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Pascal Pinaud
Sur la route
Cette exposition à caractère rétrospectif met en jeu près de quatre-vingt pièces et cent qua-
rante-sept dessins. Elle cherche à rendre sensible la dynamique créatrice d’une œuvre qui se 
déploie depuis vingt-cinq ans et met au jour les ressorts qui l’animent. 

L’artiste à l’œuvre

Portrait Pascal Pinaud  
© Franck Fernandes, Collectif Carrement

Au début des années quatre-vingt,  
Pascal Pinaud (1964, Toulouse) affirme son 
choix d’investir le champ de la peinture avec la 
ferme volonté d’en renouveler les pratiques et 
les questionnements. A l’origine de sa 
démarche, la nécessité d’une recherche en 
peinture s’est imposée au cours de ses études 
à l’École d’art de la Villa Arson à Nice. Cultivée 
par un esprit réflexif, une inventivité fertile et 
un humour caustique, elle se révèle hyperactive.  

Son œuvre, régie par un principe de 
diversification des modes de production de  
la peinture, se développe en différentes séries, 
identifiées par les médiums employés ou par 
des sujets de recherche. Au nombre de 
trente-quatre aujourd’hui, toutes sont ouvertes 
aux travaux d’un Serial Painter1. Au sein des 
séries, chaque pièce est un prototype qui 
exploite les données d’une procédure 
précisément pensée.

Ces œuvres peuvent prendre la forme du 
tableau, de la sculpture, de la photographie  
ou de l’installation et recourir à une grande 
variété de matériaux et de savoir-faire 
empruntés à la sphère domestique, artisanale 
ou industrielle. En puisant ses sources dans  
les activités d’un quotidien des plus communs, 
les travaux de Pascal Pinaud ouvrent un 
dialogue entre la vie de tous les jours et  
les discours les plus élaborés de la peinture 
moderne et contemporaine.

1. Titre du récent catalogue dédié à l’œuvre de Pascal Pinaud, texte de 
Thomas Golsenne, édition Mamco, Genève, 2014.
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L’exposition

Elle doit son titre au roman de Jack Kerouac  
qui traverse les États-Unis à la recherche d’une 
nouvelle vie, en quête de liberté, de sens et de 
sensations. Le dépaysement et la rencontre, 
moteurs du récit, sont actifs dans la démarche 
de Pascal Pinaud. Établi à Nice, il parcourt en 
tous sens le champ et le hors champ de la 
peinture, son histoire et ses enjeux.  
Afin de « peindre autrement »2, il explore  
« les banlieues du tableau » en se laissant 
porter par le hasard des faits (accident, erreur, 
imperfection), des gestes (tricoter, repeindre 
sa voiture) ou des objets (toit de camion, 
bobines de fil) qui, croisés au jour le jour, 
déclenchent une alliance entre le grand art  
et la trivialité de la réalité. 

Sur la route est conçue comme un scénario. 
Sans retenir un parti pris chronologique,  
il se déroule dans les trois salles du Frac 
Bretagne, en trois actes donc, où les œuvres 
sont « jouées ou rejouées » dans différents 
dispositifs.

Pascal Pinaud, Moulin à prières, collection Frac 
Bretagne © Pascal Pinaud, crédit photo : Hervé Beurel

2. Pascal Pinaud, comme tous les propos cités.

Galerie Nord

paysage DÉpliÉ

La démultiplication des approches de la 
peinture est immédiatement perceptible. 
L’éclectisme des œuvres exposées en témoigne. 
Faisant feu de tout bois, Pascal Pinaud est un 
collectionneur invétéré d’objets trouvés ou 
chinés et de matériaux hétéroclites. Qui plus 
est, le recours à différentes techniques 
participe de la conception des pièces, leur 
réalisation pouvant être déléguée à un tiers. 
Aussi diverses soient-elles, toutes sont le fruit 
d’une même démarche, une « entreprise »  
dont l’artiste invente le logo en 1995 :  
PPP (Pascal Pinaud Peintre). Réalisé en volume 
en 2006, il s’illumine comme sur la façade d’un 
magasin. C’est à la fois un objet publicitaire, 
promoteur du peintre et de son métier, et une 
marque de fabrique qui, déposée au sol, jette  
le doute sur la santé des affaires, met 
ironiquement à distance l’autorité de l’auteur. 

L’économie productive de PPP repose en 
grande partie sur l’emprunt et l’appropriation. 
A cet égard, l’œuvre est largement nourrie  
par l’usage du ready-made * assisté de  
Marcel Duchamp *, des objets usuels qui,  
à peine modifiés, sont promus au rang de l’art. 
Ainsi, Tel quel (2003), un toit de camion au 
rebut travaillé par les intempéries, les incidents 
et les couches de poussière accumulées, a été 
converti en un tableau abstrait soigneusement 
préservé. Exécuté par des phénomènes qui ne 
doivent rien à l’artiste, il évoque les empreintes 
atmosphériques enregistrées sur toile par  
Yves Klein. 

C’est avec un regard aiguisé que Pascal Pinaud 
découvre au quotidien des œuvres déjà-là, 
ready made. Certaines sont capturées par la 
photographie. La Suite berlinoise (2012),  
une palissade vue dans le métro à Berlin,  
se présente comme un document modeste  
mais précieux qui pourrait rendre hommage  
à Raymond Hains, tandis que la série des  
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Stères de bois (2006-2007) aux empilements 
construits par les bûcherons, prend corps  
dans des tableaux photographiques réalisés  
à l’échelle 1.
Plus vaste encore, le Point étiré (2015) se 
déploie sur toute sa longueur. L’artiste a fait 
photographier le pourtour d’un rond-point 
composé de trois paysages typiques réunis en 
un seul lieu. En parcourant ce panoramique, on 
avance donc pour tourner en rond. De plus,  
l sert de fond à des tableaux exposés. 
Parasitant le regard, ce dispositif met à 
l’épreuve nos façons de voir.

Pascal Pinaud, On the Way, 2013, collection de 
l’artiste © Pascal Pinaud, crédit photo : Cyrille Cauvet

Le tableau affirme sa prédominance. Dans la 
lignée des artistes qui ont contribué à redéfinir 
la notion même de peinture dans les années 
1960-1970 dont le groupe Supports/Surfaces *, 
Pascal Pinaud poursuit un travail  
de réinterprétation des éléments constitutifs 
du tableau : toile, châssis, geste, mode de 
présentation. L’usage de médiums atypiques 
donne lieu à différentes séries : Tissus 
d’ameublement retouchés à la main, porteurs 
d’une abstraction géométrique * ou gestuelle, 
mécanisée et décorative, Toiles de Jouy aux 
scènes champêtres, mythologiques ou 
exotiques du XIIIe siècle dont la monochromie 
est contrariée dans un travail de copiste, 
Diptyques composés de tissus et de canevas 
aux motifs ornementaux. Souvent conservée,  
la forme rectangulaire du tableau peut être 
transgressée par l’insertion de formats ronds 
inscrits en relief dans le cadre ou de 
tableautins, des intrus qui en dépassent les 
limites.

Qu’en est-il de On the Way, titre anglais  
du roman de Kerouac ? Ce chemin de terre, 
puissamment travaillé à cru par les va-et-vient 
d’un groupe de marcheurs aux pieds nus, reste 
ouvert à l’interprétation. C’est à la fois une 
marche et une sculpture, un morceau de 
paysage déplacé et une pratique de la 
céramique, le plus ancien des arts du feu, qui, 
revisitée, s’exerce « au pied » non sans humour. 
Tout en faisant écho aux expériences des 
artistes du Land Art * tel Richard Long ou 
Robert Smithson, On the Way (2013) pourrait 
être le gros plan en relief d’une matière 
picturale sculptée dans un corps à corps 
éprouvant. Alors même que cette œuvre 
reconstitue une séquence d’images de  
Django Unchained, le film de Quentin 
Tarantino : celles de la boue piétinée par des 
esclaves noirs harassés, elle est sans doute  
un des « sentiers qui bifurquent » du jardin de 
Jorge Luis Borges, souvent empruntés par 
l’artiste.

Galerie Est

display *

Pour Pascal Pinaud, l’exposition est un médium 
à part entière dont il se saisit pour produire 
des manières de voir et de penser l’art.  
Il exerce depuis toujours une pratique  
de commissaire sur ses propres travaux et 
organise également des expositions 
collectives comme Trivial Abstract (Villa Arson, 
2009) ou Upsadream (Galerie Nathalie Obadia, 
2008).

L’artiste attache une grande importance au 
display *, à la présentation des pièces.  
Il cherche à multiplier les points de vue,  
les contextes. Les modes d’accrochage peuvent 
respecter la neutralité du White Cube * ou bien 
la contredire en installant les œuvres dans 
l’image d’un paysage ou sur un mur couvert de 
tapis. Ce dernier met en scène un univers 
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décoratif aux multiples motifs. Il accueille deux 
photographies, Avenir (2007) dont l’image 
s’écroule, et La vie Auchan (1996), portrait d’un 
peintre de paysage au travail sur chevalet dans 
une grande surface. Le débat entre l’image, 
l’ornement et la peinture est ouvert.

Au sol, trois socles portent les Chocs (2011), 
des éléments de grue accidentée, récupérés et 
peints en noir mat qui, sans le vouloir, peuvent 
rappeler les sculptures d’Anthony Caro.

Le dessin trouve sa place en occupant  
la totalité d’un mur, du sol au plafond comme  
au temps des Salons du XVIIIe  siècle.  
En nombre, ils attestent d’une activité 
intensive, une sorte de laboratoire où se 
multiplient les séries conçues à partir des 
collections composites de l’artiste, lingettes  
de machines à laver, logos, adhésifs, tissus, 
images, motifs, résidus de Semences…
Certaines pièces ont été glissées dans les 
tiroirs d’un Meuble à dessins, un des premiers 
dispositifs construits par l’artiste. Accessible 
au visiteur, il offre un rapport à l’œuvre plus 
intimiste.

Galerie Sud

SERIAL PAINTER

Dans ce vaste espace, plusieurs univers 
coexistent. En dialogue avec des références 
multiples à l’histoire de la peinture, la série des 
Tôles, la plus ancienne et la plus nourrie depuis 
1994, occupe stratégiquement la longueur du 
grand mur. Les pièces ont été réalisées chez un 
carrossier, embouties aux formes du tableau 
dans une plaque de tôle pour capot de voiture 
puis peintes avec des laques pour automobile. 
Toutes mettent en jeu le monochrome,  
une abstraction radicale agressée par des 
accidents, lesquels coïncident, par hasard,  
avec les gestes de l’Expressionnisme abstrait *:  
Rover contre Twingo (1994), ou par des actes 
de vandalisme, attaque à la fiente d’oiseaux :  

Azul Agua Marina Seat (1997) ou à l’arme à feu : 
Ford Chill (2014). L’intégrité du monochrome 
peut aussi être détruite par des travaux de 
rénovation de la carrosserie, Témoin de 
ponçage 3 (2001) ou dévoyée par l’intrusion 
d’éléments hétérogènes issus d’autres séries, 
Tissus d’ameublement : Bleu lavande Renault 
(2011), Laine-Crochet : Jaune Luxembourg 
Citroën (2009), adhésifs et logos dont  
les automobilistes sont friands. Strictement 
alignées, ces œuvres témoignent d’une 
rencontre improbable entre un parking de 
voitures et une salle des abstraits. Ignorant  
la distinction entre culture savante et culture 
populaire, elles rendent hommage au « beau 
industriel » et au grand art, tout en célébrant 
ce qui en altère la valeur esthétique et 
marchande.

Pascal Pinaud, Bleu lavande Renault,  
mars - décembre 2011 © Pascal Pinaud,  
crédit photo : François Fernandez
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Force est de le constater, le geste pictural  
est toujours produit par des techniques 
inattendues. Ainsi, la série Semences emprunte 
à l’agriculture. Chaque tableau est le résultat 
d’un protocole qui consiste à disséminer de 
manière aléatoire des mines de crayons sur  
une toile blanche puis à les écraser avec  
un rouleau à semis. C’est ainsi que l’artiste  
« ensemence la peinture pour la re-nourrir ».

Le Silo (2005) vient lui aussi du monde agricole. 
Douze œuvres, la production d’une année de 
travail, y sont stockées. Contrairement aux 
Tôles largement exposées, elles ne sont pas 
toutes visibles. En contrepartie, ce dispositif 
imposant garantit la sécurité des pièces.

Dans toute exposition les œuvres courent des 
risques, ceux d’être mal interprétées, 
accidentées ou vandalisées, trois des voies de 
recherche de l’artiste.

Le vandalisme est de nouveau abordé dans la 
série des Écrans qui met à jour un hors champ 
de l’histoire des œuvres, plus sombre et non 
exposé. Sur une suite de tableaux, des images 
de presse agrandies s’affichent en noir et 
blanc. Elles documentent le destin tragique  
de plusieurs œuvres. Ici une toile de Kasimir 
Malevitch a été taguée par le « S » barré du 
dollar, là du bleu de méthylène a été vomi sur 
un tableau de Piet Mondrian, plus loin Le Cri 
d’Edward Munch est embarqué dans le coffre 
d’une voiture, ailleurs des œuvres sont brûlées, 
découpées au cutter ou attaquées au marteau 
comme le Piss Christ d’Andres Serrano.  
Cette pièce, la photographie d’un petit crucifix 
en plastique immergé dans un verre rempli de 
l’urine et du sang de l’artiste, a suscité une 
violente polémique encore active. L’Écran 8 
(2013), qui la montrait, a lui-même été graffité. 
Pascal Pinaud en a pris la photographie, 
laquelle a donné lieu à l’Écran 9 (2015). 

En contrepoint, une ambiance festive règne 
autour du Mât de Cocagne (2001) et des 
Moulins à prières (1997), des objets profanes, 
construits à l’image des cylindres tibétains.  
Le visiteur peut faire tourner les milliers de 
bobines de fil aux cinquante couleurs en 
méditant sur les effets du « spirituel dans l’art ». 

Pascal Pinaud, Arbre à fèves, 2011  
© Pascal Pinaud, crédit photo : François Fernandez, 
courtesy Galerie Nathalie Obadia, Paris/Bruxelles

La collectionnite, dont Pascal Pinaud se dit 
atteint, n’a pas de limite. Trouve-t-elle son 
apogée dans la construction de l’Arbre à fèves 
(2011) ? Il a fallu cinq ans pour réunir les 
20 841 fèves de galettes des rois dont l’arbre 
est couvert, avec la contribution d’une 
trentaine de personnes. L’accumulation de  
ces objets minuscules prend une dimension 
quasi encyclopédique en convoquant des sujets 
multiples, religion, histoire, géographie, sport, 
bande dessinée, publicité. Pour l’artiste, « c’est 
une sculpture sucée par plein de gens, une 
œuvre d’art qui comporte des milliers d’ADN ».

Sur la route, le parcours d’un moment de 
l’œuvre de Pascal Pinaud, ouvre des horizons 
manifestement imprévisibles.

Dominique Abensour
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Glossaire

Abstraction géométrique
La géométrie est l’une des formes que revêt 
l’abstraction dès son origine. Des artistes 
comme Frantisek Kupka, Piet Mondrian,  
Théo Van Doesburg affirment la prééminence  
de la ligne, du plan et de la couleur, éléments 
structurels de la composition du tableau. 
Celui-ci, sans aucune référence à la nature,  
n’a d’autre signification que lui-même.

Expressionnisme abstrait
L’expressionnisme abstrait regroupe une 
quinzaine d’artistes installés à New York,  
dans l’immédiat après-guerre. Leur peinture  
est abstraite, de grand format et affirme  
la prééminence du geste, de la matière et de   
la couleur. Jackson Pollock, Barnett Newman, 
Arshile Gorky, Robert Motherwell, Mark Rothko, 
Clifford Still en sont les principaux acteurs. 

Display
Plutôt issu du monde du commerce,  
le terme display, littéralement « étalage », 
désigne des modes d’exposition qui remettent 
en cause la neutralité du White Cube.  
Ces dispositifs sont pensés par les artistes 
eux-mêmes pour présenter leurs œuvres.  
Ils intègrent des éléments empruntés à 
l’institution muséale comme des vitrines,  
des instruments d’archivage et de 
documentation. 

Land Art
Le Land Art est un courant artistique qui 
apparaît aux États-Unis au milieu des années 
soixante et se développe en Europe dans les 
années soixante-dix. Les artistes quittent leurs 
ateliers pour faire du paysage le lieu et la 
matière de leur travail. Ils utilisent des 
matériaux naturels, bois, terre, pierre, sable, 
rocher… afin de réaliser des interventions 
généralement éphémères. Celles-ci sont la 
plupart du temps, documentées par des 
photographies, des films ou des croquis.

Ready-Made/Marcel Duchamp 
En 1913, il conçoit son premier ready-made  
en assemblant une roue de bicyclette et un 
tabouret, puis, de manière plus radicale, expose 
un porte-bouteille ou un urinoir, rebaptisé 
Fontaine. L’objet est simplement choisi et 
déplacé de son contexte habituel par l’artiste 
qui s’explique ainsi : « Ramener l’idée de la 
considération esthétique à un choix mental et 
non pas à la capacité ou à l’intelligence de la 
main contre quoi je m’élevais chez tant 
d’artistes de ma génération » . Par ce geste, 
Marcel Duchamp introduit l’objet manufacturé 
dans le domaine de l’art. Il remet en cause la 
conception habituelle de l’œuvre, de sa valeur 
et du goût.

Supports/Surfaces 
Le groupe Supports/Surfaces réunit en 1970 
Claude Viallat, Daniel Dezeuze, Patrick Saytour, 
Noël Dolla, Bernard Pagès, Marc Devade, André 
Valensi et Vincent Bioulès. Privilégiant la réalité 
physique du tableau, ces artistes en revisitent 
les composants classiques, support, geste, 
technique et couleur. La toile et le châssis sont 
utilisés pour leurs qualités propres, texture, 
matérialité, rapport à l’espace. Ils ne sont plus 
considérés seulement comme support mais 
comme œuvre à part entière. Leur peinture 
correspond à « une mise à nu des éléments 
picturaux qui constituent le fait pictural, d’où la 
neutralité des œuvres présentées, leur absence 
de lyrisme et de profondeur excessive ».

White Cube (cube blanc)
Le concept de White Cube est théorisé entre 
1976 et 1981 par le critique et artiste  
Brian O’Doherty. Celui-ci met en étroite relation 
l’histoire de l’art moderne et l’évolution des 
espaces de présentation, peu à peu 
caractérisés par la blancheur et la neutralité. 
La galerie isole ainsi les œuvres de toute 
influence extérieure, contribuant à une forme 
de sacralisation du monde de l’art , « cet 
espace sans ombre, blanc, propre, artificiel,  
est dédié à la technologie de l’esthétique ».
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Pascal Pinaud
Sur la route
Exposition du 14 mai au 23 août 2015

Commissaires : Dominique Abensour, Pascal Pinaud

HORAIRES D’OUVERTURE
du mardi au dimanche de 12h à 19h

TARIFS
Tarif plein : 3 € / réduit : 2 €
Gratuit : moins de 26 ans, demandeurs d’emploi, 
bénéficiaires du RSA, titulaires de la carte Sortir ! 
et Amis du Frac Bretagne  
Gratuit pour tous le premier dimanche du mois

NUIT EUROPÉENNE DES MUSÉES
Samedi 16 mai 2015, de 20h à minuit
Visites commentées de l’exposition Pascal Pinaud, 
Sur la route, du bâtiment conçu par l’architecte 
Odile Decq et pour la première fois, des réserves 
du Frac Bretagne. Ateliers en famille et projections.
Programme complet : http://www.fracbretagne.fr, 
page Agenda
Gratuit

LE SERVICE DE DOCUMENTATION
Dans le cadre de l’exposition, un diaporama sur 
les commissariats menés par Pascal Pinaud vous 
est proposé à la documentation. Il est accessible 
à tous les publics du mardi au vendredi de 14h à 
18h et sur rendez-vous. 
Fermeture de la documentation entre le 15 juillet 
et le 11 août

POUR ACCOMPAGNER VOTRE VISITE
Un journal d’exposition et un cahier de jeux pour 
les plus jeunes sont disponibles gratuitement à 
l’accueil du Frac Bretagne.

Un dossier documentaire est à découvrir 
dans les salles.

VISITE COMMENTÉE DE L’EXPOSITION
PAR PASCAL PINAUD ET DOMINIQUE ABENSOUR
Mardi 2 juin à 18h30
Réservations : accueil@fracbretagne.fr

VISITE ACCOMPAGNÉE GRATUITE TOUT PUBLIC
Le samedi et dimanche à 16h
Pendant les vacances scolaires, tous les jours à 16h

VISITE ACCOMPAGNÉE POUR LES GROUPES
Sur rendez-vous. Réservation auprès du service 
éducatif du Frac Bretagne par e-mail :  
service-educatif@fracbretagne.fr

VISITE DESCRIPTIVE ET TACTILE
Vendredi 17 juillet à 17h30

VISITE INTERPRÉTÉE EN LANGUE DES SIGNES
Renseignements et réservation auprès du service 
éducatif du Frac Bretagne par e-mail :  
service-educatif@fracbretagne.fr

À ne pas manquer !

RENCONTRE EXCEPTIONNELLE AVEC 
ALESSANDRO MENDINI 
Célèbre depuis les années soixante-dix pour ses 
créations, Alessandro Mendini est une figure 
majeure du design italien contemporain. 
mercredi 20 mai à 17h
Auditorium du Frac Bretagne, Rennes  
Entrée libre (réservation conseillée) 

Cette exposition est organisée en partenariat avec  
le Frac Provence-Alpes-Côte d’Azur et avec le concours  
de la Galerie Nathalie Obadia, Paris/Bruxelles, qui 
représente l’artiste.


