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[IN]IMAGINABLE
INTRODUCTION AU  LOWBROW ET AU POP SURRÉALISME

DU 10 SEPTEMBRE AU 20 DÉCEMBRE 2026
VERNISSAGE MERCREDI 9 SEPTEMBRE À PARTIR DE 18H

Avec [IN]IMAGINABLE, Fluctuart propose une immersion dans les 
imaginaires issus du lowbrow et du pop surréalisme. Pensée comme une 
introduction accessible à ces mouvements artistiques, l’exposition retrace leurs 
origines, leurs influences et leurs prolongements contemporains à travers une 
sélection d’œuvres, d’objets cultes et d’installations in situ.

Le visiteur traverse différents espaces inspirés des cultures underground 
qui ont façonné le mouvement : comics, skate culture, art toys, affiches de 
concerts, cinéma fantastique ou illustration alternative. À travers ce dialogue 
entre références historiques et créations contemporaines, l’exposition révèle 
l’influence durable de ces esthétiques sur notre imaginaire collectif.

Des œuvres originales et éditions d’artistes majeurs de la scène internationale 
comme Ron English, Todd Schorr, Jeff Soto, Travis Louie, Tara McPherson ou 
Dave Cooper y côtoient les installations immersives d’artistes contemporains 
invités à investir l’espace, parmi lesquels Amandine Urruty, Benjamin Lacombe, 
Marco Mazzoni, Stan Manoukian, Stom500 et Veks Van Hillik.

Entre cabinet de curiosités contemporain et parcours initiatique, [IN]IMAGINABLE 
invite à explorer un territoire où le réel bascule dans la fiction, où l’enfance 
rencontre l’étrange, et où les images populaires deviennent le support d’un 
imaginaire libre et subversif.

© Tara McPherson, Mastodon
Sérigraphie, 2019
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Né dans les contre-cultures américaines de la fin des années 1970, 
le lowbrow s’est construit en marge des circuits traditionnels de 
l’art contemporain. Nourri par les comics, les cartoons, la Kustom 
Kulture, le skateboard, la musique punk-rock, les séries B ou encore le 
tatouage, ce mouvement développe un imaginaire libre, foisonnant et 
profondément populaire.

À la croisée du fantastique, du grotesque et du merveilleux, le pop 
surréalisme prolonge cet héritage à travers des univers narratifs où se 
mêlent humour, étrangeté et poésie visuelle. Longtemps considéré 
comme marginal, ce courant influence aujourd’hui une nouvelle 
génération d’artistes qui réinventent les liens entre art contemporain 
et culture visuelle.

AUX ORIGINES 
DU LOWBROW 
ET DU POP 
SURRÉALISME

© Robert Williams,  Appetite for Destruction, édition limitée 350 ex. signée, 1989



Tout au long de l’exposition, des alcôves thématiques viennent 
rythmer le parcours et dévoiler les principales sources d’inspiration 
de ces mouvements : la culture skateboard, les art toys, la musique 
à travers une sélection de vinyles et d’affiches de concerts, le 
cinéma de genre (séries B et fantastique), ainsi que les bandes 
dessinées emblématiques de l’âge d’or des comics, notamment les 
publications EC Comics et DC Comics.

AUX ORIGINES 
DES IMAGINAIRES

Queens of the Stone Age (Sydney 2024) Regular Ken Taylor / The End is Nero World Tour 2024
Sérigraphie 6 couleurs avec encre métallique, édition numérotée de 325 ex.

House of Mystery n° 256 (DC Comics), 
couverture classique de Bernie Wrightson



© Kenny Scharf, 
planche de skate année 2010

© Peter de Sève, 
Harpy – Day version. Art Toyz

Creature from the black lagoon,
poster alternatif par Stan & Vince



Le lowbrow et le pop surréalisme s’inscrivent en marge des circuits 
artistiques traditionnels. Issus des cultures populaires et alternatives, 
telles que la bande dessinée, les cartoons, la musique punk-rock, 
le surf, le skate ou encore la culture du tatouage, ces mouvements 
développent un imaginaire foisonnant, accessible et souvent subversif.

À travers une forme de figuration narrative, ils mêlent humour, critique 
sociale et univers oniriques, remettant en question les hiérarchies 
entre l’art dit « noble » et la culture visuelle populaire. Aujourd’hui, 
ces influences continuent d’évoluer à travers une nouvelle génération 
d’artistes qui réinterprètent la figuration et la narration, redéfinissant 
les liens entre art contemporain et culture visuelle.

Le titre [IN]IMAGINABLE s’inscrit dans cette dynamique. Il évoque un 
espace de tension entre réalité et fiction, entre ce qui nous semble 
familier et ce qui nous échappe, un territoire où l’imaginaire surgit du 
quotidien et transforme notre perception du réel. Ce projet est né 
de l’envie de partager ces imaginaires où le trivial et le merveilleux, 
l’enfance et l’étrangeté coexistent. Derrière leur apparente simplicité, 
ces œuvres racontent des histoires denses, empreintes d’humour, de 
poésie et de décalage, des récits qui continuent aujourd’hui encore 
de résonner.

Pensée comme une expérience à vivre, l’exposition invite les visiteurs 
à circuler entre œuvres, objets et archives, en dialogue avec des 
créations contemporaines. Plus qu’un simple parcours, elle propose 
de plonger dans une culture vivante, en mouvement, et d’en ressentir 
toute la liberté et la richesse, celle d’une contre-culture qui a bercé 
mon enfance.

NOTE D’INTENTION

PASCALINE MAZAC 
COMMISSAIRE D’EXPOSITION

«  Ma rencontre avec cet univers ne s’est pas faite par les 
voies académiques de l’histoire de l’art, mais à travers 
les images qui ont nourri mon quotidien  :  pochettes de 

disques, planches de skate, bandes dessinées, affiches, 
films de série B. Des images libres, directes, parfois 

irrévérencieuses, qui m’ont marquée par leur énergie et 
leur pouvoir d’évocation . » 

© Logan Hicks
Black Veil, Salem (MA) 
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Benjamin Lacombe est un auteur et illustrateur français, né à Paris le 
12 juillet 1982. Il est considéré comme l’une des figures majeures de la 
nouvelle illustration française.

En 2001, il entre à l’École nationale supérieure des Arts décoratifs 
(ENSAD) à Paris. Parallèlement à ses études, il travaille dans les 
domaines de la publicité et de l’animation. À l’âge de dix-neuf ans, il 
publie sa première bande dessinée, suivi de plusieurs livres illustrés.

Son projet de fin d’études, Cerise Griotte, devient son premier 
livre pour la jeunesse. Publié par Seuil Jeunesse en mars 2006, puis 
par Walker Books aux États-Unis l’année suivante, l’ouvrage est 
sélectionné en 2007 parmi les « 10 meilleurs livres pour enfants » du 
magazine Time.

Depuis, Benjamin Lacombe a écrit et illustré plus de trente livres, 
vendus à plus de trois millions d’exemplaires à travers le monde. 
Nombre de ses ouvrages ont été traduits dans plus de dix langues, 
parmi lesquels Généalogie d’une Sorcière, L’Herbier des Fées, Les 
Contes Macabres, Les Fantômes du Japon, Frida, Monsieur le Lapin 
Blanc, Dorian Gray et L’Enfance du Père Noël.

Son travail est régulièrement exposé dans des musées et galeries 
prestigieux à travers le monde, notamment au Museo ABC (Madrid), 
au Louvre-Lens, au château de Versailles, au château de Chambord, 
à Tenoha (Milan), à la Haven Gallery (New York), à la Dorothy Circus 
Gallery (Rome), chez Maruzen (Tokyo), à la Gallery Nucleus (Los 
Angeles), ainsi que dans sa galerie principale, la galerie Daniel Maghen 
à Paris.

Benjamin Lacombe vit et travaille à Paris, entouré de ses chiens et 
chat, Edward Jingu et Emily, qui se glissent souvent, avec discrétion, 
dans les pages de ses livres.

BENJAMIN
LACOMBE

© alyz



Ci-desus et à droite : 
illustration originale tirée du livre à paraître Les Ombres du Titanic

Collection Le Papillon Noir – Éditions Gallimard



Stan Manoukian est un artiste dessinateur français né à Paris 
en 1969. Inspiré par la science-fiction rétro, les films de monstres 
classiques et les univers d’Edgar Allan Poe, H. P. Lovecraft, Mary 
Shelley ou Jules Verne, il développe très tôt un imaginaire 
foisonnant.

Diplômé de l’école Estienne, il débute sa carrière comme 
dessinateur de bandes dessinées, designer et storyboarder 
pour le cinéma et la publicité. Son univers personnel prend 
une nouvelle ampleur à partir de 2007 avec son projet Diary of 
Inhuman Species, puis s’étend progressivement du dessin à la 
sculpture.

Figure du pop surréalisme contemporain, il crée des 
compositions détaillées peuplées de créatures fantastiques 
mêlant influences romantiques, science-fiction et monde 
animal. Son travail est notamment réuni dans la monographie 
Zoologia (2019). En 2023, il collabore avec Sébastien Perez et 
Benjamin Lacombe sur Les Monstres, publié chez Albin Michel.

Reconnu à l’international, Stan Manoukian a exposé et publié 
ses œuvres aux États-Unis, au Japon, en Australie et en Europe. 
Son style singulier, inspiré notamment de Gustave Doré et 
Bernie Wrightson, se caractérise par un travail minutieux de 
hachures et d’estompe évoquant la gravure.

STAN
MANOUKIAN



Méduse
Graphite, mise en couleurs numérique

« J’étanchai ma soif au ruisseau et fus gagné par le sommeil… » 
Crayon à l’huile sur papier, 2025

The King 
Encre sur papier



Marco Mazzoni est né en 1982 à Tortona, vit et travaille 
à Voghera. En 2007, il obtient un diplôme en peinture à 
l'Académie des Arts de Brera (Milan). Travaillant exclusivement 
aux crayons de couleur, il représente souvent la flore, la faune 
et les mystiques féminines de la Sardaigne des XVIe-XVIIIe 
siècles.

Combinant des formes et des textures organiques avec 
des contrastes de lumière et d'ombre en clair-obscur, les 
dessins de Mazzoni représentent des visages féminins isolés 
avec des traits encadrés par des plantes et des animaux. 
Cherchant un équilibre délicat entre portrait et nature morte, 
l'artiste obscurcit souvent les yeux de ses sujets avec des 
ailes d'oiseaux et de papillons ou avec des feuilles et pétales 
d'études florales.

MARCO
MAZZONI



© Marco Mazzoni 
Crayons de couleur sur papier, 2021

© Marco Mazzoni - Kalós, Éidos, Scopéo 
Crayons de couleur sur papier 65x45cm, 2012



Cultivant un univers délirant et humoristique 
nourri de l'énergie euphorique des dessins 
animés, ce virtuose autodidacte d'un village 
voisin de la commune suisse de Bâle multiplie 
ses talents. Formé en tant que graphiste, 
illustrateur professionnel et graffeur de renom, 
Stom500 est, comme il se définit lui-même de 
façon drôle, un véritable « couteau suisse ». 

Spray, pinceaux, acrylique… Grandes fresques 
murales ou petites toiles : il utilise des médiums 
et des styles aussi divers avec une prédilection 
pour les thèmes animaliers qui, sous le 
vernis de l'amusement, portent un message 
pertinent, souvent humaniste ou écologique. 
C’est notamment le cas de ses abeilles 
tourbillonnantes ou de ses bestiaires comme 
le corbeau et le renard inspirés des Fables de La 
Fontaine.

STOM500

© m4tik



Ci-dessus : Wet Match, 
peinture sur toile, 2026

À droite : L’Hermite, 
fresque pour le festival Plein Champ, 

Le Mans, 2025



Amandine Urruty est née en 1982, elle vit et travaille sur son 
lit, à Paris, une valise débordant de crayons toujours à portée 
de main. 

Amandine Urruty est une artiste française dont 
l’univers foisonnant mêle portraits déviants, créatures 
anthropomorphes et paysages imaginaires. Ses œuvres, 
peuplées d’objets animés, d’animaux fantastiques et de 
références à la culture populaire, développent un imaginaire 
singulier à la croisée du pop surréalisme, du grotesque et du 
merveilleux.

Remarquée par de nombreuses publications spécialisées et 
culturelles, elle a également réalisé des pochettes d’albums, 
des affiches de concerts, des illustrations de presse ainsi 
que plusieurs fresques monumentales. Depuis 2008, elle a 
participé à plus d’une centaine d’expositions en France et à 
l’international.

Son travail a fait l’objet de plusieurs monographies, dont 
Robinet d’Amour (2011), Dommage Fromage (2014), The Party 
(2018) et Je veux dire le fantôme (2021). Aujourd’hui, Amandine 
Urruty expose régulièrement en Europe et aux États-Unis aux 
côtés des grandes figures du pop surréalisme et de la scène 
lowbrow contemporaine.

AMANDINE 
URRUTY 

© TomTomPhotography



From the Cave, graphite et fusain sur papier, 2021 Landscapes, graphite et fusain sur papier, 100 × 70 cm, 2020



Veks Van Hillik est un artiste français né en Dordogne, 
territoire imprégné de légendes et de récits anciens 
qui nourrissent très tôt son imaginaire. Fasciné par la 
nature et les mythes, il développe un univers peuplé 
de créatures hybrides, entre humain et animal, à la 
fois poétiques et inquiétantes.

Son travail explore un bestiaire onirique et surréaliste 
qui interroge les croyances, les peurs et les paradoxes 
de l’humanité, tout en conservant une dimension 
d’irrévérence et de jeu. Inspiré notamment par les 
primitifs flamands, il construit des œuvres riches 
en symboles, proches du conte et du cabinet de 
curiosités.

Depuis ses premières expositions en 2010, il expose 
à l’international et réalise également des fresques 
murales dans plusieurs villes européennes et au-
delà. Son univers singulier mêle mythologie, poésie 
et réflexion contemporaine autour du vivant et de 
l’imaginaire.

VEKS VAN HILLIK

© Andrea Berlese



Ci-dessus : The Hare, the Snail and the Nailed Turnip
Acrylique sur toile, 2026

À droite : Refractal
Acrylique sur lin, 2025
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 © Ron English , Flyday Morning, peinture à l’huile sur toile,  2008



© Travis Louie, 
acrylique sur panneau,  2012



© Davor Vrankíć, Arrivée du magicien – Épilogue, 
mine de plomb sur papier, 
70x100 cm, 2020-2022



Pour cette exposition, l’affiche a été spécialement 
réalisée par l'artiste américain Jeff Soto, figure majeure 
de la scène artistique contemporaine à la croisée du 
pop surréalisme et du street art. Peintre et muraliste 
reconnu internationalement, Jeff Soto puise son 
inspiration aussi bien dans la peinture traditionnelle 
que dans la culture du graffiti, qu’il découvre dès son 
adolescence. Son univers visuel, immédiatement 
reconnaissable par sa palette de couleurs vibrantes 
et ses personnages empreints de poésie, mêle 
souvenirs d’enfance, références à la culture populaire 
et fascination pour la nature.

À travers une œuvre à la fois accessible, sensible et 
foisonnante, dont l’atmosphère n’est pas sans évoquer 
L’Île des morts d’Arnold Böcklin, Jeff Soto construit 
des mondes où le merveilleux côtoie l’étrange. Entre 
rêve et mélancolie, nature et visions fantastiques, il 
tisse un lien singulier entre l’imaginaire du lowbrow, 
le pop surréalisme et les cultures urbaines. Son visuel 
inédit accompagne ainsi cette exposition comme 
une invitation à explorer un territoire artistique libre, 
inventif et profondément enraciné dans la culture 
populaire contemporaine.

UNE AFFICHE 
SIGNÉE 
JEFF SOTO



ILS ONT RENDU CETTE 
EXPOSITION POSSIBLE

Effi Mild et Laurent Zorzin de la galerie Arts Factory ont contribué à l’exposition par le 
prêt d’œuvres et éditions de John Kenn Mortensen, Sergio Mora, Véronique Dorey et 

Daniel Martin Diaz.

Jean-Charles et Mikael d’ARTOYZ ont mis à disposition leurs archives.

Olivier Souillé pour son soutien et sa bienveillance, et toute l’équipe de la Galerie Daniel 
Maghen qui ont permis la présentation d’œuvres de Benjamin Lacombe, Stan Manoukian, 

Marco Mazzoni, Daria Schmitt et Armel Gaulme.

Laurent Agnoux, de la French Paper Gallery, pour sa générosité, ses conseils et sa 
participation active à la conception de l’espace dédié à la musique, ainsi que pour le prêt 

d’œuvres en lien avec cet univers.

Jérôme Catz, directeur des Spacejunk Art Centers, pour son accompagnement et 
ses précieux conseils sur ce projet, nourris par son expertise des scènes lowbrow, pop 

surréaliste et des cultures urbaines, ainsi que par le prêt d’œuvres.

Philippe Danjean et Joachim Romain pour la capsule Art of Skate. 



1.VISITES GUIDÉES GRATUITES  
2.ATELIERS ENFANTS GRATUITS  
3.LE BOOKSHOP  
4.LES PARTENAIRES  
5.INFORMATIONS PRATIQUES

FLUCTUART  
CENTRE D’ART URBAIN 



DU VENDREDI AU DIMANCHE À 12H30 - 14H30 - 16H30 - 18H30 

 
Avec les étudiants de l’ICART 

Les v is i tes gu idées ou l i b res sont l ’ une des ac t i v i tés 
incontournables de Fluctuart, aussi bien sur le pont principal 
accueillant l‘exposition permanente que dans la cale avec les 
expositions temporaires. Ces visites visent à toucher tous les 
publics : enfants, adultes, jeunes, entreprises, scolaires et 
touristes. Fluctuart se veut accessible à tous et adapte son 
discours à travers des actions de médiation pour inclure et toucher 
les différents publics.  

L'ÉCOLE ICART, GRAND PARTENAIRE  

Les visites guidées sont développées en partenariat avec l’ICART, 
l’école du management de la culture et du marché de l’art. 
L’occasion pour les étudiants de réfléchir et de développer une 
façon originale de s’adresser aux publics.  

Depuis plus de 55 ans, l'ICART s'est imposée dans le monde des 
arts et de la culture comme l'école de référence dont la vocation 
est de former des professionnels du marché de l'art et du 
management culturel. Le monde des arts et de la culture connaît 
aujourd'hui des mutations sans précédent : internationalisation 
croissante des échanges artistiques, essor de l'industrie des 
loisirs, développement de nouvel les pratiques culturel les, 
ouverture aux nouvelles technologies…  

L’accès au centre d’art urbain ainsi que les visites guidées sont 
entièrement GRATUITS.

Fluctuart propose aux jeunes visiteurs et visiteuses de 5 à 10 ans 
de poursuivre leur visite à travers des ateliers qui leur permettent 
de s'initier aux pratiques artistiques.  

Fluctuart souhaite sensibiliser les enfants à l’art et à la création 
afin de favoriser leur rencontre avec l’art urbain. L’objectif est de 
stimuler leur imagination en abordant les œuvres autrement, 
notamment en développant leur regard et leur curiosité à travers 
des activités ludiques.  

Les ateliers enfants sont gratuits sur réservation. Ils débutent 
toujours par une visite guidée ou un parcours ludique de 
l’exposition afin d’offrir aux enfants un temps face aux œuvres et 
se poursuivent avec un atelier en écho avec l’exposition ou une 
œuvre choisie au sein de Fluctuart. 

ATELIERS ENFANTS GRATUITS 
TOUS LES DIMANCHES À 14H

VISITES GUIDÉES 
DU VENDREDI AU DIMANCHE



LE BOOKSHOP
LA LIBRAIRIE DÉDIÉE AUX CULTURES URBAINES 

LA BOUTIQUE QUI FAIT VOGUER LA SCÈNE STREET ART DE 12H À 19H  
 
Livres, objets et éditions d'art, guides, magazines, accessoires, loisirs 
créatifs : bienvenue au Bookshop de Fluctuart, le lieu parisien 
incontournable pour dénicher les pépites de l’art urbain. Situé au cœur du 
premier centre d'art urbain flottant au monde, le Bookshop, conçu comme 
une boutique de musée, est avant tout un lieu de rencontre entre le public 
et les artistes. 

UNE LIGNE ÉDITORIALE DÉDIÉE À L’ART URBAIN CONTEMPORAIN 
 
Parmi notre large sélection d'ouvrages spécialisés, vous retrouverez les 
monographies de nombreux artistes français tels que JR, C215, Rero ou 
Zevs mais aussi les grands noms du street art international avec Banksy, 
Futura 2000, Kaws, Shepard Fairey et bien d’autres. 

DES COLLABORATIONS EXCEPTIONNELLES AVEC LES ARTISTES  
 
Grâce à des liens privilégiés avec les artistes, le Bookshop de Fluctuart 
propose des éditions et objets d'art exclusifs. Ainsi, vous pourrez admirer 
des tirages et sérigraphies de Shepard Fairey, Clet Abraham, Rero, Alëxone 
ou encore Le Diamantaire.  

 
UN LIEU DE RENCONTRES ET DE PARTAGE  
 
À l'occasion de lancements de collections, de signatures ou encore de 
conférences, vous pourrez partager chaque semaine un moment unique 
avec les artistes issus de notre programmation éclectique.  

Retrouvez toute l’actualité du Bookshop sur  

www.fluctushop.fr  
@bookshop_fluctuart 



LES PARTENAIRES 

Créée en 2018, la Fondation Desperados pour l’Art Urbain articule son action autour de deux missions principales : la 
promotion et la diffusion de l’art urbain dans l’ensemble de la société, et le soutien à la création artistique et 
l’accompagnement d’artistes émergents. Ancrée dans son histoire et tournée vers le futur, elle s’adresse à la fois aux artistes, 
aux acteurs de la scène artistique et au grand public avec liberté et sincérité.  
 
 
« Depuis plus de 300 ans, nous sommes aux côtés de tous les artistes : les artistes en herbe, les artistes du dimanche et bien 
sûr les artistes les plus confirmés ! Peindre au pinceau, au doigt, au couteau… à la gouache, à l’huile, à l’acrylique et pourquoi 
pas tout en même temps ! 
Nous sommes convaincus que vous pouvez tous vous amuser en peignant, alors… osez peindre ! » 
 
 
La société Unikalo s’est construite autour d’un objectif simple : apporter des solutions aux applicateurs. C’est par sa 
présence quotidienne sur le terrain qu’elle peut comprendre les besoins de tous les applicateurs (artisans, sociétés de 
peinture ou particuliers) et apporter les services adaptés à chaque étape.  
 
 
Pixo est une association franco-brésilienne basée à Paris qui œuvre pour la valorisation de la dimension sociale de l’art 
urbain. Au travers d’actions développées de manière contextuelle et en concertation avec les acteurs locaux, Pixo souhaite 
offrir à chacun la possibilité de contribuer directement ou indirectement au développement social, culturel et urbain de la 
ville. Pixo souhaite ainsi promouvoir des moments de rencontres et faciliter l’échange entre artistes, public(s), acteurs 
sociaux et spécialistes du monde de l’art, afin de développer leurs compétences autour de l’art et du social et d’encourager le 
partage de savoir-faire et de savoir-être.  

 
Radio FG, acteur unique du paysage radiophonique français, propose un format original axé sur les musiques 
électroniques (house, afro house, électro), la découverte des nouvelles scènes musicales et la création. FG 
Chic propose une programmation de sound design axée sur la future disco et la French Touch. C’est la nouvelle 
radio parisienne tendance ! 



HORAIRES D’OUVERTURE 

Du 15 janvier au 22 avril 2026 
L’exposition est visible du mercredi au dimanche de 12h à 20h 

Le bar est ouvert du mercredi au dimanche de 12h à 2h 

VISITES GUIDÉES GRATUITES - ENTRÉE LIBRE  
Du vendredi au dimanche à 12h30 - 14h30 - 16h30 - 18h30 

ATELIERS ENFANTS GRATUITS : tous les dimanches à 14h sur 
réservation  

FLUCTUART, CENTRE D’ART URBAIN 
PONT DES INVALIDES | PORT DU GROS CAILLOU - PARIS VIIE 
Au cœur des berges de Seine rive gauche, au pied du pont des 
Invalides  

ACCÈS  
Métro : Invalides (lignes 8 et 13), Champs-Élysées - 
Clemenceau (lignes 1 et 13) ou Franklin D. Roosevelt (lignes 1 et 
9) - RER C : Invalides 
Parking : Q-Park Tour Maubourg 

Renseignements : +33 7 67 02 44 37 - hello@fluctuart.fr  

RETROUVEZ LE DÉTAIL DE LA PROGRAMMATION :  
https://fluctuart.fr/agenda/

PLAN D’ACCÈS  
& INFORMATIONS PRATIQUES 

CONTACT PRESSE 
Mélanie Tresch 

+33 (0) 6 86 56 11 90
melanie.tresch@mellecomagency.fr 

mailto:melanie.tresch@mellecomagency.fr
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