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Maxence Chevreau

« Learning to see perhaps means learning to translate into the language of 
color harmony. » 

« Apprendre à voir, c’est peut-être apprendre à traduire dans le langage 
de l’harmonie des couleurs. » 

Yannis Tsarouchis, peintre grec ( 1910-1989 )

Durant la formation GENERATOR #7, Maxence Chevreau s’est engagé 
dans différentes méthodes de production de sculptures en papier et a 
méticuleusement abouti à quatre nouvelles formes qui sont apparues 
dans l’exposition collective Tendres Gravats, dont le titre évoque la  
manière dont l’artiste aborde la matière : tendrement. 

Originaire de Nantes et vivant en Bretagne, Maxence Chevreau est 
diplômé de l’EESAB – site de Quimper en 2018. Il a depuis réalisé 
deux expositions personnelles très réussies : LISIÈRE ( 2021 ) au 4ème 
étage à Rennes et Zipping Along ( 2020 ) au centre d’art contemporain  
Passerelle à Brest. L’artiste, complètement inscrit dans l’environne-
ment dans lequel il réside, développe sa pratique à travers la forme et  
la couleur. 

Son travail, organisé de manière dialogique, crée une conversation qui 
accompagne notre parcours dans l’exposition. À rebours des précé-
dentes catégorisations strictes des œuvres qu’il produit ou des interac-
tions créées entre elles, je propose d’appréhender ce travail comme un 
continuum de formes et de significations qui créent un environnement 
dialectique. Toute autre tentative créerait une rupture profonde dans la 
cohérence de son processus de pensée et dans sa pratique qui, comme 
la vie, est faite d’éléments variés et imbriqués. 

L’artiste lui-même associe cet aspect mouvant, non figé, au style des 
bandes dessinées, évoqué dans l’installation Zipping Along qui s’ins-
pire des fonds colorés de Wile E. Coyote et Roadrunner. La caricature 
et d’autres méthodes d’illustration populaire ont en fait constitué une 
part importante de l’éducation formelle de nombreux créateurs entre les  
années 1900 et 1950 et ont eu un impact sur les pratiques d’artistes  tels 
que Philip Guston, Franz Kline et David Smith, qui ont grandi avec les 
films, la publicité et les bandes dessinées comme faits culturels. 

De petites formes anthropomorphes ou zoomorphes sont apparues dans 
l’œuvre de Chevreau par le passé. Dans la série de sculptures Slaps, par 
exemple, présentée à l’occasion de l’obtention de son diplôme, nous 
assistons à une relation différente entre les formes inorganiques et orga-
niques, une relation marquée par une attention particulière au volume,  
à la forme et à la couleur. Les dimensions ont changé et sont plus proches 
de l’échelle humaine, ce qui les met en relation directe avec la nature.
Si nous acceptons l’hypothèse que ces sculptures sont en relation avec 
notre corps, nous avons la nette impression qu’elles sont en position  
de repos ou d’attente. Certaines ressemblent à un banc où l’on peut  
s’asseoir et contempler le reste de l’exposition, d’autres ont l’air de 
s’adosser et de s’appuyer contre le mur. Bien que ces sculptures  
semblent effectivement se suffire à elles-mêmes, elles pourraient exister 
éternellement en suspension. 

Eleni Riga, juillet 2021
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Ce sentiment de relativité pourrait avoir un rapport avec la puissante  
expérience émotionnelle et synesthésique qu’offrent ces sculptures. 
Leurs formes et textures sont associées à des couleurs et ces couleurs  
à des émotions. Le processus de fabrication des couleurs est associé 
à un certain hédonisme, un processus de pur plaisir. Chevreau choisit 
généralement des couleurs pastel, lumineuses et mates, qui évoquent, 
avec le papier, la douceur et la tendresse. 

Il m’est apparu que dans cette exposition, les couleurs de Chevreau 
sont plus terreuses, associées à l’environnement naturel de la Bretagne 
que l’artiste apprécie tant. La lumière rend les couleurs un peu fanées et  
poussiéreuses. De même, les teintes de certaines sculptures comme 
Cligne ( Blink ) évoquent des matériaux naturels comme l’argile ou le  
savon vert. En fait, il a été particulièrement amusant de parler de la  
couleur et de la lumière avec un artiste formé comme sculpteur.  
Compte tenu des conditions sanitaires dues au Covid-19 en ce moment, 
je ne suis pas encore allé à Rennes. J’ai vécu à Paris et j’ai beaucoup 
visité le sud de la France, mais je ne connais pas la lumière bretonne  
et la manière dont elle modifie notre perception. De plus, je viens du Sud 
du Sud : la lumière de ma ville natale est chaude, charnue, directe et  
vulgaire. L’écran qui nous séparait l’artiste et moi offrait un filtre supplé-
mentaire qui interférait avec nos réalités respectives et l’œuvre elle-même. 

Cela dit, j’aimerais insister sur la notion de « locus », un lieu avec certaines 
caractéristiques, et sur la façon dont les artistes transmettent cette sen-
sation de lieu à travers les matériaux qu’ils choisissent. La vitalité et la 
vulnérabilité qui caractérisent simultanément le papier ne peuvent passer 
inaperçues. Notre dialogue nous a amenés à parler des œuvres sur papier 
de Matisse, notamment en termes de conservation. Plus tard, j’ai pensé  
à la manière dont Matisse a travaillé intensivement sur papier dans la der-
nière décennie de sa vie, lorsqu’il ne pouvait plus voyager. Certaines dé-
coupes sont directement inspirées par des souvenirs de lieux spécifiques 
tels que Tahiti, tandis que d’autres sont plus génériques, évoquant des 
jardins et des piscines. À travers cet échange avec Maxence Chevreau, 
j’ai la satisfaction d’avoir vécu, un peu, à Rennes, par écran interposé. 
C’est un réconfort que je ressens et qui, j’espère, est partagé par l’artiste. 

Dans un autre ordre d’idées, la formation de Chevreau en tant que sculp-
teur porte ses fruits puisque ses nouvelles œuvres expriment le mou-
vement. Non seulement l’idée de mouvement telle que voulue dans les 
sculptures grecques archaïques, mais aussi le mouvement réel. Le papier 
se déplace presque imperceptiblement avec un courant d’air ou en raison 
des gestes inattentifs des visiteurs, surtout dans le cas de Cligner, avec 
son rythme et sa volumineuse solidité. Les sculptures restent en équilibre 
sans aucun renfort. Tout dans la nature a un point d’équilibre. Pour tenter 
une analogie entre la musique et les arts visuels : l’œuvre de Maxence 
Chevreau aspire à la condition de la musique :  ses sculptures pourraient 
alors être comme des arrangements ou des harmonies empruntant le  
vocabulaire du peintre James McNell Whistler. 

Les sentiments associés à la tendresse, à la sérénité et à l’harmonie sont 
davantage un état d’esprit qu’une intention. Maxence Chevreau intègre 
subtilement, à travers ses matériaux et ses couleurs, des façons d’exister 
dans le monde.
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