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P h i l o s o p h y  o f  a r t



September at Opera Gallery Paris will kick off with  
«Philosophy of Art», the first personal exhibition of French 
artist Gully, for which the ex-Street-Artist-turned painter 
was given carte blanche.
 
Gully’s talent fluctuates between sincere tributes and  
detonating creations as he manipulates Art History. His  
universe overflows with the anachronistic: iconic art  
scenes are decontextualized to stage the most improbable  
encounters among legendary masters.

A Graffiti artist at the beginning of the 21st century,  
Gully now devotes most of his time to studio work after  
discovering Appropriation Art. This conceptual art  
movement from the 70s and 80s (which transformed  
immaterial qualities of an artwork to adapt to the new version’s  
message) was enriched by Gully who adds graffiti and  
elements of contemporary art. «Signature», «intellectual 
property» «authentication» are just a few concepts that were 
turned upside-down by this new art trend of «borrowing to 
create new work».

For this exhibition, Gully has produced about thirty pieces, 
representing more than an entire year of work. He thinks 
of his paintings as imaginary encounters with the great  
Masters who influenced him. Famous illustrators from 
the Saturday Evening Post, known for their depictions of  
everyday life in 20th Century America, take center stage  
thanks  to the presence of the likes of Joseph Christian 
Leyendecker, Norman Rockwell and Stevan Dohanos. 
American modern artists also face off with European  
Masters: Edward Hopper meets Edouard Manet;  
Alexander Calder rubs shoulders with Pabol Picasso and 
Keith Haring bumps into Joan Miró.

In a partnership with the luxury brand Jeanrichard of the 
Kering Group, this event will also present Gully’s designer 
side. Thanks to the savoir faire of the Swiss watchmaker, 
Gully was able to design a few select models, lending a 
unique support to his artwork.

Fatiha Amer, 
Director, Opera Gallery Paris

Signed and dated on the reverse
Mixed media on canvas
160 x 110 cm • 63 x 43.3 in.

Rockwell meets Warhol and Basquiat 1, 2014

Notre rentrée à Opera Gallery Paris débute avec  
« Philosophy of art », la première exposition personnelle 
de Gully pour laquelle cet ex-artiste de rue français,  
aujourd’hui peintre, a eu carte blanche.

Son talent oscille entre hommage avéré et création  
détonante. Gully manipule l’histoire de l’art. Son univers se  
revendique de l’anachronisme : des images iconiques de 
l’art sont décontextualisées afin de créer une rencontre  
improbable avec d’autres œuvres mythiques. 

Graffeur dans les années 2000, il se consacre principa-
lement au travail en atelier depuis qu’il a découvert le  
courant de l’Appropriation. Cet art conceptuel des années 
70 et 80, dont l’objectif était de détourner les qualités  
immatérielles de l’œuvre selon les moyens de la copie,  
se voit enrichi par Gully des créations du graffiti et de  
l’art contemporain. Signature, propriété intellectuelle,  
authentification, autant de concepts qui sont remis en 
question par ce phénomène de reproduction déclarée. 

Pour cette exposition, Gully a créé un ensemble d’une  
trentaine d’œuvres, représentant plus d’une année de  
travail. Il a envisagé ses peintures comme des rencontres  
imaginaires avec les Maîtres qui l’ont formé. Les célèbres  
illustrateurs du Saturday Evening Post, connus pour avoir 
dépeint le quotidien de l’Amérique du XXe siècle, sont 
en bonne place grâce à la présence de Joseph Christian 
Leyendecker, Norman Rockwell ou Stevan Dohanos. 
Les peintres de la modernité américaine débattent avec 
les maîtres européens : Edward Hopper et Edouard  
Manet, Alexander Calder et Pablo Picasso, Keith Haring 
et Joan Miró.

En partenariat avec la marque de luxe JeanRichard du 
groupe Kering, cet événement permettra de découvrir 
également le designer. Grâce au savoir-faire de l’horlogerie 
suisse, Gully a pu associer son talent en intervenant sur des 
modèles de montres, devenues pour l’occasion support 
original pour des œuvres.

Gilles Dyan
Founder and Chairman, Opera Gallery Group



jeanrichard.com - Follow: @jrwatches

Lorsque la philosophie de vie rencontre 

la philosophie de l’art

La Manufacture horlogère suisse JEANRICHARD s’associe à Gully, artiste 
reconnu pour son travail dans l’art urbain contemporain. Cette collaboration 
spéciale sera célébrée lors de l’exposition «Philosophy of Art» à Opera 
Gallery Paris. Cette exposition présentera les dernières œuvres de Gully 
et sa collaboration avec JEANRICHARD. Inspirée et signée par l’artiste lui-
même, la collection spéciale «Graphiscope», composée de trois pièces,  
chacune limitée à 25 exemplaires, sera dévoilée.
 
À PROPOS DE JEANRICHARD
Les montres JEANRICHARD s’adressent à ceux qui aiment relever les 
défis, partir à la conquête de l’inconnu, profiter pleinement de la vie en 
savourant chaque instant comme si c’était le dernier. Des aventuriers 
du quotidien, qui prônent l’authenticité et refusent les compromis, 
tant en matière de qualité que de design. Des esprits libres, qui font fi 
des conventions et imposent leurs propres règles, voyageant hors des 
sentiers battus. Les montres JEANRICHARD se déclinent désormais en 
quatre collections, qui rendent hommage aux éléments qui gouvernent la 
nature : Terrascope, Aquascope, Aeroscope et 1681. La terre, l’eau, l’air, et 
le feu de la passion qui anime notre marque depuis plus de trois siècles et 
enflamme chaque jour un peu plus les globetrotters les plus sophistiqués. 
JEANRICHARD appartient au groupe Kering, qui figure parmi les leaders 
mondiaux de l’habillement et des accessoires et développe un ensemble 
de marques puissantes de Luxe et de Sport & Lifestyle.

Where philosophy of life meets 

philosophy of art

The Swiss watch manufacturer JEANRICHARD is partnering with 
Gully, known for his contemporary street art, for a special collaboration. 
This partnership is presented in preview at Opera Gallery Paris for the 
“Philosophy of Art” exhibition. It will feature, amongst Gully’s latest 
paintings, a special exhibit on the collaboration with JEANRICHARD.  
Inspired and signed by the artist, the “Graphiscope” collection 
composed of 3 watches, each limited to 25 pieces, will be unveiled.

ABOUT JEANRICHARD
JEANRICHARD watches have been conceived for all those who 
enjoy challenges, revel in the unknown, and would like to live their 
lives to the fullest, savouring the best of each moment. These are 
the everyday adventurers, who enjoy authenticity and will make no 
compromises, be that on quality or on design. These are independent 
spirits who scorn conventions and play by their own rules, travelling 
off the beaten paths. The art of life JEANRICHARD timepieces come 
in four different collections that each pay tribute to the elements of our 
universe: Terrascope, Aquascope, Aeroscope and 1681. Earth, water, 
air, plus the fire of passion that has inspired our brand for over three 
centuries and has excited sophisticated globetrotters every day anew. 
JEANRICHARD is part of the Kering Group, a world leader in apparel 
and accessories, which develops an ensemble of powerful Luxury and 
Sport & Lifestyle brands.

Signed and dated on the reverse
Mixed media on canvas
100 x 81 cm • 39.4 x 31.9 in.

Leyendecker meets Indiana 1, 2014



Quelle est votre place par rapport aux autres artistes 
de ce mouvement ?
C’est un milieu qui a existé avant que le marché de 
l’art ne s’y intéresse et qui a eu ses têtes d’affiche.  
Aujourd’hui sur toile, le jeu est différent, c’est un nouveau  
support, une nouvelle compétition. Beaucoup n’ont pas su  
évoluer, malheureusement, leur passé ne leur donne  
aucun droit dans l’art contemporain : nous sommes jugés 
sur ce que nous créons. 
Même si je ne fais pas partie de la première génération, 
je sais où mon passé se situe dans ce mouvement, j’ai 
fait beaucoup pour le graffiti. Ma place dans le marché 
du street art est importante mais je reste tout petit dans 
l’art contemporain, un petit qui progresse au fur et à  
mesure. Pour mettre en avant mon travail sur toile, j’utilise 
ce que j’ai appris dans le graffiti. Quand on passe devant, 
l’œil doit être attiré par mon tableau. Le marché et les  
collectionneurs font le reste, là-dessus je n’ai aucun  
pouvoir. 

Pouvez-vous nous expliquer 
votre concept ?
Mes tableaux contiennent des 
histoires, sorties de ma vie 
ou de mon imaginaire, dans 
lesquelles se rencontrent les 
icônes de l’art. J’emprunte 
des personnages ou des 
scènes existantes que je mets 
en scène dans mon univers.

À quel moment le public et 
les collectionneurs ont-ils 
suivi ?
En 2008, quand j’ai fait  
mes premières peintures 
sous le pseudo de Gully,  
il y a tout de suite eu de  
l’intérêt. Même si mon pseu-
donyme était inconnu de tous et qu’il n’avait pas de 
passé, le résultat aux enchères a représenté quatre fois  
l’estimation, preuve que l’intérêt était porté sur mon  
travail et non sur ma personne. à l’époque, je  
peignais ce que je connaissais le mieux  : le graffiti et les  
personnages de BD. Ces premières toiles vendues m’ont 
permis de consacrer plus de temps à mon travail afin  
d’approfondir mon concept.

Vous vous êtes fait connaître avec la série sur Edward 
Hopper, quelles sont vos nouvelles inspirations pour 
cette exposition ? Qu’avez-vous souhaité mettre en 
avant ?
Effectivement, les premiers tableaux qui ont été remar-
qués sont les NigthHawk dans lesquels j’introduisais 
mon univers graffiti. Puis j’y ai introduit les icônes du 
marché de l’art. Les œuvres de cette exposition sont 
la continuité de mon travail. Ici j’ai beaucoup travaillé  
autour de la découverte par les yeux d’enfants du 
monde de l’art et des sentiments, comme l’amour ou la 
haine. C’est peut être une manière détournée de faire  
découvrir l’art au plus grand nombre ou tout simplement 
à mes propres enfants.

Comment avez-vous choisi ces emprunts d’œuvres et 
d’artistes?
Avant je passais beaucoup de temps à repérer des lieux et  
esquisser des lettrages. 

Aujourd’hui je fais l’équiva-
lent en cherchant mes sujets.   
J’essaye des associations d’idées, 
je voyage, je visite beaucoup  
d’expositions et de musées, je  
dévore des livres d’art afin de  
trouver l’inspiration pour mes futurs  
tableaux, selon les époques que 
j’ai envie d’explorer.

Est-ce que vous avez envie  
parfois de vous détacher de 
cet héritage que vous avez de  
l’Appropriation ?
Je pense que je m’en suis déjà 
détaché : ce mouvement m’a 
inspiré, mais je ne lui appar-
tiens pas, car les appropriatio-

nistes copient telle quelle une œuvre. Moi j’en prends  
des fragments pour raconter une histoire, figer un 
instant ce que j’ai vécu ou ce dont j’ai rêvé, tout en  
rendant hommage à ces artistes en les mettant en scène. 
Ce sont des citations car ils ne sont que des parties de 
chacun de mes tableaux, dans lesquels je décris mon  
univers qui évolue au fur et à mesure de mon travail et de 
mon intimité.

Pouvez-vous vous présenter, raconter l'histoire  
de votre pseudonyme ?
Je suis un ex-graffeur, qui a voulu faire autre chose que 
du graffiti, donc pour de nouvelles actions, il me fallait 
un nouveau pseudo. Quand j’ai dû signer la première 
toile, j’ai cherché un pseudo qui, non seulement, marque 
une scission avec mon passé dans le graffiti, sans le  
renier, mais également annonce ce que je voulais faire. 
Un jour, en présence de mes enfants assis devant la 
télé, je griffonnais à la recherche d’enchaînement de 
lettres et à l’écoute d’un slogan publicitaire, j’ai entendu  
ce pseudo qui veut dire « ravin » en anglais. Pour une 
rupture c’était ce que je cherchais. Gully signifie aussi en 
argot, « quelque chose venant de la rue, de hors la loi ».

Comment se passent vos début, dans les années 2000, 
en particulier sur la ligne du RER C et pourquoi avoir 
arrêté d’intervenir dans la rue et quitté le mouvement 
graffiti ?
C’est vrai que je ne souhaite pas mélanger mon  
passé dans le graffiti et mon travail en atelier, j’ai voulu 
une rupture. Dans le graffiti, je me souciais surtout de  
répéter les lettres qui composaient mon pseudo. Je 
passais l’essentiel de mon temps à repérer les lieux, 
les rondes des maîtres chiens, voir à quelle heure les  
balayeurs passaient, voir par où pouvait arriver la  
police et par où je pourrais sortir ; et le reste du temps à  
dessiner, partout où j’allais je griffonnais pour préparer 
mes prochains graffs, cela m’apportait une joie que seuls 
les acteurs de ce milieu pouvaient comprendre.
Avec du recul, je cherchais essentiellement à être reconnu 
par le milieu dans lequel j’évoluais, et pour sortir du lot, il 
fallait être mieux placé que les autres, à plus d’endroits, 
plus gros, plus de  visibilité, plus de style, plus de couleurs.
Aujourd’hui j’ai grandi, j’ai des enfants, et même si je suis 
ce que font les nouvelles générations, je ne peux plus me 
permettre de traverser une autoroute en courant avec la 
police aux trousses, sauter d’un toit sans même savoir ce 
qu’il y’a dessous. 
Je prends autant de soin à cacher ce que je faisais et peux 
encore faire dans le graffiti que ce que je fais en atelier.
C’est vrai que quand j’ai pris ce nouveau pseudonyme, 
je cherchais dès le début une rupture mais aussi quelque 
chose d’excitant. 
Le fait de me cacher derrière un masque, de me montrer 
sans qu’on sache que c’est moi, de connaître les gens 
qui me foudroient de critiques, et même de critiquer  
avec eux, reste tout aussi excitant et moins risqué que de 
traverser une autoroute.

Gully est un artiste français né en 1979. Issu du monde du graffiti, c’est en découvrant  
le courant de l’Appropriation qu’il abandonne l’art de rue pour passer à la toile. Depuis, il a conquis les 
amateurs d’art grâce à ses compositions très singulières, télescopant les genres, les icônes de l’art et 
les siècles. Il puise, déstructure, intègre et remodèle les éléments forts des grands noms de l’histoire 
de l’art, Edward Hopper, Andy Warhol, Jean-Michel Basquiat, Jeff Koons, ou OsGemeos. Son travail 
est considéré comme rare, tant sa production est limitée. Mystérieux, il apparaît toujours de manière 
anonyme et n’est jamais présent à ses expositions.



Where do you think you fit in with respect to the other 
artists of this movement?
This genre existed before the art industry became  
interested and created its stars. On today’s canvas, things 
are different. It’s a whole new support, a new challenge. 
Many weren’t able to evolve; unfortunately for them, their 
past entitled them to nothing in the Contemporary Art 
world where we’re only judged on what we create.
Even if I don’t belong to the first generation, I know how 
my past fits in with this movement. I’ve done a lot for  
Graffiti Art.
I’m well known in the Street Art market but I’m tiny in 
Contemporary Art, a newcomer who slowly progresses, 
little by little.
To highlight my work on canvas, I use what I learned in 
Graffiti Art. When you walk in front of one of my pieces,  
I want your gaze to be attracted to my tableau. 
The collectors’ market does the rest, and I have no control 
over that.

Can you explain your concept?
My work is made up of stories from my personal life in 
which I meet art icons. I borrow certain existing characters 
or scenes that I stage in my own personal universe.

When did the collectors and public start following you?
In 2008, when I signed my first artworks “Gully”, the  
interest was there from the start. Even if nobody knew who 
was behind a name that was totally unknown and had no 
past, no artistic reference, the result at the auction houses 
was four times the pre-sale estimate, which is proof that 
the interest was triggered by my work and not my name. 
At the time, I painted what I knew best: graffiti and comic 
book characters. The first few pieces sold allowed me to  
devote myself fulltime to my work, which allowed me to 
delve into my concept.

You really became famous with the Edward Hopper 
series. What new inspirations are you working with for 
this exhibition? What do you want to communicate?
You’re right. The Nighthawk series in which I introduced 
my graffiti universe was a big hit. Then I started adding 
the art world’s most famous art icons. The pieces of this 
exhibition show the continuity in my work. 

Here, I’ve  focused more on the concept of discovering  
the art world and its emotions, like love or hate, through 
a child’s eye. 
Maybe my round-about way of bringing art to the masses…
or simply to my kids.

How do you select which famous pieces you’ll  
interpret, which artists you’ll use…?
Before, I’d spend tons of time scouting locations and 
sketching letters. Today, I spend more time searching 
for subjects. I try to associate ideas; I travel, I visit a lot of  
exhibitions and museums, I devour art books in order to 
find the inspiration for my next piece, depending on the 
periods that I want to explore.

Do you sometimes wish you could detach yourself 
from your appropriation heritage?
I think I already have: this movement inspired me but it 
doesn’t own me. Appropriation artists copy a piece of 
art verbatim. I select snippets to tell a different story, to 
immobilize, just for a moment, something I experienced 
or something I longed for, while paying tribute to these 
artists by staging them in my piece as well. My works 
are like famous quotes as they’re just a part of each  
piece in which I develop my universe; a universe that keeps  
evolving gradually alongside my work and my private life.

Could you present yourself and tell us where your 
pseudonym comes from?
I’m an ex-Graffiti artist who wanted to do something else. So, 
for a new direction I felt I needed a new pseudonym. When it 
was time to sign my first piece, I wanted a 
pseudonym that wasn’t only a clear break 
from my Graffiti past – without repudia-
ting it - but also something that would 
announce what I wanted to do.
One day, while my kids were watching 
television, I was doodling various series 
of letters when a commercial’s slogan 
caught my attention. I heard this word in 
English… gully. Talk about a clear break; 
it was exactly what I was looking for. In 
English slang, Gully means “related to 
street life and gangsters”. 

What was the beginning of your 
career like in the early 2000s;  
especially on the Parisian RER C line. 
And why did you decide to stop painting in the streets 
and leave the Graffiti movement?
It’s true that I don’t want to mix my Graffiti past and my studio 
work because I really wanted a total rupture.
With Graffiti art, I focused my attention on repeating letters 
that made up my pseudonym…  I spent the major part of my 
time scouting locations, figuring out where the guard dogs 
where, when the sanitation men did their rounds, where 
and when the police were and planning escape routes; 
the rest of my time was spent drawing. Wherever I went, I 
sketched the foundations of my next Graffiti piece, which  

procured such a sense of happiness for me… one that only 
people from this milieu can understand…
Looking back, I realize that I was really searching for  
recognition from other street artists and that to stand out, 

I had to be better 
placed than all the 
others, and more pre-
sent than the others…
bigger, more visible, 
more stylish, more  
colourful.
Today I’ve matured; 
I have children, and 
even if I follow what 
the new generations 
are doing, I can no 
longer allow myself  
to run across the 
highway with poli-
cemen on my tail 
or jump from one 

roof  to another without having checked what’s down 
below. I pay as much attention to hiding what I did in  
Graffiti Art as to what the future holds for me and my studio 
work.
When I adopted my new pseudonym, I immediately 
wanted that break with the past, but also something 
exciting. Hiding from the public behind a mask,  
appearing in public without the public knowing it’s me,  
getting to know the people who sling criticism at me, and 
even criticizing my work in their company is more exciting 
and less risky than bolting across a highway.

Gully is a French artist born in 1979. Hailing from the world of Graffiti Art, Gully decided 
to abandon the street for canvas after discovering the Appropriation movement. Ever since,  
he has conquered the hearts of art lovers everywhere thanks to his unique compositions  
telescoping diverse genres, art icons and centuries. Gully dives deep, tears apart, integrates 
and reshapes the powerful features of the great names in Art History, whether it be Edward  
Hopper, Andy Warhol, Jean-Michel Basquiat, Jeff Koons or OsGemeos. His works are rare, as his 
production is quite limited. Mysterious, Gully always appears in public under cover and never  
attends his exhibitions.
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Signed and dated on the reverse
Mixed media on canvas
110 x 117 cm • 43.3 x 46.1 in.

Dohanos meets Warhol 1, 2014

Signed and dated on the reverse
Mixed media on canvas
150 x 140 cm • 59.1 x 55.1 in.

Dohanos meets Manet and Picasso 1, 2014
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Signed and dated on the reverse
Mixed media on canvas
150 x 140 cm • 59.1 x 55.1 in.

Falter meets Calder 1, 2014
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Signed and dated on the reverse
Mixed media on canvas
156 x 120 cm • 61.4 x 47.2 in.

Rockwell meets Haring 1, 2014
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Signed and dated on the reverse
Mixed media on canvas
104 x 100 cm • 40.9 x 39.4 in.

Rockwell meets Graffiti Art 1, 2014
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Signed and dated on the reverse
Mixed media on canvas
160 x 240 cm • 63 x 94.5 in.

Rockwell meets Seurat 1, 2014

Signed and dated on the reverse
Mixed media on canvas
100 x 81 cm • 39.4 x 31.9 in.

Sambrook meets Miró 1, 2014
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Signed and dated on the reverse
Mixed media on canvas
100 x 81 cm • 39.4 x 31.9 in.

Leyendecker meets Wesselmann 1, 2014

Signed and dated on the reverse
Mixed media on canvas
100 x 81 cm • 39.4 x 31.9 in.

Leyendecker meets Warhol 1, 2014



21Signed and dated on the reverse
Mixed media on canvas
110 x 220 cm • 43.3 x 86.6 in.

Hopper meets Haring 13, 2014
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Signed and dated on the reverse
Mixed media on canvas
120 x 126 cm • 47.2 x 49.6 in.

Holmes meets Gully Art 1, 2014

Signed and dated on the reverse
Mixed media on canvas
124 x 180 cm • 48.8 x 70.9 in.

Ferrer meets Buffet 1, 2014
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Signed and dated on the reverse
Mixed media on canvas
160 x 140 cm • 63 x 55.1 in.

Here comes the sun, Dohanos meets Lichtenstein, 2014

Signed and dated on the reverse
Mixed media on canvas
150 x 140 cm • 59.1 x 55.1 in.

Dohanos meets Léger 1, 2014



Signed and dated on the reverse
Mixed media on canvas
100 x 160 cm • 39.4 x 63 in.

Dohanos meets Hirst 1, 2014

27
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Signed and dated on the reverse
Mixed media on canvas
120 x 120 cm • 47.2 x 47.2 in.

Falter meets Lichtenstein 1, 2014

Signed and dated on the reverse
Mixed media on canvas
110 x 103 cm • 43.3 x 40.5 in.

Rockwell meets Lichtenstein and Warhol 1, 2014
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Signed and dated on the reverse
Mixed media on canvas
120 x 160 cm • 47.2 x 63 in.

Rockwell meets Lichtenstein 2, 2014

Signed and dated on the reverse
Mixed media on canvas
150 x 122 cm • 59.1 x 48 in.

Dohanos meets Art school 1, 2014



33

Signed and dated on the reverse
Mixed media on canvas
130 x 220 cm • 51.2 x 86.6 in.

Canaletto meets the Art of Graffiti 2, 2014
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Signed and dated on the reverse
Mixed media on canvas
150 x 150 cm • 59.1 x 59.1 in.

Sewell meets T homas 1, 2014

Signed and dated on the reverse
Mixed media on canvas
110 x 170 cm • 43.3 x 66.9 in.

Rockwell meets Art of Sleeping 1, 2014
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Signed and dated on the reverse
Mixed media on canvas
100 x 108 cm • 39.4 x 42.5 in.

T rasher meets Léger 1, 2014

Signed and dated on the reverse
Mixed media on canvas
150 x 164 cm • 59.1 x 64.6 in.

Rockwell meets Rasquiat 1, 2014



Dohanos meets Léger 1, 2014
150 x 140 cm - 59.1 x 55.1 in.

Rockwell meets Seurat 1, 2014
160 x 240 cm - 63 x 94.5 in.

Ferrer meets Buffet 1, 2014
124 x 180 cm - 48.8 x 70.9 in.

Rockwell meets Haring 1, 2014
156 x 120 cm - 61.4 x 47.2 in.

Rockwell meets Graffiti Art 1, 2014
104 x 100 cm - 40.9 x 39.4 in.

Falter meets Lichtenstein 1, 2014
120 x 120 cm - 47.2 x 47.2 in.

Rockwell meets Lichtenstein 1, in the 
Thomas Struth’s Art Institute of Chicago
120 x 160 cm - 47.2 x 63 in.

Sambrook meets Miró 1, 2014
100 x 81 cm - 39.4 x 31.9 in.

Rockwell meets Art of Sleeping 1, 2014
110 x 170 cm - 43.3 x 66.9 in.

Holmes meets Gully Art 1, 2014
120 x 126 cm - 47.2 x 49.6 in.

Sewell meets Thomas 1, 2014
150 x 150 cm - 59.1 x 59.1 in.

Dohanos meets Manet  
and Picasso 1, 2014
150 x 140 cm - 59.1 x 55.1 in.

Holmes meets Gully Art 2, 2014
120 x 175 cm - 47.2 x 68.9 in.

Rockwell  
meets Lichtenstein 2, 2014
120 x 160 cm - 47.2  x 63 in. 

Dohanos  
meets Lichtenstein 2, 2014
160 x 140 cm - 63 x 55.1 in.

Here comes the Sun, Dohanos 
meets Lichtenstein, 2014
160 x 140 cm - 63 x 55.1 in.

Canaletto meets the Art  
of Graffiti 2, 2014
130 x 220 cm – 51.2 x 86.6 in.

Hopper meets Haring 13, 2014
110 x 220 cm - 43.3 x 86.6 in.

Rockwell meets Lichtenstein 3, 2014
80 x 190 cm - 31.5 x 74.8 in.

Rockwell meets Lichtenstein  
and Warhol 1, 2014
110 x 103 cm - 4.3 x 40.5 in.

Dohanos meets Warhol 1, 2014
110 x 117 cm - 43.3 x 46.1 in.

Rockwell meets Warhol  
and Basquiat 1, 2014
160 x 110 cm - 63 x 43.3 in.

Leyendecker  
meets Wesselmann 1, 2014
100 x 81 cm - 39.4 x 31.9 in.

Children meet Disney’s Art 1, 2014
100 x 170 cm - 39.4 x 66.9 in.

Rockwell meets Basquiat 1, 2014
150 x 164 cm - 59.1 x 64.6 in.

Trasher meets Léger 1, 2014
100 x 108 cm - 39.4 x 42.5 in.

Rockwell meets Indiana 2, 2014
100 x 81 cm - 39.4 x 31.9 in.

Leyendecker meets Indiana 1, 2014
100 x 81 cm - 39.4 x 31.9 in.

Rockwell meets Indiana 1, 2014
100 x 81 cm - 39.4 x 31.9 in.

Leyendecker meets Warhol 1, 2014
100 x 81 cm - 39.4 x 31.9 in.

Rockwell meets Urban art in the  
Thomas Struth’s Museum 1, 2014
190 x 150 cm - 74.8 x 59.1 in.

Falter  
meets Remington 1, 2014
150 x 176 cm - 59.1 x 69.3 in.

Falter meets Calder 1, 2014
150 x 140 cm - 59.1 x 55.1 in.

Dohanos meets Art School 1, 2014
150 x 122 - 59.1 x 48 in.

Dohanos meets Hirst 1, 2014
100 x 160 cm - 39.4 x 63 in. 

Toutes les œuvres sont des techniques mixtes sur toile.
All these works are mixed media on canvas.
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