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Hom Nguyen (20/09/1972) là nghệ sĩ tự 
học người Pháp gốc Việt. Anh nổi tiếng với 
những tác phẩm chân dung khổ lớn, được 
giới thiệu trong nhiều triển lãm cá nhân và 
tập thể từ năm 2011.
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Là nghệ sĩ tự học, phong cách của Hom 
Nguyen đầy tính bản năng và sống động. 
Anh sử dụng nhiều chất liệu khác nhau 
trong quá trình sáng tác, màu sắc và 

chuyển động phóng chiếu lên khung vẽ vô cùng 
trực quan. Mặc dù đam mê vẽ chân dung ngày từ 
thời thơ ấu, nhưng gánh nặng cơm áo gạo tiền đã 
khiến anh trì hoãn việc gia nhập thế giới nghệ 
thuật. Chỉ đến năm 2009, khi mẹ qua đời, Hom 
mới quyết định tái tạo dựng sự nghiệp với tư cách 
là nghệ sĩ da patina. Nhưng hồi mới vào nghề, anh 
chỉ là một nhân viên bán giày.

Vạn sự khởi đầu nan, sau khi bước chân vào lĩnh 
vực da patina, anh đã phát triển kỹ nghệ riêng của 
mình trong những tháng đầu tiên tại Tokyo, Nhật 
Bản, nhờ kiên trì học hỏi những bậc thầy hình xăm 
vĩ đại ở Shibuya. Tại Pháp, tác phẩm của anh cũng 
tập trung phần lớn vào chất liệu patina với những 
khối màu sắc đa dạng. Sự nghiệp của Hom Nguyen 
trở nên thăng hoa khi anh hợp tác với những tên 
tuổi nổi tiếng, điển hình như màn bắt tay cùng 
NTK Ora-Ito vào năm 2011, đã giúp anh tiến sâu 
vào con đường thiết kế và nghệ thuật. Năm 2009, 
Hom chuyển đến xưởng vẽ lớn ở Bagnolet, nơi cho 
phép anh thực hành vẽ chân dung khổ lớn.

Chào nghệ sĩ Hom Nguyen! Nếu có một giấc 
mơ quay về quá khứ và thay đổi mọi thứ, anh có 
muốn thay đổi điều gì không, như lựa chọn theo 
đuổi lĩnh vực nghệ thuật sớm hơn chẳng hạn?
Tôi luôn có hàng triệu ước mơ trong đầu và một 
ước mơ hiện hữu ngay trong lúc này là sống trong 
một thế giới tốt đẹp hơn. Tuy nhiên, tôi chưa bao 
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giờ mơ ước thay đổi quá khứ của mình. Tôi đã đấu 
tranh vô kể, trải qua những thời khắc khủng khiếp, 
mất người thân,… Nhưng nếu được làm lại, tôi sẽ 
không thay đổi bất cứ điều gì. 

Chính quá khứ đã tạo thành tôi của ngày hôm nay. 
Tôi không nghĩ tác phẩm của mình sẽ được đón 
nhận mạnh mẽ như thế nếu tôi từng trải qua một 
cuộc sống bình thường hay nếu tôi có thể theo học 
một trường nghệ thuật và bắt đầu sự nghiệp như 
một người nghệ sĩ trẻ. Chẳng bất cứ điều gì trên 
thế giới này có thể thay đổi con người tôi của ngày 
hôm nay. 

Là một nghệ sĩ tự học, anh định nghĩa thử thách 
và cơ hội này như thế nào?
Tự học là một cơ hội, cơ hội tự lực, tự suy nghĩ độc 
lập vì lúc này bạn chẳng thể dựa vào ai ngoài chính 
bản thân bạn. Chính con đường đó đã biến bạn trở 
thành một con người có giá trị. Quá trình này cho 
phép bạn tiến sâu vào nội tại của mình để khám 
phá tài nguyên mà trước đó bạn nghĩ mình không 
có. Đối với tôi, tự học cũng có nghĩa là giải thoát, 
bạn không bị rơi tõm vào bẫy của sự ràng buộc bởi 
bất cứ điều gì.

Tôi luôn lắng nghe xúc cảm và bản năng của chính 
mình. Khi có một sự vận động nội tại, tôi cảm 
nhận nó chân thành và bắt đầu hành động theo 
tiếng gọi ấy. Nhiều năm nay, tôi đã sáng tạo và 
đóng góp theo cách riêng của mình để hỗ trợ cho 
cá nhân/tổ chức cùng tầm nhìn với tôi. Vào năm 
2019, trong cuộc hợp tác với tổ chức Musée de la 
Monnaie de Paris, tạp chí Vogue và nhà đấu giá 
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Christie’s, tôi tham gia buổi gây quỹ hỗ trợ chương 
trình ủng hộ bình đẳng giới và quyền của nữ giới 
do UN Women dẫn đầu. Vào tháng 02/2020, tôi 
tổ chức bán đấu giá các tác phẩm của mình và thu 
về 234.000 Euro (khoảng 253.175 USD). Tổng 
số tiền này được quyên góp cho tổ chức phi chính 
phủ Les Enfants du Mekong nhằm hỗ trợ 750 trẻ 
em tại trung tâm Sisophon, Campuchia có cơ hội 
đến trường và ăn uống đầy đủ.
 
Cuộc triển lãm đáng nhớ và khiến anh hài lòng 
nhất? Thông điệp dăng sau đó là gì?
Một trong những triển lãm khiến tôi hài lòng nhất 
xảy ra tại quận Marais, Paris vào tháng 04 năm 
2018. Tôi quen với việc có nhiều người đến tham 
dự triển lãm của mình nhưng trong sự kiện này, 
thật không thể tin được! Vào ngày mở cửa triển 
lãm, khán giả xếp hàng dài 800 mét và tình trạng 
ấy kéo dài hàng giờ đồng hồ. Không gian triển lãm 
rộng 50 mét vuông đậm dấu ấn lịch sử. Dưới tầng 
hầm, bạn có thể nhìn thấy những dấu tính đường 
ray xe lửa trên sàn, và vào năm 1887, nơi đây là nhà 
máy sản xuất bu lông cho tháp Eiffel, và là nơi lưu 
trữ máy chém cuối cùng của nước Pháp. 

Trưng bày tác phẩm ở một vị trí như vậy thật sự đặc 
biệt. Điều quan trọng là triển lãm của tôi lay động 
cảm xúc khán giả, và mời gọi họ đi khám phá những 
tác phẩm của các nghệ sĩ khác. Với nghệ thuật, yếu 
tố tiên quyết là sự tò mò và mở lòng, để khám phá 
chiêm ngưỡng  các nền văn hóa khác nhau. 

Con người luôn luôn là trung tâm trong các triển 
lãm của tôi, được thể hiện qua các series như: No 
bearing, Trajectory, Inner scream, Lifeline, Dark 
Side, Roots… Mỗi triển lãm là một trải nghiệm cho 
công chúng cũng như tôi tìm kiếm nguồn gốc của 
chính mình và khám phá đâu là hiệu thân trung 
tâm của số phận con người, từ đó dẫn dắt khán giả 
vào chiều suy tư của riêng họ. 

Được biết, anh là một nghệ sĩ phiêu lưu với 
chất liệu? Anh có thể chia sẻ về quá trình trải 
nghiệm đặc biệt này?
Tôi tự nhận mình là một người hết sức cầu toàn. 
Tôi thực hiện mọi thứ kỹ lưỡng đến nỗi tôi đã 
nhanh chóng thử nghiệm tất cả các chất liệu theo 
cách riêng của mình, từ bút chì, bút mực, phấn 
màu, than, phấn đen, màu nước, mực Ấn Độ, 
acrylic, sơn dầu… Công việc của tôi được thực hiện 
theo bản năng. Tôi yêu thích tác phẩm tạo ra nhiều 
hình dạng như nó tự loại bỏ hình dạng đó. Tôi 
thường yêu thích những mẫu nổi lên từ một mớ 
vật chất hỗn độn, được tạo thành từ mớ nguệch 
ngoạc rối ren, ngoằn ngoèo. 

Càng ngày, sự phát triển của tôi nằm ở phương 
thức tôi sử dụng các chất liệu đó. Tôi liên kết nhiều 
chất liệu khác nhau, càng nhiều càng tốt, và liên 
tục tìm kiếm « cầu nối » giữa chúng để thúc đẩy 
mỹ quan và tăng xưởng xúc cảm. 
Những ngày đầu, tôi thể hiện chủ yếu trên vải, 
nhưng hiện tại, tôi muốn phát triển theo hướng 
truyền thông nghệ thuật khác. Điêu khắc khiến 
tôi thích thú, và tôi cảm thấy như nó đang vẫy gọi 
mình.

Theo anh, điều gì làm nên một nghệ sĩ? 
Vào những năm 1920, những nghệ sĩ theo phong 
trào Dada đã tuyên bố lớn tiếng và rõ ràng: “Mỗi 
chúng ta đều là nghệ sĩ” với khát khao thoát khỏi 
nghệ thuật truyền thống, học thuật để theo đuổi 
cái gì đó mới lạ và điên cuồng. 

Họ không chỉ nghĩ rằng ai ai cũng có thể là một 
nghệ sĩ mà còn tin tất cả mọi người đều có khả 
năng sáng tạo tác phẩm. Dù họ có được tôn vinh 
hay không, tôi tin rằng mỗi nghệ sĩ đều mang 
trong mình khát vọng về một cử chỉ cao siêu. 
Người nghệ sĩ sở hữu sự mẫn cảm mạnh mẽ với thế 
giới xung quanh, giống như một người nhảy xuống 

“Tôi luôn lắng nghe xúc cảm và 
bản năng của chính mình. Khi có 
một sự vận động nội tại, tôi cảm 
nhận nó chân thành và bắt đầu 
hành động theo tiếng gọi ấy.“

Anh từng chia sẻ quan điểm là nhân tố đưa ra 
những giới hạn tạm thời, vẽ ra quỹ đạo mới và 
có xu hướng phá vỡ ranh giới giữa con người và 
thế giới, giữa chủ thể và đối tượng, giữa giác 
quan và sự nhạy cảm. Điều đó có nghĩa là gì?
Những tác phẩm của tôi là một phần của phong 
cách biểu hiện. Cuộc trò chuyện giữa tôi và công 
chúng được thiết lập dựa trên tính đơn giản và tự 
phát. Những nét vẽ của tôi thể hiện con đường 
của sự sống: hiện thân quỹ đạo cuộc sống của con 
người là không có gì là vĩnh viễn, định mệnh của 
chúng ta không được đặt vào lúc ta sinh ra, luôn 
có một phần của những điều chưa biết mà chúng 
ta chẳng thể kiểm soát, tất cả chỉ mang tính quan 
điểm. 

Kể từ khi ra đời, con người luôn cố gắng làm chủ 
môi trường sống của mình. Đầu tiên, anh ta học 
cách sống sót và sau đó phát triển để cải thiện tình 
trạng của mình. Con người đã làm chủ thế giới mà 
họ sống từ lâu, nhưng ý nghĩa của tất cả những điều 
này là gì? Chúng ta có hạnh phúc hơn? Chúng ta đã 
tạo ra một xã hội ngày càng nhiều những bức tường, 
biên giới giữa con người, nhân loại đang quay lưng 
lại với Mẹ Thiên nhiên. Con người ngày càng gây 
nguy hiểm cho hành tinh với sự thờ ơ và thú tính 
như thể anh ta sẽ không phải gánh lấy hậu quả nào, 
như thể anh ta là bất tử. Nó phản ánh bản chất mâu 
thuẫn trong mỗi chúng ta.

Được biết, anh đã tận dụng tối đa thời gian 
cách ly để sáng tác. Thông điệp mà anh rút ra 
trong giai đoạn khó khăn này là gì ?
Chúng ta đang sống trong khoảnh khắc đáng kinh 
ngạc, khi thế giới dừng lại và lần đầu tiên trong 
lịch sử, cuộc sống của con người được ưu tiên hơn 
nền kinh tế. Và điều đó thật sự quan trọng! Nhưng 
điều đó không đồng nghĩa với việc tâm trí của 
chúng ta cũng bị cách ly, mà hoàn toàn ngược lại. 
Quãng thời gian cách ly xã hội này là khi tôi tận 
dụng tối đa thời gian. Khoảng 2 tháng, tôi gần như 
không ra khỏi nhà. Cuộc sống của tôi quay về mức 
cơ bản nhất : thức dậy, ăn, ngủ… và sáng tạo. Và 
trong thời gian này, bạn sẽ nhận ra rằng con người 
khắp thế giới cũng đang không ngừng sáng tạo, với 
những chiến dịch truyền thông ý nghĩa và thú vị. 
Đại dịch tưởng như một gánh nặng không thể 
vượt qua, ấy vậy mà, bằng trí tưởng tượng của 
mình, con người sống nhẹ nhàng hơn, và thoát ra 
khỏi những ảm đạm và chán nản hàng ngày. Trí 
tưởng tượng giúp ta tự do, bay bổng, giải thoát 
chính mình ra khỏi những ràng buộc, kể cả những 
ràng buộc mà đại dịch gây ra. 

Chúng ta biết rằng sau đại dịch này thế giới sẽ thay 
đổi ! Nhưng, chúng ta sẽ tiếp tục chu kỳ tiêu dùng 

tăng tốc hay tiến tới cuộc sống an yên, yêu thương 
và “tôi” hòa quyện trong “chúng ta” ? Tôi tin rằng 
nghệ thuật có thể quyết định ! Văn hóa có thể đưa 
chúng ta đến lựa chọn tốt hơn.

Anh có thể chia sẻ về dự án trong tương lai gần 
của mình ?
Hai năm tới đây của tôi sẽ bận rộn hơn với rất 
nhiều cuộc triển lãm đã được lên kế hoạch trước. 
Nổi bật trong đó là triển lãm cá nhân kéo dài 3 
tháng vào năm 2021 tại Bảo tàng Guimet ở Paris. 
Sự kiện là cuộc đối thoại với các tác phẩm của bảo 

từ máy bay không cần dù mà là đôi cánh trong tâm 
trí họ. 

Văn hóa Việt Nam nói riêng và Á Đông nói 
chung được thể hiện như thế nào trong các tác 
phẩm của anh?
Tôi sinh ra ở Pháp và chưa từng có cơ hội sinh sống 
ở châu Á. Nhưng nhờ sự giáo dục của mẹ, chảy 
xuyên trong tôi là nền văn hóa Pháp và Á Đông. 
Đó cũng là lý do vì sao những nhân vật Á châu 
luôn xuất hiện đều đặn và khắp nơi trong các tác 
phẩm của tôi. 

Vài năm gần đây, tôi đã đi du lịch đến nhiều nơi ở 
châu Á và bắt đầu hành trình tìm về nguồn cội của 
mình. Dù ở Việt Nam, Singapore, Hồng Kông hay 
Bali, tôi đều gặp những người với khao khát nghệ 
thuật và văn hóa đáng kinh ngạc. Vì thế, thật tuyệt 
vời để giới thiệu các tác phẩm của mình tại các 
quốc gia đó. Tôi cảm thấy mình có nhiệm vụ phát 
triển nền văn hóa rộng lớn như cầu nối giữa Pháp 
và Đông Nam Á. 

Nổi tiếng với việc sáng tác trên khổ lớn, anh có 
thể chia sẻ về sở thích đặc biệt này? Theo anh, 
định nghĩa thành công của một tác phẩm chân 
dung là gì?
Tôi thích sáng tác với những kích thước lớn. Trước 
khi bắt đầu một tác phẩm, tôi luôn quan sát và 
kiểm tra nó để xem nó sẽ phản ứng ra sao với nét 
vẽ của mình. Làm việc trên các định dạng lớn cho 
phép tôi và khung vẽ trở thành một, nó thúc đẩy sự 
tự do cũng như tạo ra liên kết vô cùng mạnh mẽ. 
Tuy nhiên, sáng tác trên các định dạng lớn không 
hề dễ dàng, nó buộc bạn phải khiêm tốn. Khi làm 
việc, tôi chưa bao giờ nghĩ rằng sẽ tạo ra cái gì đó 
thật tuyệt vời. Tôi chỉ đang cố gắng trung thực 
nhất có thể, và để trái tim tôi dẫn lối. Điều quan 
trọng là cảm xúc mà một tác phẩm mang lại sẽ kích 
thích bạn tiếp tục chiêm ngưỡng nó.

tàng, nảy ra từ khát vọng mang lại cho cuộc sống 
những câu chuyện và ký ức, làm sáng tỏ những 
gì bị lãng quên và hiểu lầm. Để lắng nghe những 
tiếng nói im lặng này, tôi xin trích dẫn một câu 
nói của André Malraux : “Tiếng nói của những tác 
phẩm cũ mà chúng ta nghe ngoài bối cảnh sáng 
tạo của chúng, hơi giống một ngôn ngữ mà chúng 
ta không hiểu nhưng có thể nghe. Chúng ta hiểu 
gì về các công trình tôn giáo cổ đại khi sống trong 
thế giới hiện đại và thế tục ? Làm thế nào những 
tác phẩm này có thể cộng hưởng với công chúng ? 
Làm thế nào để cuộc đối thoại này có thể tiếp cận 

80X60 cm ,mixed media on paperboard, 
Lockdown,2020
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250x360 cm, mixed media on canvas, Empreinte 2019

HOM NGUYEN

PERFECTIONIST

Hom Nguyen (September 20, 1972) is a self-
taught French artist of Vietnamese origin. He is 
well known for his large-scale portraits, which 
have been featured in numerous individual 
and collective exhibitions since 2011.

I f you had a dream, would you like to come back to 
the past to change your life, especially change your 
thought to start painting earlier no matter what it was ? 
I always have a million dreams in mind. A recurring one is 

to live in a better world. However, I’ve never dreamt of changing 
my past. I have struggled a lot, experienced terrible moments, 
lost loved ones. But if I had to redo it, I wouldn’t change a thing. 
Because this past has shaped the artist that I am today. I don’t 
think my work would be perceived with the same intensity if I 
had had a normal life, if I had been able to go to art school and 
start a career as an artist very young. I would not change the 
person I am today for anything in this world.

As a self-taught artist, how do you define your own chal-
lenges and opportunities?
Being self-taught is a chance. Not being able to count on anyone 
but yourself to progress in life shapes you into a man. You have 
to reach deep within yourself and you discover resources you 
didn’t know you had. Being self-taught is freeing, you are not 
bound by any chains. I move on instinct and emotion. When 
something moves me, when I feel an approach is sincere, then I 
go for it. For many years I have contributed in my own way to 
support causes that are in line with my vision of the world. In 
2019, in collaboration with the Musée de la Monnaie de Paris, 
Vogue Magasine and Christie’s auction house, I took part in 
a fundraiser to support programs in favor of gender equality 
and women empowerment led by UN Women. In February 
2020, I organized an auction of my works and was able to 
collect € 234,000 which were donated to the NGO Les Enfants 
du Mekong to support the children of the Sisophon center in 
Cambodia. Those 750 children will be schooled and fed for one 
year in Cambodia.

Your best exhibition in your opinion. Why? Which messages 
you would like to send to the audience? The new and cre-
ative view you see in the exhibition?
My best exhibition was in the Marais in Paris in April 2018. 
I’m used to having a lot of people coming to my exhibitions, 
but for this particular event it was incredible. A huge crowd 
gathered. On opening day, there was a 800m queue that lasted 
for hours. It was great, it was a crowd worthy of the greatest 
museums. The 500sqm exhibition space was also fantastic. A 
place steeped in history, in the basement you could see the 
traces of rails in the floor, indeed, in 1887 it was a boilermaking 
factory where they made the bolts used for the construction of 
the Eiffel Tower. This is also where the last guillotine in France 
was stored. Showing my work in such a place was truly magical. 
What is important is that my exhibitions create emotions, that 
the public is moved, and it invites them to go see other shows, 
by other artists. It is essential to be curious, to be open to others 
and other cultures. Humanity is always a central theme in my 
exhibitions. As evidenced by the title of my previous series (No 
bearing, Trajectory, Inner scream, Lifeline, Dark Side, Roots…). 
Each exhibition is an experience as much for the public as for 
me, a quest for our origins and the embodiment of what is at 
the heart of all human destiny, a window on a more timeless and 
universal dimension where each spectator can find their own 
private emotion.

Let’s talk about materials in your work: How has it changed 
over the years? Which materials you experience now and 
which materials you research and would like to try? Do you 
think material is a type of important experience in creating?
I am an endless perfectionist, I do everything so thoroughly, that 
I very quickly experimented with all the media at my disposal. 

AN ENDLESS
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Pencil, pen, pastels, charcoal, black chalk, watercolor, India 
ink, acrylic, oil paint. My work with matter is as instinctive as 
it is controlled. I like that my writing gives shape as much as it 
removes it, I love suggesting patterns emerging from a jumble of 
matter made up of tangles and spidery layers. What has evolved 
over the years is my way of using media. I associate the various 
media more and more, I am constantly looking for stylistic 
bridges which result in a sensory increase. Since the beginning of 
my career I have expressed myself mainly on canvas, but today I 
want to evolve towards other artistic media. Sculpture interests 
me a lot, I feel it calling me ...

In your opinion, what makes an artist?  
The Dadaists, around 1920, proclaimed loud and clear that 

“everyone is an artist”, with a subvertive intend and hoping to 
get rid of academic and traditional art, in a frantic pursuit of 
novelty. They not only thought that “everyone could become an 
artist”, but also everyone was able to make art. Whether they are 
celebrated or not, I believe that an artist carries with them the 
hope of a sublime gesture. Between rupture and transmission, 
the artist posseses a hypersensitivity to the world around him. 
Someone who jumps off a plane every day without a parachute, 
but with wings in the head.

 How do you define Vietnamese scent in your work?
I was born in France but never lived in Asia. Thanks to my 
mother’s education, I have a dual culture, French and Asian. This 
is why the Asian figure is ubiquitous in my work. These past few 
years I have traveled a lot in Asia, each time I live these trips as 
an initiatory quest to discover my roots. Whether in Vietnam, 
Singapore, Hong Kong or Bali, I met people who have an 
incredible yearning for art and culture. I am honored and happy 
to be able to exhibit my work in these countries. Custodian of 
my dual western and eastern culture, I feel I have a duty to do 
everything I can to develop a wider cultural platform as a bridge 
between France and South East Asia.

Famous for making large-format portraiture, what made 
you interested in it? And how do you define a successful 
portrait work or artwork in general? 
I love working with large formats. The canvas is a living matter. 
Before starting a work, I always observe it, test it, see how it will 
react to my brushstrokes, what feedback I receive each time I 
put my writing on this canvas. Working on very large formats 
allows me to be one with the canvas. Manoeuvring on large 
formats allows this strong physical commitment, an entirely 
liberated gesture inherent in creation. Working on something 
that is bigger than you is not trivial, it forces you to be humble, 
it is essential for me. Honestly, I don’t know what a successful 
portrait is. There is no magic touch. When I work on a piece, I 
never think that I’m going to do something great. I’m just trying 
to be as honest as possible, and let my heart guide the stroke. 
What is important is the emotion a work will provoke when you 
look at it.

You ever suggested perspectives, offers temporary limits, 
draws new trajectories and tends to break the boundaries 
between the human and the world, between the subject 
and the object, between sense and sensibility. What does it 
mean?
My work is part of an expressionist lineage, the conversation I 
establish with the public is simple and spontaneous. My stroke 
is meant as the path of life: the embodiment of human life 
trajectories where nothing is ever permanent, our destiny is not 
set in stone at birth, there is always a part of unknown that we 
do not control, unknown tomorrows which can only be put in 
perspective. Ever since his creation Man has striven to master a 
hostile environment, first to survive and then to grow in order to 
improve his condition. Man has mastered the world in which he 
lives a long time ago, yet what is the meaning of all this? Are we 
happier? We have created a society that spends more and more 
time building walls, borders between men. Humanity is turning 
his back on Mother Nature who has given it so much. Man is 
endangering the planet more and more with such indifference, 
as if there was no consequence, as if he were immortal ... My 
writing, sometimes, is a reflection of our contradictions.

“Being self-taught 
is a chance. Not 
being able to 
count on anyone 
but yourself to 
progress in life 
shapes you into a 
man. You have to 
reach deep within 
yourself and you 
discover resources 
you didn’t know 
you had.”

Could you share with us about your next project ?
I already have a lot of projects and exhibitions lined up for the 
next two years. Among these projects is my personal exhibition 
which will last 3 months, in 2021, at the Guimet Museum in 
Paris (the Museum of Asian art). It will be a dialogue with the 
works of the Museum, sprung out of a desire to bring to life 
again past stories and memories, to put in back  in the light 
of the present something forgotten or misunderstood by the 
general public. To hear these “voices of silence” to cite André 
Malraux: the voices of old works that we listen to beyond 
their creative context, a bit like a “language” that we “do not 
understand” but “can hear ”. What do we understand today, in 
our modern and secular societies, of ancient religious works? 
How can these works resonate with a modern artistic approach, 
in a way that is relevant and authentic toward the public? How 
can this dialogue reach a diverse audience, whether they are 
believers, atheists or agnostics? These are fascinating questions I 
will try to answer.

Imagination isn’t quarantined during quarantine time as 
Covid-19. Do you think so? How do you take advantage of 
time to create work and what lesson you learn during this 
hard time ?
We live in this incredible moment when our world has hit 
pause. For the first time in history, human life has taken priority 
over the economy. It’s momentous... But it does not mean that 
our minds are in quarantine too. Quite the contrary. For me 
this confinement was a moment out of time. For two months, 
I almost never left my home. My life like that of over half of 
humanity, has come down to its simplest form: getting up, 
eating, sleeping ... and creating, because normal human social 
activities were no longer possible. I was very lucky because I 
could continue to work. But I realized that lots of people around 
the world have been incredibly creative. Whether by reinventing 
culture like the Getty Museum Chalenge, or creating beautiful 
outbursts of solidarity, of generosity like all these cultural and 
sport social media lives shared all over the world.

We realize that imagination and culture are essential. This 
allows us to feel light, to prevent the gloom of this historic 
moment when we are aware everything can change dramatically. 
Imagination is what allows Man to remain free, light, to be able 
to free himself from all these constraints that weigh on us in a 
society that alienates the human condition a bit more every day...

We are told that after this pandemic, the world will change! Will 
we resume the timed, accelerated, selfish, consumerist cycle? 
Or will there be a new rise in a friendly and loving life, moving 
toward a civilization where the poetry of life unfolds, where the 

“I” blossoms in an “us”? I believe that art can be decisive! We are 
at a crossroads ... Culture can help us make better choices, to 
provide a better world for future generations.

(Ảnh trên) 30X20 cm , mixed media on 
paperboard, Lockdown 2020

(Ảnh dưới)
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