, 
dont la configuration facilitait un comportement et des 
réactions appropriées des comédiens. »2 

La passion pour le théâtre traverse l’histoire britan-
nique. Sa marchandisation, toutefois, a pris son essor au 
19e siècle. Parmi les biens les plus chers de Charlotte Hodes, 
il y a une « image ornementée » (tinsel picture), héritée de 
sa grand-mère et particulièrement admirée durant son 
enfance. Les « images de théâtre ornementées » étaient 
des gravures bon marché représentant des comédiens fa-
voris en costume. Très prisées dans les années 1820 à 1880, 
ces impressions étaient vendues soit vierges soit teintées 
et pouvaient être « ornementées » (tinselled) chez soi pour 
leur donner leur effet flamboyant.

2 Hillary A. Taylor, 
« Urban Public Parks, 
1840—1900: Design 
and Meaning », Garden 
History, 23:2, 1995, 
p. 204
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EN“A BAIN WITH LITTLE
BATHING, A PICNIC 
WHERE NOBODY EATS”

Within this conundrum lies the beauty of Linda Nochlin’s 
analysis of Edouard Manet’s famous painting Le Déjeuner 
sur l’herbe (1863), a work that Charlotte Hodes refers to as 
a starting point for her exhibition Conversations en plein air. 
The display comprises key aspects of her work with a ceramic 
tableware installation, papercut frieze and vases, populated 
by figures and patterns that weave their way across the room. 
Trained as a painter, Charlotte Hodes has invested ceramic 
ware since the 1990s, nourished by her study of the Spode 
pottery’s archive of engravings in Stoke-on-Trent. Led by 
imagery, she draws on a wide range of sources including 
museum collections, news clippings and paper pattern 
templates.

By using Manet’s painting as a gateway into Hodes’s 
practice, a series of tropes emerge. Operating in the manner 
of a collage, Manet combined aspects of landscape, portrait 
and still life painting in his luncheon scene. In her incisive 
reading, Nochlin argues that Manet more broadly chal-
lenges the noblest branch of the French landscape tradition 
to create a form of “paysage décomposé.” This presents a 
“parodic deconstruction”, “with figures separated from one 
another, from the landscape background, from traditional 
narrative legibility.” 1

A blurring of artistic genres, satire, autonomous figures, 
and implied narrative against a deconstructed landscape, 
similarly appear in Charlotte Hodes’s work. Her collage-led 
practice bridges the fine and decorative arts, indifferent to 
“high” or “low” culture. Inherent tensions likewise occur: her 
contemporary female forms deploy an array of means to 
communicate, yet their positions remain independent from 
one another, and the content of their messages unknown. 
Their flattened silhouettes float across layers of hand-cut 
patterns, like the magical illusion of shadow puppetry.

1 Linda Nochlin, 
Bathers, Bodies, 
Beauty (Harvard 
University Press, 
2006), p. 71
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ENThe comparison with the tinsel picture is salient in 
Hodes’s large-scale tableware installation. Her signature 
imagery is applied here to readymade Stoke factory china 
purchased online. In the artist’s own words: “I am drawn to 
the contradiction of investing time and resources to make 
images onto everyday ware of very little actual value; items 
most people think of being of no importance, but that form 
such an integral part of our everyday life.”

This merging of art and life, painting and design, with 
a love for dramatics can be recognised within the line-
age of the Bloomsbury Group. Amongst these associated 
writers, artists and thinkers of rhe early 20th century, the 
work of painter Vanessa Bell seems particularly relevant. 
As co-director of the interior design firm Omega workshops 
(1913—1919), she dedicated herself to providing a new way 
of living. This was most fully materialised in her home at 
Charleston Farm. The design of fabrics, furniture, theatre 
scenery and pottery carried over to her painting practice, 
notably through her use of papier-collé. Working across me-
dia, Vanessa Bell developed a specific kind of abstraction 
underpinned by figuration. This is exemplified in Bathers 
in a Landscape (1913) held at the V&A in London. Revisiting 
the theme of naked women in the open air, the stylised 
composition is painted onto a folding screen. The interior 
and outdoors converge in this uniquely English strand of 
Modernism, forming the backdrop to Charlotte Hodes’s 
contemporary Conversations en plein air.

Claire FitzGerald, exhibition curator
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EN Conceived during the recent pandemic, these pieces 
propose a playful analogy between French 18th century 
“Fêtes galantes” paintings and the outdoor social gatherings 
experienced during the easing of the lockdown. Referencing 
Antoine Watteau’s works in the Wallace Collection, Hodes’s 
comparison highlights the regulation and artifice of social 
interactions. Under the British government’s “social bubble” 
proposal, citizens were allowed to combine their household 
with up to two others, to include a maximum of ten individ-
uals. Urban dwellers gathered in public parks with their face 
masks, enacting the historical origins of these green spaces.

“People’s parks”, as they were first known, were invent-
ed in the 19th century amidst growing concerns at the living 
conditions in industrial towns. They aimed to reconcile 
the marked contrast between the bucolic imagery of the 
British countryside and factory-riddled urban landscapes. 
Reproducing cultural discourses of their day, parks operated 
like “gigantic stage-sets, in which the design facilitated the 
appropriate comportment and responses of the players.” 2

A passion for theatre runs throughout British history. 
Its commodification, however, took off in the 19th century. 
Amongst Hodes’s prized possessions is a “tinsel picture” in-
herited from her grandmother and that she admired as a 
child. Theatrical tinsel pictures were cheap engravings de-
picting popular performers in costume. Hugely fashionable 
from the 1820s to 1880s, the prints were sold either plain or 
coloured and could be “tinselled” (customised) at home to 
achieve a flamboyant effect.

As shared by the artist: “In it I recognised qualities that 
I sought in my own practice; the costumed character de-
picting an illusionary world; the ornate, tactile surface 
created through the intricate juxtapositions and layering 
of cut fragments of paper, cloth, and jewel-like metal. It 
represents a small-scale constructed world of theatre — an 
equivalent reality to the one that we occupy, into which we 
can, for a short time, escape.”

2 Hillary A. Taylor, 
“Urban Public Parks, 
1840—1900: Design 
and Meaning”, Garden 
History, 23:2, 1995, 
p. 204
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TOUR 
Les vases sont montés 
au tour.

POCHOIRS
Des silhouettes humaines 
sont créées à l’aide de po-
choirs en papiers découpés 
à la main, sur lesquels de 
la barbotine de couleur est 
appliquée.

ORNEMENTS 
Des formes moulées, 
découpées et appliquées, 
mais également estampées, 
forment des décors en 
relief. Elles sont rehaussées 
de motifs gravés.

CUISSON BISCUIT
Transforme et solidifie le 
vase d’argile en céramique. 

ÉMAILLAGE 
Un émail transparent est 
posé sur le biscuit pour 
étanchéifier le vase et lui 
apporter sa brillance.

TRANSFERT SUR ÉMAIL
Des transferts pour céra-
mique sont apposés à la 
surface. L’image se fond 
dans la couche d’émail  
à la recuisson.

THROWING
The vase forms are made 
by throwing on the wheel.

STENCILS
Figure silhouettes are made 
using hand-cut paper stencils 
through which colour slips 
are painted.

ORNAMENT 
Extruded forms are applied 
to the surface of the vase to 
create relief. Slab forms are 
inlayed to create further pat-
terns. Hand-drawn stamps are 
added for decorative effect.

BISQUE FIRING 
Turns the vase from clay into 
ceramic, giving it strength.

GLAZING 
A transparent glaze is  
applied to the bisqued vase 
that seals it and gives it 
a shiny quality.

ENAMEL DECAL 
Ceramic transfers are  
applied to the surface.  
The image sinks into the 
glaze during the refiring 
process.

10

ENRÉALISATION D'UN 
VASE CHARLOTTE 
HODES

MAKING  
A CHARLOTTE 
HODES VASE
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DESSINER 
La première étape consiste tou-
jours en un dessin au crayon.

NUMÉRISER
Les dessins sont numérisés  
pour permettre une manipu-
lation digitale.

IMPRIMER  
Les images retravaillées sont 
imprimées en sérigraphie  
sur du papier de transfert  
pour céramique en vue de 
transférer les images sur 
l’émail du vase.

DÉCOUPER
Les images imprimées  
et motifs sont découpés 
à la main au scalpel.

MOTIFS
Des feuilles de motifs sont  
découpées pour être associées  
à des éléments figuratifs.

COLLAGE
Des couches de fragments 
d’images et de motifs sont 
superposées par le biais du 
collage.

DRAWING
The first stage is always 
a pencil drawing.

SCANNING 
Drawings are scanned  
for digital manipulation.

PRINTING 
Manipulated images are 
silkscreen printed onto 
ceramic transfer paper to 
create enamel decals.

CUTTING 
Printed imagery and 
patterns are hand-cut
using a scalpel.

PATTERNS 
Sheets of pattern are cut 
into to be combined with 
figurative elements.

COLLAGE
Layers of fragments of  
cut imagery and patterns 
are combined through 
collage.
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FR« Mon installation s’ouvre avec Small Islands (Petites 
îles), caractérisée par des nappes de lumière bleue où des 
figures isolées se tiennent. La répétition de motifs floraux 
fait office de récepteurs ou de dispositifs d’écoute. Je vou-
lais créer un sentiment d’anticipation qui déborde dans la 
scène suivante du Déjeuner sur l’Herbe. J’ai ici déconstruit 
des éléments du tableau de Manet, comme le panier de pi-
que-nique et le chapeau abandonné, ainsi que la robe, pour 
les reconfigurer à travers la vaisselle. Plus important en-
core, j’ai supprimé au montage toute présence masculine, 
pour affirmer ce domaine comme étant celui des femmes. 

La section qui suit, Look-Out (Poste d’observation), dé-
veloppe les modes de communication de ces femmes qui 
même isolées peuvent entrer en lien. Les femmes sont dé-
peintes, à travers les assiettes, envoyant des messages par 
avion en papier ou téléphone cellulaire, et montrées en at-
tente de réponses. 

Enfin, dans Sound Waves (Ondes sonores), le motif Vichy 
domine. La vaisselle est organisée ici de manière linéaire 
pour évoquer une ligne de transmission, comme une onde 
sonore unifiée ou un tracé que les femmes laissent dans 
leur sillage alors qu’elles avancent dans le paysage.

Cette pièce est réalisée avec de la vaisselle ready-made, 
s’appuyant sur l’idée du monde domestique et de la façon 
dont le repas, plus spécifiquement le pique-nique, peut 
être compris comme un espace contrôlé par les femmes. 
Le pique-nique réunit autant des qualités formelles qu’infor-
melles, en commençant par sa planification et son organi-
sation, pour finir de manière chaotique, par son déroulement 
à même le sol et en plein air. Un pan de réflexion supplémen-
taire relève de la manière dont la couverture de pique-nique 
délimite l’événement, comment elle cartographie un territoire 
comme un état auto-proclamé ou une île, créant un monde 
séparé des autres pique-niqueurs. »
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FR CONVERSATIONS
EN PLEIN AIR    2023 
TRANSFERT SUR ÉMAIL DÉCOUPÉ À LA MAIN
SUR 150 ÉLÉMENTS DE VAISSELLE SUR UNE NAPPE 
DE COTON AVEC IMPRESSION NUMÉRIQUE

Une travailleuse balaie les restes de pique-niques passés, 
à l’image des heures calmes du matin avant que la foule 
ne s’empare du parc. Des pigeons voyageurs partagent le 
ciel avec des drones biomorphes qui planent au-dessus 
d’une femme tenant un mégaphone en forme de fleur. 
Une figure isolée regarde à travers une longue-vue alors 
qu’une tour de transmission émet des messages. La base de 
motifs se transforme en couverture, sur laquelle des femmes 
se rassemblent avec un panier à pique-nique. Le tissu se mé-
tamorphose en eau, pendant qu’un petit bateau transporte 
une passagère curieuse.

Une séquence de récits ouverts se déroule le long de 
cette grande installation. Charlotte Hodes nous propose 
une balade à travers les scènes :

« J’ai utilisé l’histoire du pique-nique 
pour explorer des idées sur la manière 
dont nous nous organisons et nous 
communiquons, en particulier les 
modes d’interaction entre femmes. 
Chaque scène est distincte, mise en 
évidence par mon usage de la couleur 
et de la lumière. »
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EN“My installation begins with Small Islands, charac-
terised by pools of blue light where isolated figures stand. 
The repeated motifs of flowers act as receptors or listening 
devices. I wanted to create a feeling of anticipation which 
then flows into the next scene Déjeuner sur l’Herbe. Here, 
I have deconstructed elements from the Manet painting 
such as the picnic basket and the discarded hat and dress 
and reconfigured them across the ware. Importantly, I have 
edited out the men, and claimed it the domain of women.

The next section that follows, Look-Out, explores means 
of communication, how these women might reach out from 
their state of isolation. Across the plates, women are cap-
tured sending out messages using paper aeroplanes or mobile 
phones, and are pictured standing waiting for replies. 

Finally, in Sound waves, the gingham pattern dom-
inates. Here, the ware is organised in a linear manner to 
suggest a line of transmission, like a single sound wave or 
trail that the women leave as they progress through the 
landscape.

This work is made using ready-made tableware, drawing 
on the idea of domesticity and the manner in which the 
meal, specifically the picnic can be understood as being 
under the control of women. The picnic has both formal 
and informal qualities, beginning with its planning and 
organisation, ending chaotically, by nature of it being on 
the ground and en plein air. A further idea is how the picnic 
blanket delineates the event, how it marks out territory like 
a self-proclaimed state or island, creating a world separate 
from other picnickers.”

14

EN CONVERSATIONS
EN PLEIN AIR    2023 
HAND-CUT ENAMEL TRANSFER ON 150 PIECES 
OF CHINA TABLEWARE ON A DIGITALLY PRINTED 
COTTON TABLECLOTH

A worker sweeps up the remains of past picnics, like the 
quiet early morning hours before the crowds take over the 
park. Carrier pigeons share the skies with biomorphic drones 
that hover above a woman holding a flower-shaped mega-
phone. A lone figure looks through a telescope while a cell 
tower broadcasts messages. The patterned ground trans-
forms into a blanket, on which two women gather with a pic-
nic basket. Textile turns to water, as a small boat transports 
an inquisitive passenger.

A sequence of open narratives unfolds across this large-
scale installation. Charlotte Hodes walks us through the 
scenes:

“I have used the narrative of the 
picnic to explore ideas of the way 
we organise ourselves and commu-
nicate, in particular the means by 
which women address one another. 
Each scene is distinct, brought to-
gether through my use of colour 
and light.” 
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IMPRESSUM
Texte / Text : Claire FitzGerald, Charlotte Hodes
Traduction / Translation : Alexander Craker
Graphisme / Graphic design : Collectif insolite
Impression / Printing : Ville de Genève 
Production des vases / Vase production : Kayleigh Peters Ceramics
Galerie de l’artiste / The artist’s gallery : jaggedart 
Impression sur textile / Textile print technician : Nicky Munyama
Technicienne de textile / Textile garment technician : Svetlana Ivanova
Impression des œuvres sur papier / Works on paper printed by :  
Oficina Bartolomeu dos Santos, Portugal

VISITE GUIDÉE MULTIMEDIA
Découvrez les collections du musée à travers le regard 

de Charlotte Hodes : visite Conversations dans les collections 
accessible sur le guide multimédia.

POUR ACCÉDER À LA VISITE : 
1. Se connecter au réseau wifi interne en sélectionnant :   
 Ariana-Guided-Tour
2. Scanner depuis l’appareil photo le QR code 
 ou saisir manuellement dans le navigateur internet : visite.io

MULTIMEDIA GUIDED-TOUR 
Discover the museum’s collections through the eyes of 

Charlotte Hodes: Conversations in the collections tour avai-
lable on the multimedia guide.

TO ACCESS THE TOUR: 
1. Connect to the internal wifi network by selecting:
 Ariana-Guided-Tour
2. Scan the QR code from your camera
 or enter manually in your web browser: visite.io

P. 2 Charlotte Hodes dans son atelier à Londres / 
Charlotte Hodes in her studio in London. 

 Photo : Courtesy Alun Callender—jaggedart.

P. 6 Le Déjeuner sur l’herbe / The Luncheon  
on the Grass, Edouard Manet (1832—1883), 
huile sur toile / oil on canvas, 1863, RF 1668, 
Paris, Musée d’Orsay. 

 Photo : © RMN—Grand Palais (Musée 
d’Orsay) / Benoît Touchard / Mathieu 
Rabeau

P. 6 Vanessa Bell, Baigneuses dans un paysage, 
détrempe sur papier sur toile et cadre en 
bois tendre peint / Bathers in a Lanscape, 
distemper on paper mounted on canvas 
and painted softwood frame, 1913.

 Photo : © 2023, ProLitteris, Zurich

P. 16 Charlotte Hodes, dessins préparatoires / 
Preparatory drawings, 2022.

 Photo : Joel Chester Fildes.

P. 17 Charlotte Hodes, dessin d’étude d’un panier 
en céramique des collections du Musée 
Ariana / Study drawing of a ceramic 
basket from the collections of the Musée 
Ariana, 2022.

 Photo : Joel Chester Fildes.

P. 17 Charlotte Hodes, dessin d’étude d’après 
Edouard Manet, Le Déjeuner sur l’herbe / 
Study drawing of Edouard Manet’s  
Le Déjeuner sur l’herbe, 2022.

 Photo : Joel Chester Fildes.

P. 18, Charlotte Hodes, The Picnic (détail 
de l’œuvre), papiers découpés /  
The Picnic (detail), papercut, 2022. 

 Photo : Peter Abrahams. 

P. 20 Charlotte Hodes, Vase #6, engobes de 
couleur et transferts d’émail découpés à la 
main sur faïence / Colour slip and hand-cut 
enamel transfer on earthenware, 2023. 

 Photo : Joel Chester Fildes.

P. 21 Charlotte Hodes, assiette et serviette de 
l’installation Conversations en plein air, 
transferts d’émail découpés à la main 
sur vaisselle en céramique, gravure laser 
sur bois imprimée sur papier japonais / 
Plate and napkin, part of the installa-
tion, hand-cut enamel transfer china 
tableware, laser-cut wood engraving 
printed on japanese paper, 2022—2023.

 Photo : Joel Chester Fildes.

P. 22, Charlotte Hodes, Conversations en plein 
air, détail section « Déjeuner sur l’herbe », 
transferts d’émail découpés à la main sur 
vaisselle en céramique / Detail of “Déjeuner 
sur l’herbe” section, hand-cut enamel 
transfer china tableware, 2022—2023.

 Photo : Joel Chester Fildes.

P. 24, Charlotte Hodes, assiette et fragments de 
céramique de l’installation Conversations 
en plein air, transferts d’émail découpés 
à la main sur vaisselle en céramique / 
Plate and ceramic fragments, part of the 
installation, hand-cut enamel transfer 
china tableware, 2022—2023.

 Photo : Joel Chester Fildes. 

P. 26 Charlotte Hodes, Vase #7, engobes de 
couleur et transferts d’émail découpés à la 
main sur faïence / Colour slip and hand-cut 
enamel transfer on earthenware, 2023.

 Photo : Joel Chester Fildes.

P. 27 Charlotte Hodes, Vase #5, engobes de 
couleur et transferts d’émail découpés à la 
main sur faïence / Colour slip and hand-cut 
enamel transfer on earthenware, 2023.

 Photo : Joel Chester Fildes.
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