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Vue d’atelier, 2016. Au premier plan à gauche : Johan Creten, Vague pour 
Palissy – La Borne no 3, 47 × 28 × 24 cm, sur Colonne – La Borne, 33 × 38 × 24 cm. 
Au second plan à gauche : Johan Creten, Vague brune pour Palissy – La Borne nº 2, 
43 × 27 × 26 cm, sur Présentoir livre – La Borne, 24 × 36 × 14 cm. Cuisson longue (6 jours) 
en four anagama, terre à grès mélangé de La Borne.



Miroir Parlant

“Depuis très longtemps le fantasme de ‘La Borne’ m’a 
fait rêver. Ce mirage d’un endroit mythique où potiers 
et artistes se retrouvent à l’ombre des grands chênes 
et des cheminées crachant la fumée noire des cuis-
sons au bois. Ce lieu où la terre est lourde et sombre, 
où chacun travaille dur sous un ciel rempli d’eau. 

Je me suis beaucoup projeté dans cet endroit empli 
de calme, de solitude et de concentration, habité par 
ces artistes, maîtres de leur métier et de leur art.”

 Johan Creten, 2016

Explorer les possibilités des cuissons au bois, 
le mystère des cendres et la force rustique de 
la région, mais aussi rompre avec le rythme fou et 
effréné des capitales de l’art, ont été les motivations 
de Johan Creten à répondre spontanément au pro-
gramme des Résidences La Borne dès leur ouverture.

Identifié depuis la fin des années 1980 comme 
l’un des principaux artistes décidés d’investir 
pleinement le médium céramique dans le champ 
de la sculpture, Johan Creten s’impose aux côtés de 
Thomas Schütte ou de Lucio Fontana par la puissance 
d’évocation de son art.

Curieux de faire connaissance avec les savoirs 
et techniques de nombreux lieux de production, 
Johan Creten a fait mûrir son écriture plastique 
au travers des voyages et résidences qu’il n’a cessé 
d’entreprendre pendant toute sa carrière. Cette 

Vue d’atelier, 2016. Au premier plan au centre : Johan Creten, Vague blanche pour 
Palissy – La Borne, 34 × 31 × 30 cm, sur Colonne – La Borne, 33 × 37 × 36 cm. Cuisson longue 
(6 jours) en four anagama, terre à grès mélangé de La Borne.



méthode de travail explique aujourd’hui qu’il n’ait pas 
établi son atelier dans un lieu défini, mais qu’il élabore 
ses pièces dans plusieurs centres de production de 
La Haye à New York et de Miami à Mexico.

C’est dans le même état d’esprit que l’artiste, 
curieux de faire évoluer continuellement son langage, 
s’est prêté au jeu proposé par les Résidences La Borne. 
C’est en fréquentant régulièrement les rendez-vous 
du centre céramique que l’artiste a rencontré les 
céramistes de la région et partagé avec eux et le public 
autour de son travail. Plus particulièrement, il a com-
mencé un travail avec deux céramistes : Hervé Rousseau 
pour la force tranquille de ses formes, la brutalité de 
ses gestes et la beauté de ses cuissons et Lucien Petit, 
dont il admire le questionnement permanent et 
la richesse des surfaces de ses objets. 

Après plusieurs repérages, Johan Creten a commencé 
à travailler sur place dans les conditions d’un petit 
atelier.

Intéressé par le rôle assigné traditionnellement 
au socle, Johan Creten a imaginé des ensembles 
d’œuvres qui contrarient ce positionnement classique. 
À la Borne, il a conçu des supports multi-faces dédiés 
à l’accueil de nouvelles sculptures anthropomorphes 
de ses emblématiques séries.

Il présente ainsi de nouveaux objets tirés des 
Vagues, des métaphores pour les changements 

“d’état”. Chaque pièce semble s’enrouler sur elle-même 
dans un mouvement perpétuel. Ainsi saisies dans 
cet état de métamorphose, elles déjouent tout sens 
de lecture en multipliant les différents angles de vues. 
De même pour les nouvelles Odore di Femmina, dont 
les pétales de fleurs poudrés par la cendre s’agrègent 
sur une coque évoquant les mystères de la féminité.

Vue d’atelier, 2016. Au premier plan : Johan Creten, Présentoir – La Borne, 2016, 
35 × 36 × 28 cm. Au second plan : Johan Creten, Présentoir – La Borne, 2016, 
39 × 36 × 22 cm. Cuisson longue (6 jours) en four anagama, terre à grès mélangé 
de La Borne.



Sur les volumes d’accueil, sortes de tronçons 
géométriques biseautés, présentés en coupe ou sous 
forme de pupitres déséquilibrés, les objets peuvent 
être positionnés dans un sens ou dans l’autre. L’idée 
étant de révéler une infinité de combinaisons possibles. 
De fait, le socle ne se présente pas comme un support, 
mais devient un élément de l’œuvre à part entière. 
Comme Brancusi a pu l’envisager et le théoriser avant 
lui, il est ainsi nommé et considéré comme une œuvre. 
D’une sculpture à l’autre, Johan Creten investit 
le geste sculptural où socle et forme érigés exhibent 
une matière organique dynamique, à la fois produit 
et potentiel d’énergie. 

En réponse à ce dialogue fructueux des formes, 
les céramistes ont expérimenté différentes natures 
de feux sur les pièces en travaillant le positionnement 
des objets dans le four, et des effets d’émaux de 
cendres. L’expérience a révélé des réponses d’une 
grande richesse qu’il serait intéressant de poursuivre 
et d’enrichir par de nouvelles explorations de cuisson, 
afin d’affiner la variété des nuances de feux. 

Pour l’exposition Miroir Parlant, Johan Creten crée 
les conditions d’un dialogue entre ses productions 
et des pièces rares et importantes, six céramiques 
historiques japonaises de sa collection, produites 
dans quelques grands fours traditionnels comme celui 
de Tokoname et de Shigaraki. 

Dans ce cadre, il a invité la spécialiste Christine 
Shimizu auteur de publications multiples sur le sujet, 
à venir parler de cet art Japonais. 

Sophie Auger-Grappin

Hervé Rousseau et Lucien Petit, vues d'atelier, 2016



La collection de céramiques 
japonaises de Johan Creten

Refusant la blancheur et la régularité de la porcelaine, 
Johan Creten aime les céramiques dans lesquelles 
l’homme se confronte avec les forces de la nature. 
Le montage au colombin, la cuisson au bois et les effets 
aléatoires des surfaces sont autant d’éléments dans 
lesquels le potier exprime à la fois sa soumission 
aux éléments et leur domination. Les grès japonais 
brutalisés par les flammes dissimulent leur beauté 
au-delà de leur apparence et la dévoilent au terme 
d’un avant cheminement.

La céramique japonaise, l’une des plus anciennes 
cultures céramiques au monde (il y a environ 
15 000 ans), a été façonnée par les mains d’hommes 
et de femmes vivant en symbiose avec la nature, 
soumis à ses dangereux aléas qui, dans cette région 
du monde, ont souvent de funestes conséquences. 
Ils ont imaginé un riche vocabulaire stylistique, 
pour concevoir figurines et récipients aux gravures 
profondes et aux motifs en relief, cuits à basse tempé-
rature (époque Jômon vers -13 600 à -500 avant 
notre ère ; cf. no 1). 

Cependant, au Moyen Âge (XIIe siècle), se dessi-
nent les spécificités d’une culture céramique unique, 
marquée par la domination de l’art du grès. Les 
jarres reflètent alors les développements agricoles 
et économiques. Elles trouvent leur place dans les 
cuisines et les campagnes. Pouvant contenir du grain 
ou de l’eau, la jarre à large ouverture (kame*, cf. no 2) 

no 1 : Anonyme, Grand bol Jomon – exemplaire rare, c. 500 av. J.C.
Bol à contour complexe caréné de forme tronconique caréné et à ouverture hyperboloïde. 
Biscuit brun pâle gravé juste en dessous du bord avec une large bande de lignes incisées 
créant un motif de doubles cercles en saillie en dessous d’une ligne ondulée. 
Hauteur : 20,5 cm, Bonhams – Fine Japanese Art – Londres.



provenant des fours de Tokoname* (XIIIe – XIVe siècle) 
a été montée au colombin dans une argile très riche 
en fer et permettant une cuisson à température 
relativement peu élevée dans un four à bois construit 
à flanc de colline (anagama). Les cendres mêlées à 
des éclats de la voûte du four lui confèrent un aspect 
singulier et sculptural. 

Les potiers des grands fours médiévaux 
(XIIe – XVe siècle) ont souvent limité leurs interventions 
décoratives, gravures ou impressions : ils ont préféré 
laisser la nature jouer ce rôle. Les cendres de bois qui 
volaient dans le four en cours de cuisson retombaient 
sur les pièces les plus exposées au foyer, constituant 
ainsi un revêtement naturel. Fort appréciés et plus 
tard recréés volontairement, ces “accidents” coulent 
le long des flancs des jarres formant un flot coloré, 
bleu, vert ou jaunâtre. Celui-ci se fraie un chemin 
jusqu’à la base et se fige en des perles de verre. Les 
larges superpositions de couverte d’une jarre prove-
nant des fours d’Echizen témoignent de la prédilection 
des Japonais pour ces décors (cf. no 3). 

À partir du XVe siècle, les amateurs de la cérémonie 
du thé donnent leurs lettres de noblesse à ces réci-
pients sobres et frustes, en faisant un usage détourné, 
et en passent commande d’ustensiles à thé aux fours 
de Shigaraki, et plus tard à ceux d’Iga : deux centres 
de production séparés l’un de l’autre par une montagne 
d’où sont extraites des argiles différentes. L’argile 
blanchâtre de Shigaraki, contenant feldspath et silice, 
prend à la cuisson une teinte rouge orangé ponctuée 

“d’éclats de pierre” (ishihaze*), dus au feldspath (cf. no 4). 
Celle d’Iga, moins chargée en feldspath, mais riche 
en fer se teinte en brun rougeâtre. Les cendres de bois 
de cuisson se mêlent au feldspath de l’argile pour créer 
de larges coulures de couverte naturelle verte ruisse-

nº 3 : Anonyme, Grande jarre Echizen, Période Edo (1615 – 1868)
Grès émaillé noir strié, dépôt d’émail de cendre. Hauteur : 64,5 cm, Bonhams –
Fine Japanese Art – London.



lant sur la surface irrégulière. Utilisant ces effets, 
la jarre dite “à gâteaux de riz” (sembei), très populaire 
à la fin du XVIIe et au XVIIIe siècles, adapte à une 
échelle plus grande la forme carénée des récipients à 
poudre de thé (cha-ire*) de la cérémonie du thé (cf. no 5). 

Ces grès “biscuités” (yakishime*), c’est-à-dire 
exempts de couverte volontaire, de Shigaraki, 
inspirèrent nombre de potiers, tel Ogawa Tokusai 
(1785 – 1865) au XIXe siècle (cf. no  6). De nos jours encore 
certains perpétuent cette tradition, faisant vibrer 
l’argile des diverses couleurs des couvertes naturelles.

Christine Shimizu
Conservateur général 
honoraire du patrimoine

nº 5 : Anonyme, Jarre (An Iga – Senbei – Tsubo) / Jarre pour gâteaux de riz, c. 1750. 
Grès émaillé iga Japon, pâte de couleur brun-rouge partiellement recouverte de glaçure 
verte transparente coulant du col jusqu’au pied sur seulement un côté du vase. 
Hauteur : 26,3 cm, Sotheby’s – Art d’Asie – Paris.

Christine Shimizu a été conservateur du musée national des arts asiatiques – 
Guimet à Paris (chargée de la collection d'art japonais du musée) de 1978 à 1993 
puis conservateur en chef du musée national de Céramique, à Sèvres, chargée 
des collections de céramique asiatique et islamique de 1993 à 2010. Enfin, de 2011 
à 2015, elle a été directrice du musée Cernuschi-musée des arts de l’Asie de 
la ville de Paris, conservateur général du patrimoine. 

* En japonais, le e se prononce é.



Johan Creten  est né en 1963 en Belgique. 
Sculpteur flamand basé à Paris, il a été formé en 
tant que peintre et s’est très vite tourné vers la céra-
mique et le bronze monumental dans son œuvre. 
Il a notamment exposé dans les salles Renaissance 
du Louvre en dialogue avec Bernard Palissy et au 
musée Eugène Delacroix à Paris, au Bass Museum 
of Art de Miami, à la Biennale d’Istanbul, au MAMCO 
de Genève ou encore au Musée Middelheim, à Anvers.

En 1996, il a été récompensé par le Prix de Rome 
et a résidé à la Villa Médicis.

Entre 2004 et 2007, il a été le premier artiste 
à effectuer une résidence à la Manufacture de Sèvres. 

En 2009, il a été nominé pour le Prix flamand 
de la Culture et tenu une chaire à l’Université d’Alfred, 
dans l’État de New York en 2013. 

En 2014, se tenait son exposition personnelle 
The Storm au Musée Middelheim à Anvers.

En 2015, une salle entière était consacrée 
à son travail dans l’exposition CERAMIX au 
Bonnefantenmuseum de Maastricht puis à la Maison 
rouge à Paris, en 2016. Il participe actuellement au 
projet Onze Fontaines, à l’occasion de Leeuwarden-
Friesland Capitale Culturelle Européenne 2018, 
pour la ville de Bolsward au Pays-Bas. 

En 2016, une grande rétrospective au Centre 
Régional d’Art Contemporain à Sète a rassemblé 
une soixantaine de sculptures historiques et inédites 
en céramique ainsi que des bronzes monumentaux, 
intitulée La Traversée.

Le travail de Johan Creten est représenté 
par la galerie Emmanuel Perrotin à Paris, New York 
& Hong Kong, la galerie Almine Rech à Bruxelles 
et la galerie Transit à Malines.

En haut : Vue d’exposition, Contrepoint. De l’objet d’art à la sculpture –
Porcelaines contemporaines, Musée du Louvre, Paris, France, 2005.
© David Fugère.
En bas : Vue de l’exposition, Point Quartz – Flower of Kent. Villa Arson, 
Nice, France, 2017. © Loïc Thébaud. Johan Creten, “Grande Vague 
pour Palissy”, 2006 – 2011. Grès chamotté et émaillé de Sèvres, cristallisation. 
137 × 70 × 80 cm. 350 kg.



Hervé Rousseau  est né en 1955 à Taverny 
dans le Val-d’oise. Céramiste pleinement potier et 
sculpteur, il a suivi un chemin instinctif, le menant de 
la terre du Beauvaisis à celle du Berry. Installé depuis 
1981 à Henrichemont, Hervé Rousseau construit en 
1985 son grand four couché pour de longues cuissons 
au bois, signant ainsi sa production. Un voyage en 
Afrique en 1990 et des rencontres, en particulier avec 
le potier japonais Ryoji Koie en 2005, le confortent 
dans son goût des formes archaïques qui lui offrent 
un langage universel. Dans les années 1990, il trouve 
en Hélène Aziza, collectionneuse et mécène atypique, 
un soutien indéfectible qui lui permet de se faire 
connaître à Paris. La Piscine-Musée d’art et d’indus-
trie André Diligent de Roubaix lui consacre récemment 
une exposition monographique.

Il imprime sa marque distinctive sur des blocs 
coniques sombres et cendrés ou d’une blancheur 
crayeuse, sans oublier les humbles objets du quotidien 
à la source de sa vocation. 

Les pièces d’Hervé Rousseau sont directement 
engendrées par un geste fort et puissant dans lequel 
il implique tout son corps.

Sylvie Girard

En haut à gauche : Hervé Rousseau, Sans titre, 2016,  
grès émaillé, cuisson au bois, hauteur : 50 cm. © Pierre Vangysel
En haut à droite : Hervé Rousseau, Sans titre, 2016,  
grès brut, cuisson au bois, hauteur : 50 cm. © Pierre Vangysel
En bas : Hervé Rousseau, Rocher, 2012, grès engobé, 
cuisson au bois, hauteur : 90 cm. 



Lucien Petit  est né en 1957 à Sancerre. Il vit et 
travaille à Boisbelle, village d’Henrichemont, proche 
de La Borne. Il reçoit une solide formation technique 
de la céramique qu’il associe très tôt à une production 
personnelle où l’image de l’habitacle est une forme 
récurrente de ses productions.

Aguerri à la production de multiples pratiques 
céramiques, Lucien Petit applique les principes d’une 
démarche artistique affirmée. Il est initié et inspiré 
par son ami et artiste Daniel Pontoreau et il réalise 
de nombreuses œuvres visibles de part le monde au 
contact d’artistes internationaux. Aussi, il a été 
complice de Jacqueline Lerat pendant quinze ans, 
ce qui lui permet aujourd’hui de confirmer toutes ses 
aspirations.

Évoquant la variété des formes d’habitats, mais 
aussi des modes de vie qu’ils génèrent, l’artiste 
développe un intérêt pour l’architecture, pour la 
construction et plus généralement pour le contenant 
régi par des lois contraires de forme et de contre-forme, 
d’élévation et d’éboulement, d’organique et de minéral. 

Ses œuvres les plus récentes évoluant entre 
anthropomorphisme et abstraction, s’inscrivent dans 
la lignée des sculpteurs de formes simples qui ont 
pu marquer l’histoire moderne de La Borne. Mises 
en espace et installées au sol, ces sculptures agissent 
comme les protagonistes d’une pièce muette rappelant 
les monolithes d’un paysage en perpétuelle mutation. 
Jamais figé, celui-ci est toujours susceptible d’être 
reconfiguré ou connecté à d’autres objets ou éléments 
organiques étrangers. 

En haut : Lucien Petit, Cosse, 2016, 100 × 20 × 22 cm, grès chamotté, 
cuisson bois, 22 kg. © Jean Frémiot
En bas à gauche : Lucien Petit, La Face cachée de la Lune #9, 2017, 
92 × 28 × 25 cm, grès chamotté, cuisson au bois 23 kg. © Jean Frémiot 
En bas à droite : Lucien Petit, Encastrature #2, 2017, 77 × 52 × 23 cm 
grès chamotté, cuisson au bois, 40 kg. © Jean Frémiot

Page suivante :  
Johan Creten, à l’atelier de La Borne, 2016.



Sous l’impulsion de l’État, 
de l’ACLB (Association Céramique 
La Borne) et des collectivités 
locales, le projet des résidences 
de création céramique a vu le jour 
dans l’idée de créer une dyna-
mique de développement et de 
rayonnement de la production 
céramique de La Borne.

Dans le prolongement 
du renouveau qu’a pu connaître 
ce village traditionnel de potiers 
au lendemain de la Seconde 
Guerre mondiale et dans les 
années 1970, grâce à l’arrivée 
d’artistes d’horizons différents, 
le projet des Résidences La Borne 
souhaite stimuler un partage 
des savoirs, des expériences 
et des techniques de La Borne. 
Il stimule ainsi la venue d’artistes 
invités à collaborer avec des 
céramistes de La Borne dans 
le but de développer un projet 
de coréalisation d’œuvres. 

Les Résidences La Borne 
favorisent des démarches 
expérimentales qui investissent 
ce patrimoine culturel existant 
autant qu’elles expérimentent 
techniquement et conceptuelle-
ment les enjeux de l’art céramique 
aujourd’hui.




