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L’atmosphère qui se dégage d’un lieu agit sur notre perception émotionnelle d’une manière 
intuitive et nous fait vivre un instant, ressentir une expérience intime et privilégiée.
 	 Le corps de l’espace qui s’offre à nous, sa température, le son de l’espace, son odeur, 
les objets, les œuvres qui nous entourent, la lumière sur les choses et sur cette échelle des choses, 
cette tension entre petit, grand, fin et large dans une grande harmonie. Et puis ce ressenti 
de modestie face à la beauté, l’immensité et l’authenticité de la nature. Percevoir des œuvres dans 
leur corps et leur substance, présentant dans leur structure une apparente économie de gestes, 
élaborant une zone, une histoire flagrante en vibration dans un espace général.
	 L’art tel qu’il est ici choisi n’est pas affaire de spécialiste, il est l’une des interprétations 
de ce qui nous entoure la plus simple que l’on puisse proposer. L’art tel qu’il est présenté ici ne pose 
pas la question de l’appartenance à une classe sociale. Ce que sa forme suggère dans l’espace 
qu’elle occupe nous invite à expérimenter notre position, nos déplacements en tant qu’individus 
ainsi que notre rapport aux choses. L’art tel qu’il est proposé ici ne pose pas la question de 
la maturité intellectuelle, il agit de manière intuitive en stimulant notre perception émotionnelle, 
peut-être interroge-t-il aussi notre légitimité à occuper en place et en fonction l’espace qui 
nous entoure.
	 Nous vous proposons un retour aux sources, un dialogue entre la nature, la matière et l’art, 
respectant une échelle des choses juste et équilibrée.

							       @mg.atmosphere, commissariat d’exposition

Atmosphere
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Préface

Lorsqu’on pénètre l’univers du végétal en oubliant que nous sommes des hommes sensés re-
présenter le sommet de l’évolution, un sentiment étrange naît, des certitudes tendent à s’évanouir 
et on découvre avec fascination un monde fait de sensibilité, de partage et de com-munication. 
Un monde autotrophe, ancré au sol, qui se nourrit de la lumière et dont la biomasse atteint 
des sommets record sur notre planète verte. Un monde où la canopée des arbres les plus hauts 
ne représente que la partie émergée de l’iceberg au vu de l’étendue immense de leurs racines 
qui peuvent couvrir des milliers de kilomètres. Ce Wood Wide Web, comme d’aucuns ont pu 
le baptiser, constitue le plus vaste réseau souterrain de communication et relève avant tout de 
la mycorhize, une association symbiotique qui a permis aux plantes de proliférer en colonisant 
peu à peu les continents, puis la plus grande partie des écosystèmes terrestres. Il est confronté 
aujourd’hui à une Terre sur-urbanisée et en proie à l’Anthropocène, mais reprend ses droits dès que 
la géographie, le taux de pollution ou la nature des milieux évoluent. 
	 Sans remonter aux Dryades et au mythe d’Ovide, cette propension qu’à la matière 
végétale à s’étendre, échanger, nous envoûter par ses formes, ses parfums et le fait qu’elle fasse 
littéralement corps au monde, nous conduit de plus en plus à relativiser la place que l’on accorde 
aux sens et aux significations. Si il paraît vain d’animaliser, voire d’humaniser à outrance le monde 
végétal qui a sa propre altérité, force est de constater qu’il ne faut pas le sous estimer. Il s’agit 
avant tout de prendre en compte la plasticité du vivant et ses différentes formes d’expression. 
Chez les plantes, plus qu’une intelligence à proprement parler, c’est avant tout d’une sensibilité au
milieu et d’une riche vie de relation qu’il faut parler. Elles ne se contentent pas de percevoir et 
réagir passivement aux stimuli de l’environnement, mais sont dans le sentir et l’interactivité per-
manente avec un milieu singulier. Elles peuvent synthétiser des milliers de molécules (hormones, 
substances volatiles, tanins..) pour s’adapter, se défendre, se propager ou coévoluer. Elles 
communiquent entres elles et avec les autres espèces via des récepteurs sensibles à la lumière, 
au toucher, à la pression, à la gravité ou à l’électromagnétisme et sont capables, jusqu’à un certain 
degré, de mémorisation, d’anticipation, voire d’apprentissage comme cela a été décrit chez la 
sensitive Mimosa pudica. 
 	 La botanique évolue ainsi à grands pas, taraudée par les découvertes de l’écophysiologie 
ou de l’épigénétique. Chaque partie du corps végétal peut indépendamment recevoir et émettre 
des signaux grâce à un réseau chimique, bioélectrique et hydraulique puissant. Ces stratégies 
de communication, qui se sont progressivement mises en place durant l’évolution, ont conduit 
au développement de comportements complexes comme le dosage proportionné de substances 
produites par les feuilles qui deviennent inappétentes si elles sont broutées par de petits insectes 
et toxiques lorsqu’il s’agit de gros prédateurs, l’orientation tridimensionnelle dans l’espace des 
grains d’amidon, les mouvements rapides des plantes carnivores comme Drosera ou Dionea 
muscipula ou encore la capacité qu’ont les arbres soumis aux intempéries de ressentir les propres 
déformations de leur corps. 
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Les exemples seraient trop nombreux à égrainer allant de la coévolution plante-animal rendue 
célèbre grâce à la prédiction de Darwin sur la longueur du nectaire d’une orchidée, « l’étoile 
de Madagascar », correspondant exactement à la longueur de la trompe du papillon Xanthopan 
morgani praedicta découvert en 1903, aux recherches actuelles sur « la plante qui danse » 
(Desmodium gyrans ou Codariocalyx motorius) qui réagit en bougeant en rythme à la musique 
ou aux vibrations sonores sans encore d’explication scientifique posée. Ces mouvements 
fins et rapides du limbe sur une petite charnière de la feuille sont en effet à ce jour attribués au fait 
que ces plantes qui vivent en sous bois dans leur milieu naturel en Asie tropicale, optimisent leur 
exposition à la lumière du soleil par rapport à leurs congénères. D’autres hypothèses scientifiques 
attribueraient ces mouvements à une stratégie biomimétique de défense (rotation rapide du 
feuillage imitant le vol des papillons). 
	 Que nous disent toutes ces sophistications, sinon la richesse de la biodiversité, de 
l’auto-organisation et de la complexité du vivant ? Celle de la formation des océans, puis 
des premiers unicellulaires incluant les bactéries et les archées, de la découverte des plus anciens 
fossiles de micro-algues datant d’un milliard d’années, de l’explosion du Cambrien révélant tant 
de lignées animales et enfin de l’apparition des premiers hominidés. C’est donc ailleurs qu’il faut 
puiser. Dans les contes sylvestres, les pratiques chamaniques, les mythologies ou l’anthropologie 
de l’art que ce monde végétal a fascinés, forgés et habités depuis toujours parce qu’il est à la 
fois fantasmagorique, symbolique et source de toute vie, à l’image de la Mandragore, métaphore 
d’un arbre humain enraciné dans la terre-mère… 
	 Or c’est précisément là où VÉGÉTAL nous ramène. À l’essence même de l’art brut, de 
l’esthétique et des racines de l’humanité. Des représentations primitives de la végétalité 
que l’homme n’a cessé de produire et qui le poussent aujourd’hui encore à arborescer, à penser 
paysage, étendue, vascularisation, bourgeonnement, territoires feuillus... Un sens inné de la 
matière-forme, de l’agencement, de la trace que seuls la plastique polymorphe et transgressive 
de l’artiste et son dialogue fécond avec la science, dès lors qu’elle accepte de traverser et 
d’aller au delà de sa discipline, peuvent aborder de pair sans l’entacher. D’où la fécondité des 
binômes contemporains qui questionnent le monde au travers du Land art, du Green art, du design 
végétal, de l’art éphémère ou encore des plantoïdes. On touche là, sinon à un cœur battant, 
à un carrefour ontologique, à une œuvre symbiotique née du croisement entre art, science et 
plasticité. Elle signe des transcultures, une résistance en même temps qu’une interpénétration, 
une greffe qui aurait pris à même le tronc de l’arbre… Juste retour du sensible, qui en écho à 
cette autreté végétale, devrait peu à peu nous conduire à devenir plante. 

		   Marc-Williams Debono

Neurobiologiste, poète et essayiste, Marc-Williams Debono a réalisé des travaux originaux sur l’électrome végétal. Président fondateur de l’association 
Plasticités Sciences Arts, il dirige un pôle Art & Science en IdF (CC91) ainsi que la revue transdisciplinaire de plasticité humaine Plastir. Son dernier ouvrage 
paru sur le sujet s’intitule : L’intelligence des plantes en question (Hermann, Paris, 2020).
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Native

Native emprunte autant au domaine des arts qu’à celui de la science et de la métaphysique : 
cycle de trois expositions qui explorent l’équilibre originel des règnes du minéral, du végétal et de 
l’espace environnant, il invite à faire l’expérience de la matière. En sondant les relations invisibles 
qui articulent les règnes du vivant, le cycle vise la compréhension de nos propres origines. Car 
avant de renvoyer aux premiers humains, « Native » désigne les origines de la Terre, celles de la 
roche en fusion et des nuages de poussières galactiques. 
	 La matière est la substance qui constitue le monde sensible. Si l’œil humain perçoit 
la beauté des formes avant celle des matières, c’est d’abord parce que notre perception du 
monde est davantage régie par le voir que par le toucher. Native propose de renverser cet ordre 
sensoriel, en plaçant les textures, les énergies et les mouvements de la matière au cœur de ses 
préoccupations. Imperceptibles à l’œil nu, ses variations sont autant de sujets propices à la rêverie. 
Elles sont le miroir de la genèse du monde.
	 Séduits par le large répertoire de motifs imagés qu’offre la nature, les artistes rassemblés 
dans le cycle Native hybrident ses formes mais ne l’imitent jamais. Tour à tour, les œuvres des 
artistes se répondent dans une expérience à toutes les échelles de la matière. L’espace physique 
de l’exposition devient alors le terrain de rencontre entre l’infiniment grand et l’infiniment petit, 
le vide et le plein, le réel et l’imaginaire. Avec en filigrane une question : si les forces naturelles ont 
façonné la Terre, lui ont donné des courbes tantôt voluptueuses et des textures tantôt rugueuses, 
où se situe-t-on, Humains, face à l’immensité de la matière ? Le cycle défend une vision organiciste 
de l’art, c’est-à-dire qui assimile la société, et par extension l’art, à un organisme vivant. Les 
œuvres mises en regard dans l’exposition forment ainsi tout un écosystème. Faire l’expérience de 
l’exposition, c’est muer de spectateur à acteur. 
	 Impossible de s’extraire des œuvres qui nous entourent : si elles nous enveloppent, c’est 
pour mieux nous inciter à réfléchir à la place que nous occupons non seulement parmi elles, mais 
aussi par-delà, au sein de la nature.
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Vol. II VEGETAL
Enfin la douce odeur 
de la mousse

Pieds nus sur la tourbe délicate, il n’y a pas de sentier alors les sens sont attentifs... Des racines 
noires percent le terreau fertile. Des branches s’allongent en rhizomes et des troncs se 
tordent jusqu’aux cieux. Les écorces, comme un tégument, accueillent en symbiose toutes sortes 
de lichens, de champignons et d’insectes qui parcourent leurs sillons. Le feuillage dense
 se constitue de milliers d’espèces, une fougère protectrice, une plante qui soigne, une plante qui 
tue. Les fleurs entêtantes portent aussi des épines saillantes. Au sol, le bois sec craque et plus 
loin, des pétales de velours bourgeonnent des graines tombées à l’automne. Des limbes souples 
dansent sous la brise. La sève vitale s’écoule jusqu’aux feuilles mortes, et des roses miraculeuses 
naissent de l’humus. L’humidité révèle des effluves moites. La chaleur retombe cédant à 
l’obscurité. Des grincements mystérieux s’éveillent, ou peut-être des voix mirages ? Une grande 
inspiration, un souffle et enfin, la douce odeur de la mousse. 
	 Aujourd’hui, l’hiver laisse doucement sa place au printemps. VEGETAL fait vibrer sa 
matière à travers la lumière désormais plus douce. Le monde de terre blanchi de froid se recouvre 
lentement de verdoyant. La nature retrouve de sa force, de sa vigueur, ravive nos sens et nous 
embaume de ses odorantes couleurs. 
	 Dans ce deuxième chapitre du cycle NATIVE, l’exposition VEGETAL nous invite à 
communier avec son règne foisonnant. Dix artistes explorent cette nature jusqu’à l’imprégnation. 
Ils en récupèrent les matières, en captent les nuances, en transforment les matériaux ou 
décortiquent ces réseaux végétaux. Ils interrogent ce que la nature fait résonner en eux, et 
l’utilisent comme terreau d’où germe leur énergie créatrice. Ils nous exhortent dans un périple 
dont on ne sort pas sans sensations et émotions enchantées. Une promenade méditative où l’être 
humain peut trouver une forme de fusion, le réconfort d’un alter-ego élémentaire. 



Artiste née en 1982, vit et travaille à Borne, Pays-Bas
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Udona Boerema 
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Bien sûr 
nous eûmes des orages

[1]
acrylique sur toile — 2022 — 90x60 cm

Les œuvres d’Udona Boerema sont de suaves tempêtes qui balaient nos visages et embuent 
notre vision. Il faut presque plisser les yeux et faire ruisseler les gouttes d’eau qui déferlent sur nos 
joues. C’est n’est qu’après cela que les paysages se déploient dans une pluie torrentielle, comme 
si des rafales venaient frapper les végétaux et imprimer la toile de leur sève. 
	 Pour ses peintures, l’artiste utilise du lin brut ; ce qui en plus de provenir du végétal, lui 
en donne également la texture. Elle vient ensuite y déposer une acrylique très diluée. 
Après plusieurs jours d’attente et de séchage à plat, où elle laisse place à un cycle d’évaporation 
et  de dissolution, le textile émerge de sous la peinture, l’eau s’évapore dans l’air et les couleurs 
se diffusent dans le tissage. C’est ainsi que tout se mêle, puis que l’image surgit. Les œuvres 
de l’artiste rassemblent en elles-mêmes le végétal, l’eau, et l’air. S’il ne manque plus que le feu, 
c’est que ces paysages malmenés ont quelque chose de profondément incandescent.
	 Udona Boerema s’inspire de ses promenades au grand air, en forêt, des couleurs et de la 
vie qu’elles lui offrent. Bien que la plupart du temps, les horizons qui se dessinent sur ses peintures 
sont des paradis imaginaires ou des illusions, elle les considère comme terminés lorsqu’elle 
ressent devant eux la fugacité d’un « déjà-vu ».
	 Au loin, une forêt noire, une île déserte, des cieux de suie, les palmiers d’une plage 
abandonnée où l’on se serait échoué après un naufrage. Même si les tempêtes ont cela d’im-
prévisible et de périlleux ; ici, résistent les couleurs. Une aube, un crépuscule ou les deux ; 
cela fait presque disparaître les ombres et apparaître un paysage trop lumineux pour être vrai. 
Un arbre rose dans un ciel bleu, un corail noir dans une brume d’or. Les couleurs claires peuvent 
être plus dramatiques que les couleurs sombres, mais assurent aussi une lueur d’espoir, la 
promesse de jours meilleurs. Les orages d’Udona Boerema sont en quelque sorte des hommages. 
Que reste-t-il de vivant après l’ouragan ?
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[2] [3][4]
acrylique sur toile — 2022 — 50x40 cm

acrylique sur toile — 2022 — 40x30 cm
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[5] [6] 
acrylique sur toile — 2022 — 90x60 cm
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Artiste né en 1970, vit et travaille à Paris
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Eric Bourguignon
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[1] 

JARDIN ANGAIS — huile sur toile —2021 — 35x27 cm

Caresse des 
herbes hautes

Exposées en série comme une fresque panoramique, les peintures d’Eric Bourguignon, 
ne nous dévoilent pas une vue dégagée sur un paysage lointain ; plusieurs fenêtres s’ouvrent 
à hauteur de nos yeux, et entraînent nos pupilles à sillonner les chemins de traverse d’un 
jardin anglais, suivant les règles de cet ordre désordonné. L’artiste choisit de dépouiller ces 
paysages de toutes silhouettes humaines et de mettre le végétal sur le devant de la scène,
nous laissant seul spectateur de cette nature.
	 Bousculés par ce qui se dessine sous nos yeux, la distance se floute et le lointain se 
rapproche. De si loin, une forêt de cyprès, de si près, des étamines par milliers. Pas de ciel vide, 
ni de ciel bleu. Eric Bourguignon place notre regard à ras du sol, dans l’herbe fraîche, avec la 
brise qui berce, les graminés qui grattent. C’est un moment d’intimité avec cette verdure farouche. 
	 L’artiste trouve cette richesse de textures ; les peintures de cire ou les pigments dilués 
à l’eau, à l’huile, donnent à son jardin cette carnation aqueuse et charnue. La superposition de ses
différentes couches nous découvre un paysage qui se voile et se dévoile, d’une pudeur et d’une 
lascivité. Une végétation de chair et de mucus, dont les pétales pourpres surgissent de la fange verdo-
yante. Le vert si vert de ces plantes leur octroie une lumière qui transcende nos rétines humaines.
	 Ces peintures, comme une série de plaquettes de visions microscopiques, dérobent les 
végétaux jusqu’à la moelle et nous exposent les pistils tendus, les cytoplasmes iridescents, 
le pollen cotonneux, jusqu’aux cellules translucides. Loin des représentations scientifiques, tous 
ces corps vivaces naissent d’une fantasmagorie donnant vie à un monde végétal mouvant, 
mutant, qui nous dévore de ses fluides. 
	 Les peintures d’Eric Bourguignon ne suivent pas de narration, c’est une nature brute qui
s’invente et se construit de souvenirs, de sensations, d’émotions et de gestes instinctifs. 
Paradoxalement, le temps de la peinture, du séchage, induit aussi cette notion de temps qui passe 
et nous embrume d’une forme de mélancolie. Finalement, ces parcs fleuris, ces fourrés exaltés 
dont l’énergie vitale irradie tendent également à s’effacer et à se fondre à l’été passé. 
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[2] [3][4] 
JARDIN ANGAIS — huile sur toile —2021 — 35x27 cm
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[5] [6]
JARDIN ANGAIS — huile sur toile —2021 — 35x27 cm
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Artiste née en 1970, vit et travaille à Paris
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Anne Commet
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Il existe sur terre des lieux où l’on retrouve une certaine forme de chez soi, parfois même bien
plus que chez nous. Anne Commet arpente et part à la rencontre de cet environnement familier,
presque toujours le même, près de la mer Méditerranée. Ce maquis, elle le connaît par cœur ; 
chaque fleur, chaque arbre, chaque pierre, comme on connaît des membres de sa famille. 
Elle les retrouve, les écoute, les filme, les photographie, et parfois même s’inquiète pour leur 
devenir. Dans l’intérieur de ces lieux était un souffle, un paysage qui vit, et cela, l’artiste s’en 
imprègne, ressent chaque ramure, chaque ramification, puis tire le portrait de ces sensations 
sur des toiles au format vertical.
	 Dans ses peintures il y a des couleurs, des heures à chercher la bonne pour que l’on 
ressente, les contrastes, le vent, les oiseaux, les fleurs ou La Douceur des branches… Chaque teinte 
et chaque œuvre correspondent à la réminiscence d’un instant vécu. Pour nous trans-mettre, 
Anne Commet utilise une méthode de trans-fert. Ce qui entraîne une perte de matière qui se remet 
au hasard (comme une mémoire jamais assez efficace), et une trace qui s’accroche (comme le 
souvenir qui persiste). Ainsi, il y résonne toujours un mouvement infime, une vibration organique, 
comme au centre de la terre.
	 L’artiste travaille toujours au sol et sur toile libre pour ne pas limiter l’infini. Elle passe des 
journées à marcher, à traverser ces lieux, se promener jusqu’à presque fusionner avec ce qui 
l’entoure. Autour d’elle, il y a son paysage, au loin, il y a la mer et la mer n’a de fond que le centre de 
la terre. Ce noyau brûlant, cette trans-cendance.
	 Si les fleurs ne sont pas que belles, c’est qu’il faut aller voir plus loin. Que font résonner 
à l’intérieur leurs pétales dont le blanc éléctrise les images ? Anne Commet invoque le paysage 
pour ce qu’il fait transpirer chez nous de vivant, et nous invite à l’approcher avec une réceptibilité 
sensorielle, à s’y immerger. Toutes les métaphores de nos vécus sont inscrites dans un bourgeon, 
une fleur, une cicatrice. Le paysage, la manière dont il vit, dont il meurt, dont il se reconstruit, 
nous met face à nos propres racines, à nos propres épines, à notre propre sève, et nous en dit 
beaucoup sur nos propres existences, qui portent parfois le nom d’Immortelles.

Trans-paysage

[1] 
DANS L’INTÉRIEUR DE CES LIEUX ÉTAIT UN SOUFFLE — acrylique sur toile — 2021 — 195x114 cm
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[2] [3][4]
SANS TITRE 1, DANS LA SÉRIE PORTRAIT — transfert photomécanique sur papier Lanaquarelle 640g — 2022 — 38x25 cm

SANS TITRE 1 ET 3 DANS LA SÉRIE LES HERBES FORTES — transfert photomécanique sur papier Lanaquarelle 640g — 2022 — 38x25 cm
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[5] [6]
DE LA DOUCEUR DES BRANCHES — acrylique sur toile — 2020 — 195x130 cm

« LE CIEL DESCEND SUR LES FEUILLES » — acrylique sur toile — 2021 — 195x114 cm
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Artiste née en 1991 vit et travaille dans les Yvelines
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Lélia Demoisy
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À travers un travail de transformation et d’assemblage, Lélia Demoisy brouille les pistes du 
vivant. Elle porte l’idée d’une expérience intime et de fusion de la nature, en créant une harmonie 
entre le végétal, l’humain et l’animal ; que ce soit à travers les matériaux ou les sujets. Ses 
créations ne se soumettent pas à une arborescence hiérarchique entre les espèces, au contraire, 
toutes se mêlent, se complètent, se réparent ou se protègent.
	 Au centre de l’espace poussent de drôles de végétaux. 
	 Ces bois proviennent de Thuyas, ces arbres que l’on dompte en haies pour cloisonner nos
jardins. L’artiste, elle, préfère les appeler Cèdres Rouges et ne veut pas construire de murs mais 
vise toujours à ouvrir les portes entre l’intérieur et l’extérieur. Ces racines se développent au sol et
au plafond, sans règles et sans crier gare. Inertes, vivantes, sont-elles prisonnières de nos 
architectures de béton ou s’incrustent-elles dans nos habitats comme des parasites ? Cimes 
ou souches ? Si ces corps de bois sont aussi déroutants c’est que l’artiste joue avec cette ambiguïté 
en reconstituant un végétal factice. Leur écorce est brulée, brossée, et devient un véritable 
épiderme. Ces racines sorties de terre renaissent alors en créatures sylvestres au cuir vérolé qui 
s’éveillent à la nuit tombée. 
	 Lélia Demoisy nous montre à voir le monde végétal tel qu’on ne l’aurait jamais vu, des 
branches grandeur nature à la poussière reproductrice. Touchée par la générosité d’un monde 
toujours en voie de se développer, elle nous fait témoins de leurs couleurs et de leurs abondances. 
Ce pollen qui nous enrhume se retrouve floqué sur la toile. N48°52’50.027’’ E1°51’42.692’’, 
sont les coordonnées géographiques du Cèdre de l’Himalaya qui produit cette poudre jaune soleil, 
car pour l’artiste cet arbre est, avant d’être une espèce, un individu du règne végétal à part entière.
	 Dans son atelier, elle accumule, collectionne, graines, spores de champignons, pommes 
de pins, troncs d’arbres gigantesques, ou cuirs animaux. Chacun attend d’être cueilli pour changer 
d’apparence et de destin. Un beau matin, l’artiste les choisit pour se réincarner en d’hybrides 
spécimens, qui cassent les codes des espèces et des règnes.

Chairs végétales

[1] 
anthotype sur feuille d’arbre de Judée — 2020 — environ 15x15 cm
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[2] [3]
sculpture de bois de thuya —2022 — dimensions variables 60 à 130 cm de hauteur

détail pollen pur Cèdrus Deodara (cèdre de l’Himalaya)
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[4] [5] 
pigment de Roucou sur papier contrecollé sur bois — 2022 — 65x52 cm 

pollen pur de Cèdrus Deodara sur bois — 2022 — 30x97 cm
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Artiste née en 1976, vit et travaille à Nîmes
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Emma Gobebska
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Sur une feuille blanche, une trace colorée s’envole. 
	 Empreinte d’un geste, elle est à la fois flottante et ancrée dans le fond qui l’accueille. 
Comme l’artiste au moment de peindre : enracinée au sol de la terre, communicante 
avec les énergies, et avec l’intention de capter un mouvement spontané en une forme minimale. 	
Les œuvres d’Emma Gobebska tracent des accumulations denses qui pourtourent des corps 
transparents. Cette transparence, c’est ce qu’elle recherche dans tous les sens du terme, à travers 
ces gestes qui se posent et s’exposent, c’est aussi une partie d’elle-même qu’elle nous livre. 
	 Le support et les traces s’enlacent et fusionnent, car elle prend soin de travailler autant 
le fond que le geste. Si le papier, lui, n’est pas préparé d’un blanc originel, c’est qu’il a été 
délicatement choisi. Pour ces plus grands formats, qui s’étendent sur d’autres médiums, elle 
prépare longuement la surface, sa texture et sa tonalité épurée où elle pourra poser son geste.
	 Le moment venu, l’artiste part en quête de la couleur, à mélanger les peintures et les 
matières, à assombrir et allumer les teintes avec précision, jusqu’à ce qu’elle soit en harmonie avec 
son énergie intérieure, au moment présent. Emma Gobebska dispose tous ses supports 
dans son atelier — et à la manière des calligraphes qui s’entraînent avec des bâtons sur le sable, ou 
des maîtres d’arts-martiaux qui répètent le mouvement jusqu’à ce que celui-ci devienne 
le plus fluide — elle s’adonne à l’expression de ses gestes sur le papier. Sous l’outil qu’elle a choisi, la 
peinture s’étend et révèle ses couleurs, sa lumière et toutes ses nuances. Exposées en série, 
ces œuvres nous laissent contempler cette répétition et les subtilités qu’elle engendre. 
Elle se laisse libre de se débarrasser de ceux qu’elle a trop conscientisés, pour nous transmettre 
uniquement l’essence de l’énergie, en veillant à ce que celle-ci apparaisse dans sa forme la plus 
pure. Ce qui reste de cet instant, les traces, sont à la fois infimes et grandes comme le monde. 
Il faut s’y laisser porter, s’y lover, dans toutes leurs complexités, elles évoquent des multitudes. Sur 
la surface épurée, elles sont centrales et respirent avec l’infini.
	 Ces gestes comme des respirations, ces traces comme des méditations.

Le geste comme 
une respiration

[1] 
détail encre et acrylique sur papier — 2022 — 65x50 cm
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[2] [3]
MOUNTAIN 6 — encre et acrylique sur papier — 2022 — 65x50 cm

MOUNTAIN 10 — encre et acrylique sur papier — 2022 — 65x50 cm
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[4] [5]
LAST HOUR 4 — encre et acrylique sur papier — 2022 — 65x50 cm

MOUNTAIN 7 — encre et acrylique sur papier — 2022 — 65x50 cm
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Artiste née en 1984, vit et travaille à Warszw, Pologne
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de l’anatomie 
terrestre 

Magdalena Karpinska
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Les peintures de Magdalena Karpinska sont loin d’être figées sur la toile, elles sont mues par leur 
texture, leur technique, et leur brillance qui viennent faire ressortir les différentes couches et 
les différents plans. À chaque fois, que l’on en parte ou y revienne, quelque chose de nouveau nous 
apparaît et une nouvelle porte s’ouvre. La lumière de ces paysages, souvent nocturnes, exige 
de nos yeux des facultés nyctalopes. Allongés par terre, plongés dans la canopée, doucement, se 
contourne des formes naturelles, un feuillage dense. S’allument alors les cieux et les fleurs. 
Dans les compositions de l’artiste, ces formes qui s’empruntent à la nature évoquent tout autant 
des formes humaines, une bouche mi-close ou un œil qui s’entrouvre sur un monde plus immense. 
	 Un feuillage noire s’éteint sous une lune blanche. Dans un ciel couchant, un soleil rouge 
nous menace du regard. Magdalena Karpinska dépeint la nature comme un endroit inconnu 
et hostile duquel l’on voudrait se protéger mais aussi comme un lieu rassurant où l’on peut venir
se cacher du monde, comme un refuge, un abri protecteur. Et comme la nature porte en elle toutes 
les dyades du vivant ; dans ses peintures, une fleur fanée s’enlace à un bourgeon naissant. 
Une forme d’effeuillage d’émotions qui dissémine parfois quelques symboles et quelques 
messages subliminaux. Elle peint la nature pour parler de la vie, et communiquer avec autre chose 
que des mots. 
	 La sensualité qui émane de ses œuvres est totalement assumée. L’artiste prend à bras 
le corps sa féminité et embrasse les matériaux, les formes ou les couleurs qui pourraient y 
être associés. Sur des toiles de soie, ses peintures s’étendent souvent en dehors des murs. Pour 
les appréhender, elle les dépose au sol, marchant dessus et en y impliquant tout son corps ; c’est 
un retour instinctif, une manière de peindre plus organique, plus primaire. Ainsi, elle met en volume 
et en nuances sa jungle intérieure et nous permet de se réfugier sous de voluptueux abris
camouflage. Sous cette toile satinée, quelques gouttes de pluie — quelques larmes — nous glissent 
dessus et s’écoulent sur le campement. La soie a cela de délicat et de volubile, prenant 
le souffle, se gonflant de vent comme la voile d’un radeau de fortune, elle n’a finalement plus rien 
de protecteur, mais nous permet de s’évader et de nous mener vers d’autres horizons. 

À découvert

[1] 
UNDER THE MOON — détail tempera et huile sur toile — 2022 — 50x120 cm — photograhie Jedrzej Sokolowski
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[2] [3] 
UNDER THE SUN — tempera et huile sur toile — 2022 — 150x120 cm — photograhie Jedrzej Sokolowski

BEFORE THE GLIMPSE OF COURAGE — tempera et huile sur toile — 2022 — 46x38 cm — photograhie Jedrzej Sokolowski
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[4] [5] 
AFTER THE GLIMPSE OF COURAGE — tempera et huile sur toile — 2022 — 46x38 cm — photograhie Jedrzej Sokolowski

peinture sur soie — 2022 — 380x140 cm — photograhie Jedrzej Sokolowski
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Artiste né en 1991, vit et travaille à Paris
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de l’anatomie 
terrestre 

Florian Mermin
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À l’entrée de l’espace de Florian Mermin, pas de mise en garde, pas de Cerbère ni de chien 
méchant. De grands rideaux soyeux et une odeur de fleur nous enivre déjà et nous convie 
dans une valse printanière. Les jardins dans lesquels il trouve matière sont ceux qui l’environnent, 
pour cultiver le sien. Bien que si l’on s’y laisse aller, il ne s’agisse plus tant du sien que du nôtre.
	 Soutenue par des métacarpes plantaires, une céramique métamorphique à la silhouette 
épineuse se dresse. Nuit claire et absence de vent, ce sont les conditions favorables pour 
que nos jardins scintillent de rosée au petit matin. L’artiste nous livre une sculpture de l’aube, une 
sculpture d’après nos terreurs nocturnes. Ce cocon dangereux s’ouvre comme un bourgeon sur 
un papillon de lys. Et bien que leur senteur nous attire, attention à ne pas se piquer à ce squelette 
d’ivoire car c’est à se demander si son émail visqueux ne serait pas venimeux.
	 Bien que ce soient des lys qui nous saoulent et qui naissent ici, cette installation n’est pas 
sans faire écho à notre amie la rose — qui s’avère aussi être sa fleur préférée pour ce qu’elle porte 
en elle d’aussi tragique que romantique. “ Qu’y a-t-il dans un nom ? Ce que nous appelons Rose, par 
n’importe quel autre nom, sentirait aussi bon. ” disait Juliette à Roméo avant le poison. Ainsi pas 
de paisible balade, Florian Mermin nous invite surtout à traverser les barricades, à mettre les mains 
dans la terre argileuse, creuser dans les tréfonds et en puiser la joliesse des dualités de la vie. 
Son travail se nourrit de l’insouciance et des peurs des contes de fées, du désir et de la mélancolie 
de la poésie, ou encore des métamorphoses et des tragédies de la mythologie. 
Il n’y a pas d’enfer sans paradis et pas de paradis sans enfer, alors l’artiste tisse sa toile au-dessus 
du Styx, et funambule entre entre songes et cauchemars, entre filtres d’amour et maléfices.
	 En parlant de filtre d’amour, tel un enchanteur, sur les murs, Florian Mermin souffle sur 
des pensées et des primevères. Montées sur du bois qui les borde parfaitement, il nous laisse 
admirer la beauté de ces fleurs, le velours de leurs corolles. Enveloppées dans la suavité de la cou-
leur lavande, “Je pense à toi”, disent-elles, s’envolant jusqu’à nos êtres chers.

À la folie
pas du tout

[1] 
JE PENSE À TOI — fleurs et feuilles séchées contrecollées sur bois — 2021 — dimensions variables (5 - 15 cm) 60
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[2]
JE PENSE À TOI — fleurs et feuilles séchées contrecollées sur bois — 2021 — dimensions variables (5 - 15 cm)
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[3] [4]
JE PENSE À TOI — fleurs et feuilles séchées contrecollées sur bois — 2021 — dimensions variables (5 - 15 cm) 64
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Artiste né en 1985, vit et travaille en Seine-Saint-Denis
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Mario Picardo
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Jungle Psychotropique

[1] 
détail de fresque — acrylique et paillettes sur toile — 2022 — 10x2,4 m

Les peintures de Mario Picardo nous offrent souvent des volumes qui nous laissent la liberté 
de s’y déplacer, et donc de s’y perdre. Si les couleurs Malabar de ses toiles nous engourmandisent 
toujours au premier regard, les contrastes et les superpositions improbables qui construisent
ces jungles de peinture nous désorientent et nous font perdre le cap.
	 Si l’on inspecte les éléments qui les constituent, elles ont cela de rassurant que 
certains peuvent nous être familiers et nous transportent dans une nostalgie de nos plus jeunes 
années. Le travail de l’artiste est empreint de souvenirs d’enfance, de pop-culture et de ses 
cartoons préférés. De son œil aiguisé, Mario Picardo parcourt les rues de sa ville. Il trace, aux 
feutres toujours, toutes les formes qui retiennent son attention. Chacunes de ses esquisses 
est consignées dans des dizaines de cahiers et forment un réservoir où s’abreuvent toutes ces 
futures créations. Pour donner matière à ses compositions, l’artiste n’utilise que des matériaux 
originellement conçus pour le bâtiment et hérités de la profession de son père. Coulantes, 
cristallisées, visqueuses, solides, il maîtrise les aspects des acryliques qu’il utilise. Sur les traits 
encore humides, il propulse des cristaux de polyuréthane, aux assemblages de couleurs 
rappelant les parterres de jeux pour enfants ou les murs cache-misère de nos cantines scolaires.
L’œuvre présentée à cette exposition est monumentale et à l’échelle de l’indomptable. De ses traits 
de pinceaux, de rouleaux, Mario Picardo nous attire pour mieux nous engloutir. Il nous fait pénétrer 
dans une jungle psychotropique et nous gobe tout entier dans cette immensité qui nous envoûte 
de ses parfums acidulés. Partout sous nos yeux, des champignons rose-bonbon altèrent nos 
perceptions et intensifient notre vision. Des fruits juteux dégoulinent et des fleurs sanguines nous 
lancent des sourires en coin ; dans leur coeur jaune tel un soleil poussent des pistils dressés prêts 
à exploser en paillettes de cristal. 
	 Dispersées dans l’espace, des fleurs se sont évadées du mur. Sculptées de couettes et de 
chutes de toiles, elles sont là comme pour nous recueillir après le voyage. Ces pétales molletonnés 
attendent de border nos corps lilliputiens face à ces abîmes sirupeuses, ou d’être cueillis de nos 
mains, en souvenir de l’engloutissement. 
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[2] [3] 
détail de fresque, et fresque complète — acrylique et paillettes sur toile — 2022 — 10x2,4 m
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Dans le cadre de l’exposition VEGETAL, l’artiste Mario Picardo compose sur toile libre deux 
fresques monumentales de 10 m par 2,40 m, parfaitement caractéristiques de son travail pictural.
Ces oeuvres constituent une performance unique, car de ce terrain fertile seront issus 8 œuvres au 
format de 160x130 cm et de nombreuses fleurs en pliages et coutures, qui seront réalisées 
avec toutes les chutes restantes.
Photographie : Adrien Thibault
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[3]
fresque complète — acrylique et paillettes sur toile — 2022 — 10x2,4 m
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Artiste née en 1988, vit et travaille à Paris
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Sarah Valente
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Après la pluie
le printemps

Après l’hiver passé, les œuvres de Sarah Valente sont une ode au printemps et à la renaissance 
qu’il engendre. Ses peintures transportent ce cycle dans leur processus car ce n’est qu’après le ciel 
gris que poussent ces bouquets éclatants.
	 Inspirés des planches de botanique, ces tableaux florissants naissent de trois couleurs 
primaires élémentaires. De manière tactile et instinctive, l’artiste en frotte les galets de pigments 
entre ses mains : elle allie le jaune lumière, le bleu marine pour obtenir son vert végétal et le 
rouge pour les pétales ardents. L’artiste dépose ses mélanges sur le lin nu et élabore un pliage en 
suivant des courbes de fleurs. Dahlia, Tulipe, Orchidée, Jonquille… Attendant la pluie, elle laisse 
ses sculptures de toile sur le sol de la forêt. Sous de fines gouttes ou des tempêtes, les œuvres 
s’arrosent. L’eau diffuse les couleurs dans les nervures des plis, les limbes imaginaires se dessinent 
et poussent alors les fleurs. Après la pluie, le printemps. Les teintes sont chaque fois différentes 
mais toujours vivifiantes, à l’image de cette saison qui éclot, de ces pulsions de vie. Cette série est 
un hymne à cette jeunesse encore fraîche, à ces années brûlantes d’insouciance et de candeur. 
Sarah Valente rend hommage à nos 18 printemps passés, et aux prochains à venir.
	 Protecteurs de cette nature nouvelle, des morceaux de bois lévitent comme des icônes. 
Dans sa série de sculptures Fragments, l’artiste nous laisse toucher du regard ce sur quoi l’on aurait 
peut-être pas posé les yeux. Flottant dans ce qui pourrait être du cristal, ces fossiles modernes, 
proviennent tous de forêts primaires et sacrées. “ La forêt est un lieu que tout le monde porte en 
soi ”, dans toutes ses créations Sarah Valente s’imprègne de ce qu’elle nous offre : ses croyances, 
ses légendes, ses ressources, ses esprits, ses oiseaux multicolores, ses insectes, et toutes les 
formes de vies qui s’y développent. 
	 Aussi, à la nuit tombée, ses œuvres font volte face. Les fleurs et les écorces s’endorment 
et laissent place à des lueurs incroyables. Derrière cette densité végétale, se cachent d’autres 
plantes plus timides, qui s’allument de mille feux sous la lumière ultraviolette. Celles qui apparais-
sent lorsque l’on revêt nos yeux d’abeille ou de frelon. Tiges fluorescentes, feuilles noctulescentes. 
L’artiste nous fait revenir quelques printemps en arrière et explorer toutes ces merveilles magiques 
avec nos yeux d’enfants.

[1] 
FRAGMENT 4 — bois en inclusion de résine crystal — 2022 — 60x25x15 cm
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[2][3] [4][5] 
ARGILES LEVÉES — 100x70 cm — 2020 — huile sur papier

[2] [3] 
N°6 & N°5 — pigments aquarelle et pluie sur toile — 2022 — 160x123 cm
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[4][5] [6]
FRAGMENT 3 & FRAGMENT 6 — bois en inclusion de résine crystal — 2022 — 60x25x15 cm — photographie : Adrien Thibault

N°10 — pigments aquarelle et pluie sur toile — 2022 — 160x123 cm
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Artiste né en 1944, vit et travaille en Normandie
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David NASH 

83



À l’occasion de la seconde exposition de NATIVE, trois œuvres de l’artiste David Nash (né à Esher, 
Angleterre, en 1945) se présentent dans l’espace. Dans sa pratique, l’artiste, souvent apparenté 
au Land Art britannique, explore en profondeur les relations avec la nature, et plus précisément le 
bois, qu’il considère comme l’un des éléments. Le travail de David Nash témoigne d’une symbiose 
entre l’être humain et ce matériau. De sa plantation à sa transformation, l’artiste explore toutes 
les manières de collaborer avec. “ Plutôt que d’essayer d’élaborer une idée et de trouver la pièce 
adéquate, je me laisse toujours séduire par le matériau. Tout me vient de lui, de sa forme, de son 
essence ”. David Nash épouse les fissures, les craquelures, les nervures généalogiques de chaque 
tronc. Il intervient par la suite de manière artificielle, à l’aide d’outils mécaniques : il façonne, 
il hache, il taille. Mais au-delà de ces modulations humaines, il laisse aussi agir les conditions 
naturelles, expérimente le pouvoir du temps, des saisons, ou des éléments comme la terre, l’air, 
l’eau… Et c’est à partir des années 1980 qu’il soumet presque systématiquement ses œuvres de 
bois à l’épreuve du feu, rendant alors les pièces plus organiques, plus universelles, comme en 
témoignent ces trois sculptures. Grossièrement découpées, ovoïdes, elles semblent presque 
modelées de ses mains. Finement tailladées en spirales, leurs marques naturelles se mêlent aux 
dessins de l’artiste en un mouvement infini ; cette relation intrinsèque avec le végétal. Carbonisées, 
elles dégagent une énergie vivante et primitive et laissent émaner leur flamme intérieure.

[1] 
BOULDER — sculpture en bois massif finition brûlée — 2018 — 60x45x45 cm 84

Élémentaux
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Variations végétales

Au cours de notre première exposition, et de nos pérégrinations minérales, nous nous 
interrogions sur le point commun entre une collection d’art contemporain et de minéraux ? 
Un regard, une quête atemporelle de la perfection ou la recherche de l’émotion ?
	 Après avoir cherché notre reflet derrière les multiples facettes de ces pierres et peut-être 
en aventure des origines de l’univers, nous vous proposons de remettre les mains dans la matière, 
une archéologie sensorielle.
	 Des plantes aux vertues précieuses, présentées comme des offrandes. Une variation 
de vibrations de matières dans le creux de vos mains et d’émotions olfactives, pour faire le temps 
d’une exposition resurgir en vous les lichens du souvenir.
	 Un voyage sensoriel.





89



90

[1][2] [1][2]
[3][4] [3][4]
Verveine

Encens
Baies de rose

Mimosa
Sauge

Santal
Mousse de chêne

Lavande
Visuels : Marie-Jeanne Grasse
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English version

Atmosphère is an original and passionate perspective 
carried out by a team of collectors, gallery owners and art 
historians who collaborate closely on the production of 
exhibitions conceived at the crossroads of the traditional 
gallery and museum formats.
	 Eventually, Atmosphère will be a global proposal 
articulated around four axes: Land, Art, Architecture 
and Design, guaranteed to provoke experiences rooted in 
a dialogue between nature and art. 
 	 For its first opus, Atmosphère joins forces 
with the Guido Romero Pierini Gallery and the Faure Beaulieu 
Gallery to present NATIVE, a cycle of exhibitions in three 
acts that addresses the original and essential relationship 
between the space that surrounds us, the mineral world and 
the plant world. 

p. 4 Preface 
When we enter the world of plants, forgetting that we are 
human beings and that we are supposed to represent the 
summit of evolution, a strange feeling is born, certainties 
tend to vanish and we discover with fascination a world made 
of sensitivity, sharing and communication. An autotrophic 
world, anchored to the ground, which feeds on light and 
whose biomass reaches record heights on our green planet. 
A world where the canopy of the tallest trees is only the tip 
of the iceberg in view of the immense extent of their roots 
which can cover thousands of kilometers. This Wood Wide 
Web, as some people have called it, is the largest underground 
communication network and is primarily based on 
mycorrhiza, a symbiotic association that has allowed plants 
to proliferate by gradually colonizing the continents, and then 
most of the terrestrial ecosystems. Today, it is confronted with 
an over-urbanized Earth and in the grip of the Anthropocene, 
but it regains its rights as soon as the geography, the rate of 
pollution or the nature of the environments evolve.  
	 Without going back to the Dryads and Ovid’s myth, 
this propensity of the vegetal matter to spread, to exchange, 
to bewitch us by its forms, its perfumes and the fact that it 
literally makes body to the world, leads us more and more 
to relativize the place that we grant to the senses and to the 
meanings. If it seems vain to animalize, even to humanize 
excessively the vegetable world which has its own otherness, 
it is necessary to note that it should not be underestimated. It 
is above all a question of taking into account the plasticity of 
the living world and its different forms of expression. 
	 In plants, more than an intelligence in the 
strict sense of the word, it is above all a sensitivity to the 
environment and a rich life of relationship that we must speak 
of. They are not content to passively perceive and react to 
environmental stimuli, but are in permanent feeling and 
interactivity with a singular environment. They can synthesize 
thousands of molecules (hormones, volatile substances, 
tannins...) to adapt, defend themselves, propagate or co-
evolve. They communicate with each other and with other 
species via receptors sensitive to light, touch, pressure, 

gravity or electromagnetism and are capable, to a certain 
degree, of memorization, anticipation, and even learning as 
has been described in the sensitive Mimosa pudica. 
 Botany is thus evolving rapidly, driven by the discoveries 
of ecophysiology and epigenetics. Each part of the plant 
body can independently receive and emit signals thanks 
to a powerful chemical, bioelectric and hydraulic network. 
These communication strategies, which were progressively 
put in place during evolution, have led to the development 
of complex behaviors such as the proportional dosage of 
substances produced by leaves that become inappetent 
when browsed by small insects and toxic when browsed by 
large predators, the three-dimensional orientation in space 
of starch grains, the rapid movements of carnivorous plants 
such as Drosera or Dionea muscipula, or the ability of trees 
subjected to bad weather to feel their own body deformations. 
The examples would be too numerous to list, from the plant-
animal coevolution made famous by Darwin’s prediction 
on the length of the nectary of an orchid, «the star of 
Madagascar», corresponding exactly to the length of the 
proboscis of the butterfly Xanthopan morgani praedicta 
discovered in 1903, to the current research on the «dancing 
plant» (Desmodium gyrans or Codariocalyx motorius) 
which reacts by moving rhythmically to music or to sound 
vibrations without any scientific explanation yet. These fine 
and rapid movements of the blade on a small hinge of the 
leaf are indeed to date attributed to the fact that these plants 
which live in undergrowth in their natural environment in 
tropical Asia, optimize their exposure to sunlight compared 
to their congeners. Other scientific hypotheses attribute 
these movements to a biomimetic strategy of defense (rapid 
rotation of the foliage imitating the flight of butterflies). 
	 What does all this sophistication tell us, if not the 
richness of biodiversity, self-organization and complexity 
of living things? That of the formation of the oceans, then 
of the first unicellulars including bacteria and archaea, of 
the discovery of the oldest fossils of micro-algae dating 
back a billion years, of the Cambrian explosion revealing so 
many animal lineages and finally of the appearance of the 
first hominids. It is thus elsewhere that we must draw. In the 
sylvan tales, the shamanic practices, the mythologies or the 
anthropology of the art that this vegetable world fascinated, 
forged and inhabited since always because it is at the same 
time phantasmagorical, symbolic and source of all life, in the 
image of the Mandragore, metaphor of a human tree rooted in 
the mother earth... 
	 But this is precisely where VEGETAL brings us back. 
To the very essence of raw art, aesthetics and the roots of 
humanity. Primitive representations of vegetality that man 
has never ceased to produce and that still today push him 
to arboresce, to think landscape, extent, vascularization, 
budding, leafy territories... An innate sense of the material-
form, of the arrangement, of the trace that only the 
polymorphic and transgressive plastic of the artist and his 
fertile dialogue with science, as soon as it agrees to cross and 
to go beyond its discipline, can approach in parallel without 
tainting it. Hence the fertility of the contemporary binomials 
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that question the world through Land art, Green art, plant 
design, ephemeral art or plantoids. We touch there, if not to 
a beating heart, to an ontological crossroads, to a symbiotic 
work born from the crossing between art, science and 
plasticity. It signs transcultures, a resistance at the same time 
as an interpenetration, a graft which would have taken in the 
trunk of the tree... Just return of the sensitive, which in echo 
to this vegetable other, should lead us little by little to become 
plant. 

Neurobiologist, poet and essayist, Marc-Williams Debono 
has carried out original work on the plant electrome. Founding 
president of the association Plasticités Sciences Arts, he 
directs a pole Art & Science in IdF (CC91) as well as the 
transdisciplinary review of human plasticity Plastir. His last 
book 4 published on the subject is entitled: L’intelligence des 
plantes en question (Hermann, Paris, 2020).

p. 7 Native 				  
Native borrows as much from the arts as it does from 
science and metaphysics. A cycle of three exhibitions that
explore the original balance of the mineral, plant and 
surrounding space kingdoms, it invites us to experience 
matter. By probing the invisible relationships that articulate 
the kingdoms of life, the cycle aims to understand our 
own origins. Before referring to the first humans, “native” 
refers to the origins of the Earth, those of molten rock and 
galactic dust clouds. 
 	 Matter is the substance which constitutes the 
sensible world. If the human eye perceives the beauty 
of forms before that of materials, it is primarily because our 
perception of the world is governed more by sight than 
by touch. NATIVE proposes to reverse this sensory order, 
placing the textures, energies and movements of matter 
at the heart of its concerns. Imperceptible to the naked eye,
its variations are, as many subjects, conducive to reverie. 
They are the mirror of the genesis of the world.
 	 Seduced by the large repertoire of pictorial 
motifs that nature offers, the artists gathered in the NATIVE 
cycle hybridize nature’s forms but never imitate them. 
In turn, the works of ten artists respond to each other in an 
experiment on all scales of matter. The physical space of 
the exhibition becomes the meeting ground between the in-
finitely large and the infinitely small, the empty and 
the full, the real and the imaginary. With a question in the 
background: if natural forces have shaped the Earth, giving 
it curves that are sometimes voluptuous and textures that are 
sometimes rough, where do we, humans, stand in the face 
of the immensity of matter? 
	 The cycle defends an organicist vision of art, that 
is to say, one that assimilates society, and by extension art, 
to a living organism. The works on view in the exhibition thus 
form a whole ecosystem. To experience the exhibition is to 
change from spectator to actor. It is impossible to extract 
oneself from the works that surround us: if they envelop us, it 
is to better incite us to reflect on the place that we occupy not 
only among them, but also beyond and within nature. 

p. 9 Vegetal 	
Finally, the sweet smell of moss. 
Barefoot on the delicate peat, there are no paths so the 
senses are attentive... Black roots pierce the fertile 
ground. Branches lengthen in rhizomes and trunks twist up 
to the sky. The bark, like a tegument, welcomes in symbiosis 
all kinds of lichens, fungi and insects that run through 
their furrows. The dense foliage is made up of thousands of 
species, a protective fern, a healing plant, a killing plant. 
The heady flowers also bear protruding spines. On the ground, 
dry wood creaks and further on, velvet petals bud from dead 
seeds in the fall. Supple blades dance in the breeze. The 
vital sap flows to the dead leaves, and miraculous roses are 
born from the humus. The humidity reveals moist fragrances. 
The heat falls, giving way to darkness. Mysterious creaks 
awaken, or perhaps mirage voices? A deep breath, dew and 
finally, the sweet smell of moss. 
 	 Today, winter is slowly giving way to spring. 
VEGETAL vibrates its matter through the now softer light. 
The world of earth bleached by cold is slowly covered 
with green. Nature regains its strength, its vigor, revives our 
senses and perfumes us with its fragrant colors. 
 	 This second chapter of the NATIVE cycle, the 
VEGETAL exhibition invites us to commune with its teeming
reign. Ten artists explore this nature to the point of impre-
gnation. They recover its materials, capture its nuances, 
transform its materials or deconstruct its plant networks. 
They question what nature resonates in them, and use it as a 
breeding ground for their creative energy. They invite us on 
a journey from which we do not leave without sensations and 
enchanted emotions. A meditative walk where the human 
being can find a form of fusion, the comfort of an elementary 
alter-ego. 

p. 12 Udona BOEREMA
After the hurricane
Udona Boerema’s works are sweet storms that sweep across 
our faces and fog our vision. You almost have to squint 
your eyes and let the drops of water run down your cheeks. 
Only then do the landscapes unfold in a torrential downpour, 
as if gusts of wind had struck the plants and imprinted the 
canvas with their sap.
	 For these paintings, the artist uses raw linen, which 
in addition to coming from the plant, also gives her the 
texture. She then applies a very diluted acrylic. After several 
days of waiting and drying flat where she gives way to a 
cycle of evaporation and dissolution, the textile emerges from 
under the paint, the water evaporates into the air and the 
colors melt into the weaving. This is how everything blends 
together, and then the image emerges. The artist’s paintings 
bring together the vegetal, the water and the air. If the only 
thing missing is fire, there is something deeply incandescent 
about these battered landscapes.
	 Udona Boerema is inspired by her walks in the 
open air, in the forest, by the colors and the life they offer her. 
Although most of the time the landscapes that appear in 
her paintings are imaginary paradises or illusions, she 92
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considers them finished when she feels the transience of a 
«déjà-vu» in front of them.
	 Away, a black forest, a deserted island, sooty skies, 
the palm trees of an abandoned beach where one would 
be stranded after a shipwreck. Even if the storms can be un-
predictable and of perilous; here, colors are resisting. A dawn, 
a dusk or both; it almost makes the shadows disappear, 
and appears a landscape too bright to be true. A pink tree in 
a blue sky, a black coral in a golden mist. Light colors can 
be more dramatic than dark colors, but also provide a glimmer 
of hope, the promise of better days. Udona Boerema’s storms 
are in a way tributes. What is left alive after the hurricane?

p. 20 Eric BOURGUIGNON 
Caress of the high grass
Exhibited in series like a panoramic fresco, Eric Bourguignon’s 
paintings, do not reveal a clear view of a distant landscape; 
several windows open at eye level, and lead our pupils to 
criss-cross the paths of an English garden, following the rules 
of this disordered order. The artist chooses to strip these 
landscapes of all human silhouettes and to put the plant in the 
foreground, leaving us the only spectator of this nature.
	 Jostled by what takes shape before our eyes, the 
distance becomes blurred and the distance gets closer. From 
so far away, a cypress forest, from so close, thousands of 
stamens. No empty sky, no blue sky. Eric Bourguignon places 
our gaze at ground level, in the fresh grass, with the ladybugs 
flying, the breeze rocking, the grasses scratching. It is a 
moment of intimacy with this wild greenery. 
	 The artist finds this richness of textures; wax 
paints or pigments diluted with water or oil, give his garden 
this watery and fleshy carnation. The overlaying of its 
various layers discovers a landscape which veils and reveals 
itself, of a modesty and a lasciviousness. A vegetation of flesh 
and mucus, whose crimson petals emerge from the green 
mire. The green so green of these plants grants them a light 
which transcends our human retinas.
	 These paintings, like a series of plates of 
microscopic visions, rob the plants to the core and expose 
to us the erect pistils, the iridescent cytoplasms, the cottony 
pollen star, down to the translucent cells. Far from scientific 
representations, all these living flesh are born from a 
phantasmagoria giving life to a moving, mutant plant world, 
which devours us with its fluids. 
	 Eric Bourguignon’s paintings do not follow a 
narrative process, it is a raw nature that is invented 
and constructed from memories, sensations, emotions and 
instinctive gestures. Paradoxically, the time of painting, 
of drying, also induces this notion of time passing and fogs us 
with a form of melancholia. Finally, these flowery parks, 
these exalted thickets whose vital energy radiates, also tend 
to fade away and melt into the past summer. 

p. 28 Anne COMMET
Trans-landscape
There are places on earth where one finds a certain form of 
home, sometimes even more than at one’s own home. Anne 

Commet, surveys and goes to meet this familiar environment, 
almost always the same, near the Mediterranean Sea. 
She knows this maquis by heart; each flower, each tree, 
each stone, as one knows members of his family. She finds 
them, listens to them, films them, photographs them, 
and sometimes even worries about their future. In the interior 
of these places was a breath (Dans l’intérieur de ces lieux était 
un souffle), a landscape that lives, and that, the artist soaks 
in, feels each branch, each ramification, then draws the 
portrait of these sensations on canvases in vertical format.
	 In her paintings there are colors, hours of searching 
for the right one so that we feel, the contrasts, the wind, the 
birds, the flowers or the softness of the branches (La Douceur 
des Branches)... Each shade and each work corresponds to 
a moment lived. To trans-mit, Anne Commet uses a method 
of trans-fert. This always leads to a loss of matter that is put 
back to chance (like a mind that is never effective enough) 
and a trace that clings (like the memory that persists). On the 
canvas resounds a tiny movement, an organic vibration, as in 
the center of the earth.
	 The artist always works on the ground and on free 
canvas so as not to limit the infinite. She spends days walking, 
crossing these places, wandering until she almost merges 
with what surrounds her. Around her, there is her landscape, 
away, there is the sea, and the sea only has the center of the 
earth as its end. This burning core, this trans-cendence.
	 If the flowers are not only beautiful (Si les fleurs 
ne sont pas que belles), it is that it is necessary to go to 
see further. What do their petals resonate inside, whose white 
electrifies the images? Anne Commet invokes the landscape 
for what it makes us transpire of living, and invites us to 
approach it with a sensory receptivity, to immerse ourselves 
in it. All the metaphors of our lives are inscribed in a bud, 
a flower, a scar. The landscape, the way it lives, the way it 
dies, the way it rebuilds itself, puts us face to face with our 
own roots, our own thorns, our own sap. It tells us a lot about 
our own existences, which sometimes bear the name of 
Immortals (Immortelles).

p. 36 Lélia DEMOISY
Vegetable Flesh
Through a work of transformation and assembly, Lélia 
Demoisy blurs the trails of the living. She carries the idea of an 
intimate experience and fusion of nature, creating a harmony 
between the plant, the human and the animal; whether 
through the materials or the subjects. Her creations do not 
submit to a hierarchical tree structure between species, on the 
contrary, they all blend, complement, repair or protect each 
other. In the center of the space strange plants are growing. 
	 These woods come from Thuja, these trees that we 
tame in hedges to partition our gardens. The artist prefers 
to call them Red Cedars and does not want to build walls but 
always aims to open the doors between inside and outside. 
These roots grow on the ground and on the ceiling, without 
rules and warning. Inert, living, are they prisoners of our 
concrete architectures or do they encrust themselves in our 
habitats like parasites? Tops or stumps? If these wooden 
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bodies are so confusing, it is because the artist plays with this 
ambiguity by reconstituting a fake plant. Their bark is burned, 
brushed, and becomes a real epidermis. These roots come 
out of the earth and are then reborn as woodland creatures 
leathered that wakes up at night. 
	 Lélia Demoisy invites us to look at the plant world 
as we would never have seen it, from life-size branches 
to reproductive dust. Touched by the generosity of a world 
still developing, she makes us witness their colors and their 
abundance. This pollen that fogs us up, is flocked on the 
canvas. N48°52’50.027’’ E1°51’42.692’’ is the geographical 
coordinates of the Himalayan Cedar that produced this sunny 
yellow powder, because for the artist this tree is, before being 
a species, an individual of the plant kingdom in its own right.
	 In her studio, she accumulates, collects, pollens, 
mushroom spores, pine cones, gigantic tree trunks, or 
animal hides. Each one waits to be picked up to change its 
appearance and destiny. One fine morning, the artist chooses 
them to be reincarnated into hybrid specimens, which break 
the codes of species and kingdoms.

p. 35 Emma GOBEBSKA
The gesture as a breath.
On a white sheet of paper, a colored trace is flying. 
	 Imprinted with a gesture, it is at the same time 
floating and anchored in the background that welcomes 
it. Like the artist at the moment of painting: rooted in 
the ground of the earth, communicating with the energies, 
and with the intention of capturing a spontaneous movement 
in a minimal form. Emma Gobebska’s works trace dense 
accumulations that surround transparent bodies. This trans-
parency is what she is looking for in every sense of the word, 
through these gestures that are posed and exposed, it is also 
a part of herself that she delivers to us. 
	 The support and the traces intertwine and merge, 
because she takes care to work as much the background 
as the gesture. If the paper is not prepared with an original 
white, it is because it has been delicately chosen. For these 
larger formats, which extend over other mediums, she 
prepares the surface at length, its texture and its refined tone 
where she can place her gesture.
	 When the time comes, the artist goes in search of 
the color, mixing paints and materials, darkening and lighting 
the hues with precision, until it is in harmony with her inner 
energy, in the present moment. Emma Gobebska works in 
series, arranges all her surfaces in her studio - and 
in the manner of calligraphers who practice with sticks 
on sand, or martial arts masters who repeat the movement 
until it becomes the most fluid - she devotes herself to the 
expression of her gestures on paper. Under the tool she 
has chosen, the paint spreads and reveals its colors, its light 
and all its nuances. Exhibited in series, these works allow 
us to contemplate this repetition of movement and the 
subtleties it generates. She lets herself be free to get rid of 
those she has overly conscious of, to transmit to us only 
the essence of the energy, making sure that it appears in its 
purest form. What remains of this moment, the traces, are 

tiny and large as the world at the same time. 		
	 You have to let yourself be carried away by them, 
to curl up with them; in all their complexity, they evoke 
multitudes. On the refined surface, they are central and 
breathe with the infinite. These gestures like breaths, these 
traces like meditations.

p. 52 Magdalena KARPINSKA
In the open 
Magdalena Karpinska’s paintings are far from being fixed 
on the canvas, they are driven by their texture, technique, and 
shine that bring out the different layers and planes. Each 
time we leave or return to it, something new appears and a 
new door opens. The light of these landscapes, often
nocturnal, requires special abilities from our eyes. Lying on 
the ground diving in the canopy, slowly, natural forms and 
dense foliage take shape. Then, the skies and the flowers light 
up. In the artist’s compositions, these forms that borrow 
from nature evoke human forms, a half-closed mouth, an eye 
that opens onto a larger world. 
	 A black foliage fades under a white moon. 
In a setting sky, a red sun looks at us with a threatening air. 
Magdalena Karpinska depicts nature as an unknown and 
hostile place from which we would like to protect ourselves, 
but also as a reassuring place where we can come and hide 
from the world, as a refuge, a protective shelter. And as nature 
carries within it all the dyads of the living; in his paintings, 
a wilted flower embraces a budding bud. A form of emotional 
stripping that sometimes disseminates some symbols or 
subliminal messages. She paints nature to speak of life, and to 
communicate with something other than words. 
	 The sensuality that emanates from her works is 
totally assumed. The artist embraces her femininity 
and embraces the materials, forms or colors that could be 
associated with it. On silk canvases, her paintings often 
extend outside the walls. To apprehend them, she places them 
on the ground, walking on them and involving her whole 
body; it is an instinctive return, a more organic, more primary 
way of painting. Thus, she puts in volume and nuances 
her inner jungle and allows us to take refuge under voluptuous 
camouflage shelters. Under this satin canvas, a few raindrops 
- a few tears - slide down on us and flow over the camp. The 
silk has that delicate and voluble, taking the breath, inflating 
itself of wind like the sail of a raft of fortune, it finally has 
nothing protective any more, but allows us to escape and to 
lead us towards other horizons.

p. 51 Florian MERMIN
Madly, not at all.
At the entrance of Florian Mermin’s space, there is no 
warning, no Cerberus or naughty dog. Large silky curtains and 
the smell of flowers already inebriate us and invite us into a 
spring waltz. The gardens in which he finds material are those 
around him, to cultivate his own. Although if we let ourselves 
go, it is not so much his as ours.
	 Supported by plantar metacarpals, a metamorphic 
ceramic with a thorny silhouette rises. Clear night and 94
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absence of wind (Nuit claire et absence de vent) these are 
the favorable conditions for our gardens to sparkle with dew 
in the early morning. The artist delivers us a sculpture of 
the dawn, a sculpture after our night terrors; this dangerous 
cocoon opens like a bud on a lily butterfly. And although their 
smell attracts us, be careful not to prick yourself on this ivory 
skeleton because it is to wonder if its viscous enamel would 
not be poisonous.
	 Although these are the lilies that get us drunk and 
are born here, this installation echoes our friend the rose - 
which also happens to be his favorite flower for what it carries 
in it that is both tragic and romantic. That which we call a 
rose, by any other name would smell as sweet” Juliet said to 
Romeo before the poison. Thus no peaceful stroll, Florian 
Mermin invites us above all to cross the barricades, to put our 
hands in the clay soil, to dig in the depths and to draw from 
it the prettiness of the dualities of life. His work is nourished 
by the carefreeness and fears of fairy tales, the desire and 
melancholy of poetry, or the metamorphoses and tragedies of 
mythology. There is no hell without paradise and no paradise 
without hell, so the artist weaves his web above the Styx, and 
tightrope walks between nightmares and enchantments, 
between love filters and curses.
	 Speaking of love filters, like an enchanter, on 
the walls, Florian Mermin blows on pansies and primroses. 
Mounted on wood that borders them perfectly, he lets 
us admire the beauty of these flowers, the velvet of these 
corollas. Wrapped in the sweetness of lavender color, «I think 
of you» (Je pense à toi), they say, flying to our loved ones.

p. 68 Mario PICARDO 
Psychotropic Jungle
Mario Picardo’s paintings often offer us volumes that allow 
us the freedom to move around, and therefore to get lost. 
If the Malabar colors of his canvases always attracts us at first 
glance, the contrasts and improbable superimpositions 
that build these jungles of paint disorient us and make us lose 
our way.
	 If we inspect the elements that make them up, 
they have the reassuring effect that some of them may be
familiar to us and transport us into a nostalgia of our 
younger years. The artist’s work is imbued with memories 
of childhood, pop-culture and his favorite cartoons. 
With his sharp eye, Mario Picardo walks the streets of his 
city. He traces, always with felt-tip pens, all the shapes 
that catch his eye. Each of his sketches is recorded in dozens 
of notebooks and form a reservoir where all these future 
creations are drunk. To give matter to his compositions, the 
artist uses only materials originally conceived for the building 
industry and inherited from his father’s profession. Flowing, 
crystallized, viscous, solid, he masters the aspects of the 
acrylics he uses. On the still wet lines, he propels polyurethane 
crystals, with assemblies of colors reminiscent of children’s 
playgrounds or school canteen walls.
	 The work presented in this exhibition is monumental 
and on the scale of the indomitable. With his brushstrokes 
and rollers, Mario Picardo draws us in to better engulfus. He

makes us penetrate in a psychotropic jungle and gobbles 
us all in this immensity which bewitches us with its acidulous
perfumes. Everywhere under our eyes, pink-candy 
mushrooms alter our perceptions and intensify our vision. 
Juicy fruits drip and bloody flowers throw us smiles; in 
their yellow heart like a sun, pistils grow upright ready to 
explode in crystal spangles. 
	 Scattered in the space, flowers have escaped 
from the wall. Sculpted from quilts and scraps of canvas, 
they are there as if to gather us after the journey. These fluffy 
petals are waiting to tuck our Lilliputian bodies in front 
of these syrupy abysses, or to be plucked from our hands, in 
memory of the engulfment. 

p. 76 Sarah VALENTE
After the rain, the spring
After the past winter, Sarah Valente’s works are an ode to 
spring and the rebirth it brings. Her paintings carry this cycle 
in their process because it is only after the grey sky that these 
bright bouquets grow.
	 Inspired by botanical plates, these flourishing 
paintings are born from three elementary primary colors. In 
a tactile and instinctive way, the artist rubs the pebbles of 
pigments between her hands: she mixes the Light Yellow, the 
Marine Blue to obtain her Vegetal Green and the Red for the 
fiery petals. Sarah Valente deposits her mixtures on the naked 
linen and elaborates a folding following curves of flowers. 
Dahlia, Tulip, Orchid, Daffodil... Waiting for the rain, she leaves 
her canvas sculptures on the forest floor. Under fine drops 
or under storms, the works are watered. The water diffuses 
the colors in the veins of the folding, the imaginary limbs are 
drawn and then the flowers grow. After the rain, the spring. 
The colors are different each time but always invigorating, in 
the image of this season which bursts, of these impulses of 
life. This series is a hymn to this still fresh youth, to these years 
burning with carelessness and candor. Sarah Valente pays 
homage to our past 18 springs, and to the next ones to come.
	 Protectors of this new nature, pieces of wood 
levitate like icons. In her series of sculptures Fragments, 
the artist lets us touch with our eyes what we might not 
have laid eyes on. Floating in what could be crystal, these 
modern fossils, all come from primary and sacred forests. 
«The forest is a place that everyone carries within», in all her 
creations Sarah Valente soaks up what it offers us: its beliefs, 
its legends, its resources, its spirits, its multicolored birds, its 
insects, and all the forms of life that develop there. 
	 Also, at nightfall, his works turn around. The flowers 
and the bark fall asleep and give way to incredible glows. 
Behind this plant density, other more timid plants are hidden, 
which light up with a thousand fires under the ultraviolet 
light. Those which appear when we put on our eyes of bees 
or hornets. Fluorescent stems, translucent leaves. The artist 
invites us to go back a few springs in time and explore all these 
magical wonders with our children’s eyes.
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p. 75 David NASH 
For NATIVE’s second exhibition, three works by the artist 
David Nash (born in Esher, England, in 1945) are presented 
in the space. In his practice, the artist, often referred to as 
British Land Art, explores in depth the relationship with 
nature, and more specifically with wood, which he considers 
one of its elements. David Nash’s work bears witness to a 
symbiosis between the human being and this material. From 
its planting to its transformation, the artist explores all ways 
of collaborating with it. «Rather than trying to develop an idea 
and find the right piece, I always let myself be seduced by the 
material. Everything comes to me from it, from its form, from 
its essence”. David Nash embraces the cracks, the crazing, 
the genealogical veins of each trunk. He then intervenes in an 
artificial way, using mechanical tools: he shapes, he chops, 
he cuts. But beyond these human modulations, he also lets 
natural conditions act, experiments with the power of time, 
the seasons, or the elements such as earth, air, water... And 
it is in the 1980s that he almost systematically subjects his 
wooden works to the test of fire, making the pieces more 
organic, more universal, as shown by these three spherical 
sculptures. Roughly cut, ovoid, they seem to be almost 
shaped by his hands. Finely carved into spirals, their natural 
markings mingle with the artist’s drawings in an infinite 
movement; this intrinsic relationship of the artist with nature. 
Carbonized, they give off a living, primitive energy and let their 
inner flame emanate.

Variations
A sensory journey.
During our first exhibition, and our mineral peregrinations, 
we wondered about the common point between the 
common point between a collection of contemporary art 
and minerals? A look, a timeless quest for perfection or the 
search for emotion?
	 After having sought our reflection behind the 
multiple facets of these stones and perhaps in adventure of 
the origins of the universe, we propose to you to put the hands 
in the matter, a sensory archeology.
	 Plants with precious virtues, presented as 
offerings. A variation of vibrations of materials in the hollow 
of your hands and olfactory emotions, to make the time of 
an exhibition resurface in you the lichens of the memory.
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