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Les enfants ont souvent des bleus. Les personnes âgées aussi. Pour les premiers, 
les ecchymoses sont des souvenirs de moments heureux qu’ils af!chent comme des 
blessures de guerre. Pour les seconds, l’origine de la douleur est souvent oubliée, 
mais les traces persistent. Et on se surprend à penser que ces blessures sont aussi 
des bleus à l’âme. Les œuvres de cette exposition révèlent, elles aussi, les marques 
invisibles qui resurgissent soudain à la surface. Chacune explore à sa manière de 
nouvelles formes d’attention au corps et aux organismes vivants qui nous environnent. 

Au centre de la galerie, une sculpture en grès de Pablo Boissel-Arrieta évoque 
les courbes de la "eur et la texture du champignon  ; un effet accentué par les 
pertes d’émail lors de la cuisson. La céramique a été posée dans un four en 
brique recouvert de torchis (un four japonais Anagama où les pièces sont léchées 
par les "ammes). Les artistes et artisans de ce village du Berry, réputé pour ses 
ateliers de potiers, se sont relayés pendant cinq jours et cinq nuits a!n de porter 
la température à 1 300 degrés. Nécrobiome (le titre de l’œuvre) désigne les micro-
organismes qui se développent sur un être humain ou un animal après sa mort. 
Formé à la philosophie à l’université de Nantes, Pablo Boissel-Arrieta s’intéresse 
à l’histoire des sciences et plus particulièrement aux changements de paradigme. 
Depuis les années 1970, les médecins et les biologistes ont admis que les cellules 
pouvaient s‘autodétruire pour garantir la survie d’un organisme. L’idée de cycle du 
vivant, qui est aussi une forme de deuil, traverse les recherches de l’artiste. Dans les 
angles, trois sculptures en grès ponctuent l’espace du Grand Huit. Les Fondatrices 
ont été recouvertes de kuddo-matto, un émail traditionnel japonais au rendu 
mat, proche du talc, avant d’être déposées dans la ruche entretenue par Pablo 
Boissel-Arrieta la semaine précédant l’exposition. Co-créatrices de ces pièces, les 
abeilles y ont édi!é des alvéoles, comme une seconde peau. Elles y ont également 
déposé de la propolis, une résine aux propriétés antibactériennes destinée au 
développement du couvain : une pratique qui relève autant de l’ingénierie que du soin. 

Dans l’ecchymose, le choc précède toujours son apparition. De manière analogue, 
Morgane Fontaine s’attache à conférer une présence à ce que l’habitude a fait 
disparaître. Ses dessins naissent, selon ses propres mots, de « ce qui se passe dans le 
coin de l’œil » : coquelicots surgissant au bord d’un chemin ou pissenlits envahissant 
un caniveau. Ces « mauvaises herbes » sont souvent perçues comme des formes 
invasives menaçant l’ordre du jardin. Pourtant, le jardinier et paysagiste Gilles Clément 
préfère nommer « vagabondes » celles qui participent à « l’accompagnement logique 
de notre propre agitation ». Cette attention portée à l’infra-ordinaire trouve une 
résonance particulière dans le travail de l’artiste. Son trait d’une extrême précision 
— plusieurs semaines étant parfois nécessaires à l’achèvement d’un seul dessin — 
isole et agrandit celles que l’on ne regarde plus, accordant autant d’importance à la 
plante qu’à son milieu : gravats, béton, plaques d’égout deviennent les conditions 
mêmes de leur développement. Morgane Fontaine partage avec Gilles Clément une 
conception relationnelle du vivant, selon laquelle l’être humain ne saurait être pensé 
indépendamment des écosystèmes dont il procède. Dans Vivre avec le trouble 
[Staying with the Trouble, 2016], la biologiste et philosophe écoféministe Donna 
Haraway avance que « la continuation et la guérison des lieux en ruines exigent la 
création de parentés inédites ». En cela, elle invite à reconnaître les interdépendances 
qui lient les espèces et à imaginer de nouvelles formes de solidarité pour assurer 
notre survie. Chez Morgane Fontaine, le dessin constitue dès lors bien plus qu’un 
exercice d’observation. C’est tout à la fois un outil de ralentissement de la perception 
et une tentative de retenir ce qui s’enfuit. En révélant les enchevêtrements du vivant, 
son œuvre fait du dessin une pratique d’attention et, peut-être même, de réparation.

Au sol, Floryan Varennes a déployé un tapis de lavande séchée qui enveloppe les 
sculptures comme l’océan entoure un archipel. Cette intervention renvoie, elle aussi, 
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à un geste de soin, voire un rituel de puri!cation : la plante est réputée pour ses vertus 
médicinales et antiseptiques depuis le Moyen Âge, période durant laquelle elle était 
notamment utilisée pour assainir les vêtements et les chambres lors des épidémies. 
Intitulée Mille"eurs, en référence aux tapisseries médiévales constellées de motifs 
"oraux, l’installation répond à un protocole précis : les graines de lavande sont 
projetées contre le mur a!n de former un semis dont la répartition demeure soumise 
aux "uctuations du hasard. Floryan Varennes associe des références érudites à une 
approche conceptuelle de la création. Une fois séchée, la lavande adopte une teinte 
proche du gris taupe, une couleur neutre qui échappe aux codes et aux imaginaires 
de genre. Au centre de l’espace, suspendue dans les airs, Exuvie cultive elle aussi 
l’ambiguïté. Assemblage de PVC médical, d’inox et de tuyaux et câbles de perfusion 
d’hôpital, l’œuvre évoque à la fois une carapace, un exosquelette et un cocon. Son 
titre renvoie à l’ancienne peau rejetée par un insecte lors de sa mue, et pourtant, 
la matière transparente fait moins penser à une dépouille qu’à un corset de verre. 
L’enveloppe protectrice recouverte de piques de métal télescope les imaginaires 
du soin et de la blessure, confondant l’art d’aimer et à celui de guerroyer. Inspirée 
aussi bien des gantelets médiévaux que des méchas japonais, l’armure translucide 
subvertit alors les codes de l’apparat pour faire émerger un corps absent, 
aussi fragile que sa parure. Un rempart dérisoire contre la violence du temps.

Le triptyque de Claire Amiot pense  — autant qu’il panse — la relation entre 
peinture et pratiques textiles. L’artiste revendique une proximité avec le groupe 
Supports/Surfaces, qui chercha, à la !n des années 1960, à dissocier le motif de 
son support a!n de repenser la matérialité de la peinture. Claire Amiot emprunte à 
l’ecchymose son évolution chromatique : celle d’une couleur qui ne se !xe jamais 
tout à fait, mais se déplace et se diffuse d’un plan à un autre, de la profondeur à 
la surface. Sur de grands draps de lit tendus sur châssis, une forme serpentine, 
peinte à l’huile, se déploie de manière à produire l’illusion d’un tissu aux re"ets bleu 
outremer ou jaune dandy en passant par le rose ou le vert d’eau. Le pinceau cherche 
à rendre son volume, sa brillance et sa souplesse, comme si la peinture faisait rejaillir 
la mémoire de la toile sous-jacente. L’ensemble évoque alors un panorama aux 
profondeurs géologiques. Les fonds colorés, posés en glacis, rappellent des strates 
sédimentaires dont les nuances sont obtenues par la teinture végétale : chlorophylle, 
indigo, noix de galle de chêne ou encore bois de Campêche sont dilués dans un 
bain très liquide avant d’être déposés sur la toile. Les tissus sont ensuite suspendus 
dans l’atelier pendant leur séchage. Ce temps d’attente constitue un moment plein 
d’incertitudes : les pigments descendent et les couleurs se transforment. Face à 
l’effet de gravité, Claire Amiot choisit l’apesanteur. Les formes semblent "otter dans 
un espace aérien. La peinture relève alors de la couture, du reprisage et de la reprise 
du motif. Le vent qui traverse ces rubans de soie vaut moins pour la virtuosité du 
trompe-l’œil que pour leur rythme, allègre, sémillant, pour l’élan d’une farandole.

Baptiste Jan entretient un rapport singulier à la réparation. Cette année, cinq ans 
après avoir été diplômé des Beaux-Arts d’Angers, l’artiste décide de se former au 
métier d’ambulancier. Cette nouvelle activité modi!e profondément son approche 
de la sculpture. Moins formels, ses volumes bruts entretiennent une relation forte 
avec les éléments constitutifs de l’architecture (murs, lignes, angles, grilles ou 
proportions). Dans Sculpture dans le champ élargi [Sculpture in the Expanded 
Field, 1979], l’historienne de l’art Rosalind Krauss cherche à montrer que la sculpture 
contemporaine ne peut plus être dé!nie uniquement comme un objet autonome 
placé sur un socle. Celle de Baptiste Jan se présente à la fois comme un socle 
vide, un reliquaire et une chambre stérile. Réalisée en tuffeau, enveloppée de laine 
de mouton et recouverte de plexiglas, elle évoque des rites de réparation et de 
puri!cation inspirés de la tradition catholique. « Pourquoi la spiritualité a-t-elle 
besoin de matérialité ? », interroge l’artiste. En faisant dialoguer des symboles issus 
de registres variés – iconographie religieuse et patrimoine historique notamment, 
alors même qu’il travaille à Angers, est-ce une coïncidence ? –, l’artiste questionne 
les formes de pensée magique qui continuent d’accompagner les pratiques du soin.

Ilan Michel, juin 2026



1.  Floryan Varennes
Mille!eurs (Protocole Corner), 2026
lavande aspic
dimensions variables

2.  Pablo Boissel-Arrieta
Fondatrice_7, 2026
grés émaillé Kudo Matto et cire d’abeille
ca. 40 x 22 x 15 cm 

3, 4 & 5.  Morgane Fontaine
Sans-titre (série Stress Hydrique), 2025
graphite sur papier dessin
14,8 x 21 cm

6.  Morgane Fontaine
Nuits Blanches (série Marelle ; terre, ciel), 2026
graphite sur papier dessin
42 x 29,7 cm

7.  Morgane Fontaine
Mohnblume (série Marelle ; terre, ciel), 2026
graphite sur papier dessin
42 x 29,7 cm

8.  Morgane Fontaine
Bordures (série Marelle ; terre, ciel), 2026
graphite sur papier dessin
42 x 29,7 cm

9.  Floryan Varennes
Exuvie, 2025
PVC, tubes acrylique, rivets, attaches en inox, pointes en inox, 
mousquetons 
180 x 40 cm

10.  Pablo Boissel-Arrieta
  Fondatrice_8, 2026
   grés émaillé Kudo Matto et cire d’abeille
   ca. 30 x 20 x 15 cm 

11.  Pablo Boissel-Arrieta
  Nécrobiome_1, 2026
   grés émaillés aux émaux cendres et Kudo 
   Matto, cuisson en four à bois Anagama
   ca. 47,5 x 35 x 30 cm

12.  Claire Amiot
  Dans la terre triptyque, 2026
   huile sur draps teintés par des plantes 
   3 x (170 x 130 cm)

13.  Pablo Boissel-Arrieta
  Fondatrice_9, 2026
   grés émaillé Kudo Matto et cire d’abeille
   ca. 30 x 20 x 15 cm

14.  Baptiste Jan
  Les nuits blanches, 2026
   tuffaut, laine, plexiglas, houille
   65 x 100 x 90 cm
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