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MON MUSEE INTIME
BT LE PLAISIR

DE PARTAGER

DIANE VENET

Ma passion pour le bijou d’artiste est néeil ya
une trentaine d’années, le jour ou Bernar s'est
amusé a enrouler autour de mon doigt une fine
baguette d’argent pour en faire une alliance...
Ce geste attendrissant par sa spontanéité a eu
immédiatement un autre impact sur moi, celui
de me faire découvrir l'univers trop peu connu
de ces petits objets d’art, précieux par leur
rareté et surtout par la charge symbolique qui
s'attache a l'origine de leur création.

(Euvres miniatures, concues pour un étre aimé,
destinées a un marché restreint de connais-
seurs, ces bijoux sont aussi pour les artistes
l'occasion de se confronter a des contraintes
de matériau ou d’échelles différentes. Bernar,
se prétant au jeu, a ainsi fait suivre cette alli-
ance de broches ou de bracelets correspondant
chacun a de nouvelles créations toujours liées
a son travail.

Depuis 1985, je me suis donc prise au jeu, fai-
sant directement appel a de nombreux artistes.
Dans certains cas, ma demande correspondait
alaréalité de leur pratique, comme pour César
aquij’ai donné des gourmettes et des pendentifs
de famille qu’il a immédiatement compressés,

ou pour John Chamberlain qui, par amitié, a
réalisé pour moi son premier bijou, une tole
d’aluminium peinte et froissée montée en
broche. D’'autres artistes, en revanche, ont
accepté de se plier a un exercice nouveau
pour eux.

Jacques Villeglé, par exemple, a concu une
bague trés proche de certains travaux actuels,
prenant comme modele son alphabet socio-
politique ; Kader Attia aussia accepté de jouer
le jeu avec une bague en forme de menottes
accouplant deux doigts; Frank Stella, lui, m’a
offert un collier en titane travaillé par ordina-
teur comme ses sculptures les plus récentes.
C'est une broche assez volumineuse qu’Orlan
m’a proposée tout en étant une miniaturisation
parfaite de son autoportrait de la série des «self
hybridations africaines » ; Pierrette Bloch a
imaginé une extension de son travail de sculp-
teur sur la ligne, tandis qu’Andres Serrano a
réalisé une bague reprenant son theme de la
croix trouvée dans n'importe quel marché aux
puces et qu'il assimile au pire instrument de
torture. Tout derniérement j’ai eu I'occasion
d’acquérir des pieces tres belles et typiques de
I'anglais Phillip King et de I'argentin Pablo
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Reinoso. Souvent, les artistes hésitaient devant
la complexité de I'exercice et les contraintes
particulieres liées a cette expression nouvelle
pour eux. Puis, dans le secret de leur atelier, ils
essayaient, mettant leur vocabulaire formel a
I'épreuve du changement d’échelle. C'est ainsi
que Frank Stella, apres plusieurs sollicitations,
est arrivé un soir avec un paquet sous le bras
contenant un collier en titane, peint ala bombe
couleur or, sans facon ni raffinement afin de
lui préserver un aspect «fait main », encore
expérimental. Toutes ces ceuvres, et tant
d’autres, constituent un musée miniature qui
se porte au poignet, au cou ou au doigt. Elles
proposent un regard nouveau sur cette création
qui adapte le vocabulaire plastique de l'artiste
aux exigences évidentes du bijou, telles que la
taille, le poids, la portabilité... Non exhaustive
mais dictée par mes coups de cceur et mon
intérét personnel pour tel ou tel artiste, par
les opportunités aussi, ma collection est
aujourd’hui al'image de ma passion pour I'art
moderne et contemporain, pour des créations
a la foi ludiques, multiformes et exigeantes.

Cet ensemble de bijoux est le musée intime
que je peux emporter avec moi ou bien le trésor
que je retrouve a mon retour. Je m'amuse a les
disposer dans des scénographies toujours
renouvelées répondant a I'envie du moment,
comme j'aime aussi les faire sortir de leur écrin
et les porter selon mon humeur ou le lieu ou
je me trouve.

Les expositions organisées grace a la contri-
bution trés professionnelle de conservateurs
de différents pays me donnent enfin la possi-

ilité de montrer ces bijoux, par devoir de ma
part, a un plus large public, curieux de décou-
vrir ces objets a la foi rares et culturels. Parce
qu'elles racontent une certaine histoire de l'art,
faite d’exclusivité et de passion, ces ceuvres
ont, me semble-t-il, une place particuliere a
occuper dans les musées. A premiére vue, peu
ou rien ne les distingue des sculptures dont
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elles sont souvent les formules réduites, mais
leur raison d’étre, ainsi que leur destination,
leur dimension et plus particuliérement la
proximité valorisante qu’elles impliquent avec
le corps en font des objets d’art a part entiére.

Ces bijoux sont en effet concus pour étre por-
tés, méme si certains sont éphémeres ou tres
délicats. Lorsque j'en choisis un dans ma col-
lection pour une occasion particuliére, je suis
toujours trés sensible a sa proximité, a la rela-
tion d'intimité que cette forme entretient avec
l'art. Il m’arrive ainsi d'enrouler un Takis autour
de mon poignet, de me refléter dans un Kapoor
concave autour de mon cou. Ces ceuvres dis-
paraissent alors en partie de mon champ de
vision: en les portant, je les offre au regard des
autres car, en effet, au plaisir de les avoir réunis
et de les porter, s’ajoute celui de les donner a
voir.J'en deviens en quelque sorte le porte-flam-
beau. Ce passage privilégié de la muse au sup-
port met en lumiére toutes les facettes du
soutien qu'une femme aimée, tour a tour col-
lectionneuse, interlocutrice et quelquefois
inspiratrice, peut offrir a un artiste. L'histoire
de ma collection est donc en grande partie celle
de mes amitiés dans le milieu de I'art. Elle est
aussi le fruit de mes voyages au cours desquels
je traque la piece rare. Il est en effet tres fré-
quent que la trace de certains bijoux d’artistes
soit perdue. Je méne donc I'enquéte, au gré de
mes rencontres, essayant de suivre la piste
mystérieuse de ces objets de désir. Certaines
personnes, comme Joan Sonnabend, grande
collectionneuse de Boston, me parlaient sou-
vent de ces soirées brillantes durant lesquelles
les femmes se paraient de leur Man Ray ou de
leur Fontana. Ces souvenirs, trés précieux
pour mes recherches m’'ont mis sur le chemin
de quelques pieces. Dans certains cas, ces
recherches vont a rebours : ayant trouvé un
bijou chez un marchand, je tente avec luid’en
reconstituer 'histoire et I'origine. C'est dans
des circonstances similaires que Germana
Matta a été amenée a me raconter comment
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Matta lui improvisait littéralement un bijou
autour du cou ou du doigt, ou que mon amie
Maria Dimitriadi a reconnu dans des circons-
tances improbables un collier de Takis qui avait
été moulé sur son corps trente ans auparavant.
Ces anecdotes montrent la spécificité de ces
objets qui mélent I'histoire intime et 'histoire
de l'art. La frontiere entre les deux est subtile,
souvent poreuse et les femmes d’artistes le
savent bien, elles qui en connaissent souvent
les clefs... Je collectionne donc des formes, des
partis pris esthétiques mais aussi des récits de
vie. Ces ceuvres resplendissent de 'amour, de
I'amitié, du défi qui ont présidé a leur création.
Il n’en fallait pas plus pour que ma passion
évolue en collection, et mon plaisir est
aujourd’hui d'offrir, a mon tour, ces bijoux au
regard des autres.

Sans étre didactique, ce livre est a 'image de
mes enthousiasmes et de mes coups de cceur.
Il me donne l'occasion aujourd’hui d’exprimer
ma gratitude aux professionnels des différents
musées qui ont recu cette collection et qui
m’ont fait confiance. Je pense a Sylvette et
Bruno Gaudichon qui m’'ont, les premiers,
offert la chance de montrer un ensemble
important a la Piscine de Roubaix. Développée
au fil des ans, cette collection a ensuite été
montrée au MAD a New York, au BASS a Miami,
dans d’autres villes telles que Séoul, Valencia,
Athenes, Venise, Riga et, aujourd’hui, enrichie
des préts de mes plus chers amis collection-
neurs internationaux, grace a Olivier Gabet,
au Musée des Arts Décoratifs de Paris.

Les histoires de l'orfevrerie et de la création
artistique ont longtemps été intimement
meélées. C'est a partir du xvi® siecle qu'elles
prennent des directions différentes. Peintres
et sculpteurs commencent a étre considérés
comme des artistes alors que les orfevres, mal-
gré leur virtuosité, sont toujours percus comme
des artisans.
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Dés lors, ces disciplines évoluent indépendam-
ment, au gré d'inventions techniques et de
révolutions du regard, propres a leur histoire.
Au xx¢ siecle, le fossé entre ces deux types de
production semble infranchissable. Les arts
plastiques se sont ouverts a 'immatériel, a
I'éphémere ou au concept, autant de caracté-
ristiques qui semblent étrangeres au bijou.
Lorfevre est resté au service de ses matériaux,
la valeur de son travail se mesurant bien sou-
vent en carats. Si c’'est la rareté qui valorise les
pierres précieuses, c’est le geste culturel, le
geste rare et créatif d'artistes exceptionnels et
reconnus mondialement qui I'emporte pour
une autre histoire du bijou qui s’écrit
aujourd’hui...

A une époque ot les ceuvres de commande se
font de plus en plus rares, les bijoux d’artistes
font figure d’exception. Souvent réalisés en
piéce unique ou en petite édition, ils sont le
plus couramment pensés pour une personne
en particulier. La trace de cette relation entre
le créateur et le destinataire de I'ceuvre est sans
doute une des raisons de la fascination
qu’exercent ces sculptures miniatures por-
tables et tandis qu'elles sont rarement réalisées
pour des raisons commerciales, ces objets
valent infiniment moins chers que les tableaux
ou les sculptures de leurs auteurs.

Dans les galets que Picasso ramassait sur la
plage et peignait pour Dora Maar, dans les
morceaux d'os sur lesquels il gravait des por-
traits de sa compagne Marie-Thérese, en admi-
rant le bracelet que Giorgio de Chirico réalise
pour sa femme, en souriant devant le portrait
de Peggy Guggenheim en 1942 a New York por-
tant du bout de ses lobes, pour réconcilier le
surréalisme et I'art abstrait, une boucle de
Tanguy et une boucle de Calder, 'intensité de
la passion se noue au geste artistique et le
spectateur ne peut manquer d’étre touché et
d’y retrouver a la fois la marque du génie et
celle de 'homme amoureux.
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Certains artistes majeurs, hommes ou femmes,
s’y sont intéressés, par amour pour leur com-
pagne, pour leur fille, par défi ou par intérét
pour cette forme particuliére. Au xx© siecle, le
bijou est aussi une forme de création tres
répandue chez les artistes femmes car a l'ex-
périence formelle que présentent ces ceuvres
miniatures, s’ajoute sans doute la joie de pou-
voir porter soi-méme ses créations!

Niki de Saint Phalle est a ce titre une figure
exemplaire: son sens de la couleur et de la
composition s'étendant a ses tenues, elle a su
faire dialoguer avec génie les étoffes et les
émaux. Son importante production de bijoux,
tout en suivant les évolutions de son ceuvre,
permet un autre type de relation avec ses sculp-
tures qui bien souvent dominent le spectateur
par leurs dimensions. Ses « Nana » portées a la
boutonniere deviennent des emblemes qui
parlent d'une féminité flamboyante et com-
plexe. De la méme maniere, les araignées de
Louise Bourgeois fixées au revers d'un man-
teau, sans rien perdre de leur angoissante pré-
sence, semblent domestiquées. Meret
Oppenheim, Louise Nevelson, Lynda Benglis,
Dorothea Tanning, Leonor Fini, Jenny Holtzer,
Orlan, Kiki Smith, Pierrette Bloch, Sam Taylor-
Wood, Rebecca Horn, Jacqueline de Jong ou
Sophia Vari, parmi d’autres, ont elles aussi
étendu leur vocabulaire plastique jusqu’au
bijou. Une autre communauté se forme, d’ins-
tinct pourrait-on dire, entre ceux et celles qui
empruntent cette voie pour défendre la créa-
tion. Il m’arrive trés souvent de rencontrer des
femmes et des hommes qui partagent mon
intérét pour le bijou d’artiste. Nous sommes

OBJETS

en effet quelques-uns a traquer la piéce rare,
de pays en pays... Martine et Didier Haspeslagh,
collectionneurs et marchands anglais, aussi
curieux que savants, Louisa Guinness qui passe
commande a la génération actuelle des artistes
anglais, d’Anish Kapoor a Antony Gormley, de
Craig Martin a Marc Quinn ou Jason Martin. Je
pense aussi a Diana Kiippers en Allemagne qui
s'intéresse plus particulierement aux bijoux
des grands maitres : Braque, Ernst et Picasso
entre autres. Ma rencontre avec le maitre joail-
lier GianCarlo Montebello, grand ami de Man
Ray, de Soto, de Meret Oppenheim, de Niki de
Saint Phalle, beau-frére des fréres Pomodoro
—tous ces grands artistes avec lesquels il a col-
laboré dés les années 1970 et ceuvrant incon-
ditionnellement pour la reconnaissance de
cette forme d’art —, m’a beaucoup encouragée.
Mais je ne voudrais pas oublier Elisabetta
Cipriani a Londres, Chus Burés a Madrid, Esther
de Beaucé a Paris, Marina Ruggieri a Vérone,
ces passionnés grace auxquels, soyons-en per-
suadés l'aventure se poursuivra, se renouvelant
sans cesse. En pensant a ces amis, ces vers de
Baudelaire me reviennent en mémoire:: « éton-
nants voyageurs! quelles nobles histoires. Nous
lisons dans vos yeux profonds comme les
mers! Montrez-nous les écrins de vos riches
meémoires, ces bijoux merveilleux faits d’astres
et d'éthers!»
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UNE HISTOIRE |
«RACONTEL »

DU BIJOU

DARTISTE

KARINE LACQUEMANT

Le bijou d’artiste n’appartient pas a l'univers
de la haute joaillerie qui privilégie I'emploi de
diamants et de pierres précieuses, ni a celui
du bijou fantaisie, ni méme a celui des paru-
riers apparu a 'instigation de la couturiere
Elsa Schiaparelli ou de Gabrielle Chanel. Il
n’est pas non plus associé aux créateurs indé-
pendants du bijou contemporain qui
concoivent autant qu’ils réalisent, et consi-
derent 'objet comme un champ d’expression
a part entiere. Réservé au cercle intime, il est
I'ceuvre de plasticiens, de peintres ou de
sculpteurs, pour lesquels cette pratique est
inhabituelle. Pour éclairer cette histoire,
voyons comment ces créations étonnantes,
parfois uniques, vont se développer sous I'in-
fluence d’orfévres et attirer I'attention des
musées et des galeries.

LE MOMA,
UN MUSEE PIONNIER

Avec l'exposition « Modern Handmade
Jewelry » en 1946, le MoMa impose une vision
pluridisciplinaire : 147 bijoux sont présentés,
réalisés par 27 artisans du bijou. Celle-ci veut
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privilégier la diversité des matériaux, 'argent
mais aussi le cuivre, I'acier, le chrome ou le
plastique dans une nouvelle approche expres-
sive liée a la modernité. Ces créations d’avant-
garde sont confrontées a des parures Navajo,
montrant ainsi comment des formes tradition-
nelles peuvent étre une source d’'inspiration
pour la création contemporaine. Les artistes
quiy participent con¢oivent eux-mémes leurs
bijoux, entre autres Anni Albers et Alex Reed,
tous deux enseignants a I'université expéri-
mentale du Black Mountain College, Harry
Bertoia, qui apprend le travail du métal a la
Cambrook Academy of Art, ou Alexander
Calder. Précurseur, dés I'age de huit ans, ce der-
nier s’Tamuse a créer des bijoux pour les pou-
pées de sa sceur Peggy, puis naturellement
pour ses proches, sa femme Louisa ou son amie
et mécéne Peggy Guggenheim. Refusant I'em-
ploi de matériaux précieux conventionnels,
privilégiant I'irrégularité du travail manuel,
Calder fabrique ses bijoux en fil de fer, en
argent ou en laiton martelé, rarement en or. On
retrouve dans leurs dessins les motifs abstraits
des débuts: la spirale mais aussi le cercle ou la
rosace. Ses bijoux sont montrés a plusieurs
reprises lors d’'expositions personnelles™.

1

Six expositions sont
exclusivement réservées aux
bijoux de Calder a: LArtek
Gallery a Hel-sinki (1938),
Willard Gallery a New York
(1940), The Arts Institute of
Chicago (1943), The Institute
of Contemporary Art a
Boston (1956), puis Perls
Galleries a New York (1966).
En 2008, une exposition
itinérante montrant les cent
plus beaux bijoux de Calder
est organisée dans divers
musées américains.

FRANCOIS HUGO,
UN MAITRE ORFEVRE
AUX MAINS D’OR

En France, a partir des années 1950, de nom-
breux artistes renouvelent I'art du bijoueny
intégrant leur propre univers. Ce décloisonne-
ment de l'art, initié par Marcel Duchamp, va
s'étendre au domaine de l'objet. Des créateurs
d’avant-garde comme Max Ernst ou Jean Arp
veulent relever le défi de I'infiniment petit,
des sculpteurs comme Alberto Giacometti ou
Calder, mais aussi des peintres comme
Georges Braque, soucieux de donner du
volume a son ceuvre graphique, ou Picasso,
qui, apres le tour de potier n’a pas résister a
faire une incursion du c6té de la forge.

Francois Hugo joue un role essentiel dans le
développement et la diffusion du bijou d’ar-
tiste. Arriere-petit-fils du célebre écrivain, il
créé d’abord des piéces de forme religieuses,
avant de devenir l'orfevre ami des artistes. 11
ouvre la voie en collaborant, avant la guerre,
avec le peintre André Derain. Apres quelques
balbutiements, il exécute un Faune, une
Crétoise et quelques Tétes édités en or a six
exemplaires PAGe 74. Lexpérience se poursuit
avec Picasso, ce génial « touche-a-tout », pour
qui Hugo concoit des plats d'orfévrerie et des
bijoux exécutés d’apres des modeles de des-
sins et de plats en terre cuite. Cette complicité
débute en 1953 et dure pendant vingt ans. Elle
permet a Francois Hugo de définir et d’affiner
l'outillage nécessaire a I'exercice du métier
d’orfévre, notamment celle du «repoussé-
ciselé », long processus de frappe qui donne a
ses réalisations une infinie légereté et une
grande finesse d’exécution. Dans un climat
amical, Hugo transpose en or les figures feuil-
lagées de Jean Cocteau, les découpages aléa-
toires de Jean Arp, '’humour et la fantaisie de
Dorothea Tanning. A la fin de 'année 1959, C'est
la série des Masques et Tétes réalisés au préa-
lable en pate a modeler par Max Ernst. Signés
des plus grands noms, ces bijoux édités en
série limitée, sont présentés au Point cardinal®.
Ouverte a Saint-Germain-des-Prés en 1961,
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Ancien libraire et éditeur,
Jean Hugues (1923-1997),
ouvre Le Point Cardinal
en 1961. Les archives de la
galerie sont conservées a
la BNF.

cette galerie est alors un lieu incontournable
pour tout collectionneur de bijou d’artiste. Le
couple Ernst/Tanning inaugure l'espace, puis
en 1966 c’est au tour de Dorothea Tanning de
présenter en solo ses peintures récentes asso-
ciées a ses petites sculptures d’or; enfin, en
1967, une grande rétrospective consacre le tra-
vail d'orfevre et d’éditeur de Francois Hugo.
Dans la décennie suivante, entre 1972 et 1977,
la Galerie Sven rue Saint-Honoré, prend le
relais en présentant les avant-gardes — Ernst,
Arp, Dali et Picasso — mais aussi une nouvelle
génération d’artistes dans la mouvance du Pop
Art — César, Arman et Ruth Francken — ou de
l'art cinétique — Soto, Takis et Pol Bury.

LONDRES ET
PARIS, EXPOSITIONS
THEMATIQUES ET
MONOGRAPHIQUES

C’est Londres qui accueille en Europe la pre-
miere présentation de bijoux d'artistes, en 1961.
Lexposition « International Exhibition of
Modern Jewellery 1890-1961 »° est organisée
conjointement par la Worshipful Company of
Godsmiths et le Victoria and Albert Museum.
Cette exposition ambitieuse, concue dans I'idée
de redynamiser I'industrie britannique, dresse
un panorama international du bijou en présen-
tant 9o1 créations sur une longue période chro-
nologique, confrontant des artistes de I'Art
nouveau comme René Lalique ou de I'Art déco
comme Jean Després, a des créateurs de
I'époque, le designer Ettore Sottsass ou la sué-
doise Vivianna Torun. Plusieurs univers se
cotoient: la joaillerie avec de grandes maisons
comme Chaumet, Cartier, Van Cleef & Arpels,
les peintres et sculpteurs édités par Hugo mais
aussi de nouveaux créateurs tels Claire
Falkenstein, César, Hiquily et bien d’autres.

L'année suivante, le musée des Arts décoratifs
a Paris se distingue a son tour avec l'exposi-
tion « Antagonismes 2 — L'Objet »*. Son direc-
teur, Francois Mathey, qui a imprimé sa
marque au musée, bouleverse les frontieres
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établies en invitant les artistes a créer «des
objets utilitaires et esthétiques qui
témoignent de I'art de notre époque ». Ce défi
lancé aux artistes rassemble 150 créateurs et
pres de 500 objets concus aussi bien par des
peintres et des sculpteurs, que par des archi-
tectes et des décorateurs. Parmi eux, nom-
breux sont ceux qui se plient a I'exercice du
bijou et a la piece unique. Le peintre Georges
Mathieu obtient des effets plastiques saisis-
sant dans la mise en or de ses signes calligra-
phiques. Jean Dubuffet, en écho a ses
«Matériologies », s'Tamuse a sculpter de petites
tétes en pierre ponce ou en papier d’argent
froissé qu'il transpose en bagues et penden-
tifs®. Lucio Fontana expose des robes de plage
«spatiales », mais aussi des bijoux exécutés
par Gio et Arnoldo Pomodoro, présents dans
la manifestation. On retrouve également le
coté artisanal et audacieux de Calder, avec ses
ustensiles de cuisine, jouets et bijoux combi-
nant plusieurs métaux.

Les expositions monographiques sont suffi-
samment rares pour he pas mentionner celle
consacrée aux « Bijoux de Braque », organisée
a la demande d’André Malraux au musée des
Arts décoratifs en 1963. A la fin de sa vie, sou-
cieux de réaliser des ceuvres en trois dimen-
sions, Georges Braque s’adresse au lapidaire
Henri-Michel Herger de Loewenfeld. De leur
échange foisonnant naissent 113 bijoux inspi-
rés par I'ceuvre du poete grec Hésiode, éme-
raudes, rubis, turquoises, jaspes et agates
venant animer des surfaces d’or mat ou gra-
nuleuxpace41. Soulignons qu'une méme com-
plicité unit le travail des orfevres new-yorkais,

Hertman & Alemany au génial Salvador Dali.
Entre 1941 et 1958, diamants, saphirs, rubis,
émeraudes, or et platine trouvent a s'exprimer
dans une série de 37 piéces d'une richesse exu-
bérante. La totalité est acquise par la Owen
Cheatam Foundation de New York qu’elle
expose dans le monde entier.

LE MOMA, PAR-DELA
LES FRONTIERES

En 1967, la plupart de ces artistes prennent
part a une grande manifestation itinérante
exclusivement réservée aux bijoux d'artistes:
«Jewelry by Contemporary Painters and
Sculptors »5, organisée par le MoMa. Le com-
missariat est confié a Renée Sabatello Neu,
assistante au Département peinture et sculp-
ture. Parmi les 71 exposants, des artistes amé-
ricains comme David Smith, George Rickey,
Roy Lichtenstein, Louise Nevelson et Louise
Bourgeois — qui présente son fameux collier
Barre de métal’- sont bien représentés aux
coOtés d’artistes internationaux. La plupart
d’entre eux montre une seule piece comme
Yaacov Agam, Pol Bury, Hans Hartung.
Certains, plus connus exposent deux a trois
bijoux: Julio Gonzales, Arp, Braque, Calder,
Lipchitz, Giacometti®—109 bijoux au total sont
exposés. Itinérante, la manifestation entend
rayonner au-dela des frontieres américaines
et toucher un public averti en débutant dans
des pays européens qui se caractérisent par
une scéne active autour du bijou. Présentée a
Darmstadt en Allemagne, elle voyage a
Rotterdam aux Pays-Bas®, pour finir aux Etats-
Unis. Sur le territoire ameéricain, les lieux sont
soigneusement choisis, la plupart étant des
universités'? afin de sensibiliser les étudiants
au domaine de l'orfevrerie. Lexposition
débute dans le Minnesota, voyage a Austin,
puis en Virginie et enfin dans I'lllinois avant
d’étre montrée au MoMa. Sur la couverture du
catalogue, traduit en anglais, en allemand et
en hollandais, figure une paire de boucles
d’oreilles sculptées par Louise Nevelson sur un
fond or, matiere favorite des artistes.

> !
A Darmstadt I'exposition Au Minnesota I'exposition

alieu au Hessisches est présentée au St Cloud
Landesmuseum et College, a Austin a

a Rotterdam au Boijmans- I'Université du Texas, en
van Beuningen. Virginie au Roanoke Fine

Arts Center et dans I'Illinois
au Krannerte Art Museum.
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Il faut cependant attendre les années 1970 et
se tourner vers I'Europe pour voir émerger
une seconde génération d’artistes-bijoutiers.

Entre 1967 et 1978, l'orfévre Giancarlo
Montebello crée a Milan les éditions GEM
Montebello avec sa femme Teresa —sceur d’Ar-
naldo et de Gio Pomodoro. Apres Francois
Hugo, c’est I'éditeur Gem Montebello qui va
fédérer autour de sa personnalité de nom-
breux artistes. Un petit atelier composé de six
joailliers, orfevres et émailleurs, propose des
piéces artisanales fabriquées en série limitée.
Ensemble, ils ont travaillé avec une cinquan-
taine d’artistes et réalisent plus de deux cents
modeles différents. Gem édite d’abord des
artistes italiens — Amelia Del Ponte, mais aussi
Pietro Consagra, Lucio Del Pezzo, ou Fontana
et ses bracelets Ellipse pace 84. Exigeant, perfec-
tionniste, il acquiert une solide réputation et
se fait connaitre au-dela de I'Ttalie en organi-
sant en Europe!’, puis aux Etats-Unis'? de
nombreuses expositions qui intensifient ses
liens avec de nouveaux créateurs : Niki de Saint
Phalle, Soto, Bury pace 42, Arman, Matta, Man
Ray, Meret Oppenheim, mais aussi des artistes
ameéricains tels Lowell Nesbit ou Larry Rivers
et son collier Don't Fall, tous se plient au jeu de
'édition. En 1978, 'aventure prend fin apreés le
vol de la totalité de la collection a Udine en
Italie. Montebello se consacre dés lors a ses
propres bijoux, collaborant ponctuellement
avec Niki de Saint Phalle dans les années 1980.
Plusieurs des artistes édités par GEM sont pré-
sents a I'Institute of Contemporary Art a
Boston lors de l'exposition «Jewelry as
Sculpture as Jewelry » en1973. Lévénement est
orchestré par la collectionneuse et marchande
Joan Sonnabent qui a su créer autour du bijou
contemporain une véritable émulation en
ouvrant sa galerie Sculpture to Wear, au Plaza
Athénée de New York. A Boston, 131 piéces sont
exposées, réalisées par 50 artistes. Niki de Saint

Giancarlo Montebello Les éditions Montebello sont
expose a la Biennale de présentes dans l'exposition

Phalle, mais aussi Man Ray et Roberto Matta
figurent parmi les artistes édités par Gem
Montebello et que Joan Sonnabent défend
dans sa galerie.

Lareconnaissance du bijou d’artiste passe éga-
lement par des initiatives privées. Aux Etats
Unis, Antoinette Castelli, la seconde femme
du célebre marchand Léo Castelli, fonde en
1967 Multiples Inc. et édite les artistes du Pop
Art comme Roy Lichtenstein ou Jack
Youngerman. L'opulence des années 1970
consacre un nouvel acteur parisien, la galerie
Artcurial, située avenue Matignon et fondée
par Guy Landon, qui réve de mettre I'art a la
portée du grand public. Artcurial commence
par éditer des sculptures et des estampes,
avant de débuter I'édition d'objets et de bijoux
d’artiste. Un pendentif de Berrocal et la broche
Abstraction de Sonia Delaunay sont les pre-
miers bijoux vendus en série limitée. Ce tra-
vail d’édition s’intensifie dans les années 1980
avec Arman et sa Collection symphonique de
violons et surtout Claude Lalanne qui puise
inlassablement son inspiration dans la nature
et produit plusieurs modeles iconiques. Au
total 70 artistes, considérés comme les plus
importants du xxe¢ siécle, offrent un témoi-
gnage remarquable du bijou d’artiste dans les
années 1980-1990.

Musées et galeries ont contribué a la connais-
sance du bijou d’artiste, mais aussi le milieu
des collectionneurs. A la fin des années 2000,

Diane Venet, Diana Kiipper ou Clo Fleiss ont
souhaité faire partager leur passion pour ces
ceuvres miniatures en présentant leurs collec-
tions dans diverses institutions. Saluons ces
femmes éclairées et inspirées qui aujourd hui
entament une nouvelle histoire avec les
artistes du xxi© siecle.

KARINE LACQUEMANT

COLLECTION
IDEALLE

DI DIANE
VENET

Venise en 1969. Multiples : The First Decade, Je tiens a remercier tout particuliérement
Phila-delphia M f o .
ra-delpiiia Museum o la galerie Didier et Martine Newby
Art, 1971
Haspeslagh dont les catalogues sont
une mine d’'informations.




Adel Abdessemed, artiste plasticien
franco-algérien né le 2 mars 1971 a
Constantine, en Algérie, vit et travaille
aujourd’hui entre Paris et Londres.
Depuis une vingtaine d’années,
l'ceuvre d’Abdessemed s’attache
arefléter les différentes tensions

et les bouleversements de notre
environnement, en traduisant

dans un langage plastique I'énergie
ou la violence qui traversent celui-ci.
Apres 'assassinat du directeur

des Beaux-Arts d’Alger en 1994,

Adel Abdessemed part pour la France
et devient en quelques années

une figure incontournable de la scene
contemporaine grace a des ceuvres

dont l'efficacité redoutable fait écho

a certaines violences de notre société
tout en évoquant plusieurs noms de
I'histoire de 'art : Géricault, Goya ou
Griinewald. « Mon moteur, c’est la lutte. »
Oul'art de la guerre sur fond d’exil.

Adel Abdessemed dira aussi:

«Je ne suis pas musulman, je suis spirituel
et j’aile sens du sacré. Je suis un artiste,
et mon ascese, c'est la créativité. »

Collection Camilla Adami

VALERIO

ADAMI

BOLOGNE, 1935

Valerio Adami, peintre italien ayant

vécu une partie de sa vie en France,

s’est rendu célebre par ses aplats aux
couleurs éclatantes et ses formes cernées
de noir, qui évoquent autant la ligne
claire de la bande dessinée que les vitraux
des églises. Ses ceuvres se nourrissent

de littérature, de voyages, et interrogent
les rapports entre poésie, musique

et peinture. Il noue aussi des le départ
des relations étroites avec les écrivains
et les artistes de I'avant-garde
internationale parisienne. Des 1955,

il développe un style particulier ou des
formes de couleurs pures (I'influence

surréaliste est sous-jacente dans son
travail) et sans ombres sont cernées par
une ligne épaisse. Au cours d'un voyage
a Paris en 1955, il fait la connaissance

de Wifredo Lam et de Roberto Matta,

et revient deés lors régulierement dans

la capitale francaise. Il épouse Cantoni
Mamiari della Rovere, peintre aussi
connue sous le pseudonyme Camilla
Adami, en 1962. Dans les années 1970,

il s’'installe a Paris et devient une figure
de proue de la nouvelle figuration.

Le tableau est pour lui « une proposition
complexe, ou des expériences visuelles
antérieures forment des combinaisons
imprévisibles ». Questionnant la mémaoire,
individuelle puis collective, il amorce
un travail de portraits de célébrités
(James Joyce, Freud, Walter Benjamin)
puis de paysages et d'événements
historiques (la Révolution francaise)

ou s'inserent des mots-titres dont

la forme soignée rappelle la peinture
ancienne. Limportance accordée

au dessin par Adami et la facon dont

il met en relation des éléments culturels
ont donné lieu a diverses analyses,
notamment par les philosophes Gilles
Deleuze et Jacques Derrida. Jean-Francois
Lyotard a également commenté a
plusieurs reprises le parcours du peintre.




Afro Basaldella, connu sous son nom
d’artiste « Afro», nait en 1912 a Udine,
dans le Frioul-Vénétie julienne, et meurt
en 1976 a Zurich, en Suisse. Sa carriere
commence rapidement apres des études
a Florence, a Venise et a Rome,

ses ceuvres de peinture figurative faisant
l'objet d’expositions a la galerie Milone,
a Milan, et a la galerie della Cometa,

a Rome. Afro travaille en paralléle comme
décorateur. L'artiste part pour Paris

en 1937, et y découvre la peinture
cubiste et I'abstraction a travers l'ceuvre
de Braque et de Picasso, ce qui influe
fortement sur sa démarche et marque
un tournant dans sa peinture au
moment de son retour a Rome en 1938.
La figuration qui dominait son ceuvre
des débuts fait place a des recherches
plus librement portées sur la couleur.

Afro enseigne en paralléle, durant
quelque temps, I'art de la mosaique

a Venise. Au moment de la guerre, il
rejoint la résistance antifasciste italienne.
Puis, invité a participer a l'exposition

« Twentieth Century Italian Art» au
MoMA, en 1949, Afro séjourne durant

un temps a New York apres 1950, ou

il rencontre Arshile Gorky, Franz Kline,
Cy Twombly et Willem De Kooning.

En 1958, le siége parisien de 'Unesco lui
commande une toile. Ce tableau de tres
grand format (2,80 x 7 metres), Le Jardin
de l'espoir, a désormais sa place aux cotés
des Miro, Calder et Picasso.

Les ceuvres d’Afro font aujourd’hui l'objet
d’expositions dans le monde entier.
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Clown with diamonds, 1980
Pendentif or,
diamants, émail
Diametre 7,5 cm,
chaine 100 cm
Edition de 10
Collection Diane Venet

KARIL

APPEL

AMSTERDAM 1921 — ZURICH 2006

Les premiers travaux de Karel Appel
furent marqués par l'influence, trés
breve, de Picasso, de Matisse puis

de Dubuffet. Apres avoir participé
aux expérimentations artistiques

du Nederlandse Experimentele Groep,
Appel rejoint le mouvement Cobra

en 19438. Il élabore avec ses amis
Corneille, Constant, Asger Jorn, Jan
Nieuwenhuys et Christian Dotremont

une conception différente de I'art, en
contradiction avec I'abstraction en vogue
a cette époque. Installé a Paris dés 1950,
Karel Appel s’efforce de garder une grande
spontanéité dans ses toiles, puis dans
des reliefs en contreplaqué, sur lesquels
il superpose des couleurs vives,
appliquées aux themes des figures,

des portraits, des paysages ou des nus.
Pour cet artiste, rien n'importe plus

que de voir 'homme a travers des yeux
enfantins, c'est pour cette raison qu'il
s'inspire de dessins d’enfants dans des
compositions qu’il épure au fil du temps.

Le motif du chat est récurrent dans son
ceuvre. I1 'utilise une fois encore en 1975
pour la broche Madame et son chat.

Lor et 'acrylique sur résine, utilisés
pour la réalisation du bijou, respectent

la liberté des lignes et les aplats de
couleurs caractéristiques de ses ceuvres.




Loeuvre dArman, par son originalité et
son nouveau rapport au monde réel,
s’accorde a la pensée artistique de la
seconde moitié du xx® siecle. Il adhere

de nouveau réalisme dés 1960, lors de la
premiere exposition du groupe a Milan,
sous I'impulsion du critique Pierre
Restany. A cette occasion, Yves Klein,
Jacques Villeglé, Jean Tinguely et Raymond
Hains se placent en rupture avouée de
I'abstraction, mouvement dominant dans
les années 1950. Avec eux, l'objet, 'image
et le corps prennent un nouveau sens

et existent en tant que symboles d'un
monde érigé en ceuvre d’art.

Lenfance dArman se déroule aupres
d’'un pere antiquaire, il fait ensuite

des études aux Arts décoratifs de Nice
puis a I'école du Louvre. Il développe
dans ses accumulations une sorte
d’archéologie du monde moderne

en lien avec sa passion pour les objets
qu'il collectionne. Il se les approprie
parfois pour les briser et ainsi leur donner
vie. Lexposition « Le vide et le plein »

ala galerie Iris Clert a Paris en 1960
exprime pleinement les préoccupations
de l'artiste qui remplit 'espace

de la galerie d'ordures accumulées, ce qui
ne 'empéche nullement de se focaliser
sur 'aspect esthétique de ses ceuvres.

Il déclarera en 1989 : «Je reste un sculpteur
et un peintre dont 'ambition avant

que de faire un discours sur nous-mémes
ou notre civilisation est de produire une
ceuvre d’art. » Au milieu des années 1960,
alors qu'il doit rester alité a la suite

d’'une maladie, Arman élabore des bijoux
a partir d'éléments d’horlogerie

et de petits instruments de musique

en bois, et c’est dans les années 1970

qu’il commence les éditions de ses
ceuvres en bijoux, déclinés en or

et en argent. Pour ce faire, il collabore
avec des orfévres tel Francois Hugo,

et des joailliers comme Arthus-Bertrand,
Pascal Morabito, Argeco, Artcurial

ou encore Filippini. De ces collaborations
naitront des éditions ou des réalisations
uniques tres étroitement liées a son
univers artistique. En témoignent

les pendentifs présentés ici, constitués
de pieces d’horlogerie, de billes, de clous
ou de violons, démontés puis recomposés
avant d'étre coulés dans de la résine

et enfin cerclés d'or.




Poete, sculpteur, dessinateur, son ceuvre
reste tres proche du mouvement dada
dont il est 'un des fondateurs en 1916
au cabaret Voltaire a Zurich.

A mi-chemin entre I'abstraction
et le surréalisme, 'artiste utilise dans un
premier temps les principes de I'écriture

automatique et du hasard dans ses collages.

C'est pourtant par la sculpture qu’il
réussit a affirmer ses idées, dans des
compositions biomorphiques en platre,
en marbre ou en bronze. Il recoit

le grand prix de sculpture a la Biennale
de Venise en 1954.

L'apparition de bijoux dans l'ccuvre

de Jean Arp est assez tardive. La bague
Nombril en argent de 1918 qu'il crée pour
sa femme, l'artiste Sophie Taeuber-Arp,
mise a part, il faut attendre les années
1950 pour sa collaboration avec Francois
Hugo, qui travaille a cette époque avec
son ami Max Ernst. Mais Jean Arp se méfie
de l'or car le métal précieux risque

de faire de 'ombre au dessin. Sa réticence
va jusqu’a l'obtention d'un polissage
particulier nommé « coquille d'ceuf»,
qui donne plus de matité aux bijoux

et les rend moins précieux a l'ceil.

Les broches-pendentifs Cceur et Pique
qu'il réalise en or 23 carats sont

les exemples parfaits de I'attention
portée a la découpe des matériaux

et au polissage faisant de 'objet un bijou
presque informel par I'absence d’arétes
vives dans ses contours.

Un autre bijou reconnaissable dans
l'ceuvre de l'artiste par son aspect
biomorphique est le collier Téte

de bouteille et moustache. Ce motif

(quil utilise des 1925 dans un relief

en bois du méme nom, Les Moustaches),
les chapeaux melons et autres cannes,
prennent place dans une pratique

de dénonciation humoristique de la
bourgeoisie d’apres guerre. Ce collier,
édité a cent exemplaires en 1970, Jean Arp
le dessine pour aider Johanaan Peter

a subvenir aux besoins du village d’artiste
qu’il a créé a Ein Hod, en Israél, dans

les années 1950.




Kader Attia mélange les genres, confronte
les cultures et les convictions, appelle
notre inconscient a révéler ses peurs
enfouies. Francais d'origine algérienne,
l'artiste est bercé par des traditions
variées: juive, musulmane et chrétienne.
Ces brassages culturels, associés au regard
que l'artiste porte sur le monde actuel,
sont a la base de son inspiration.

Kader Attia se sert de nombreux supports
(vidéo, photographie, installation) pour
créer des ceuvres provocatrices a dessein.

La bague Menotte qu’il réalise en 2007

en or blanc est un exemplaire unique.
Elle lie deux doigts. Kader Attia

s'était déja servi de cet outil en 2006,
dans 'installation Moucharabieh.

La superposition des menottes formaient
alors un motif d’architecture de fenétres
maures, sorte de grillage qui permettait
de voir sans étre vu.

Sans titre, vers 1970
Pendentifs (4 parties,
une seule piece)

Emaux sur argent massif,

Collection !
& Didier Haspeslagh

ENRICO

BAJ

MILAN 1924 — VERGIATE 2003

Tout au long de sa vie d’artiste, Enrico
Baj a développé sans cesse sa pensée
critique, voire satirique, sur la société
d’apres-guerre. Marqué par des études
de médecine, de droit puis de peinture
al'académie de Brera a Milan, il invente
dans les années 1950 tout un univers
peuplé de personnages caricaturaux.
Généraux bardés de médailles, vieilles
dames parées de passementeries, tout
est prétexte a dénoncer la bourgeoisie
et le systeme militaire. Anarchiste,

il cofonde en 1951 avec Sergio Dangelo
le mouvement Arte Nucleare et s’attaque
au pouvoir d'une guerre nucléaire.

Tres engagé, Enrico Baj signe de
nombreux textes sur I'art, s’associe

en 1954 a Alechinsky, Jorn et Appel dans
le lancement du Mouvement
international pour un Bauhaus
imaginiste, avant de fonder

I'année suivante le magazine Il Gesto.
Dans les années 1970, il s'approprie

les propriétés des bijoux et crée

des broches et des pendentifs en or,
argent et émail. On retrouve alors

les formes synthétiques des personnages
présents dans ses collages ou incisés
dans une épaisse couche de peinture.
Pour ces réalisations, I'artiste s'entoure
d’'une maison aguerrie dans le travail
artistique des métaux: il s'agit

de la joaillerie Unoaere, qui collabore
avec plusieurs artistes dont les bijoux
sont aujourd’hui intégrés a leur
collection muséale, tel Salvador Dali.




GIACOMO

[BYAN ] D7AN

TURIN 1871 — ROME 1958

Le mouvement, la lumiere et la couleur
sont les éléments a la base du travail

de Giacomo Balla. Membre fondateur du
futurisme en 1910 avec Filippo Marinetti
et Umberto Boccioni, il développe

un art qui s'inspire de la machine, et en
particulier de la vitesse des automobiles.
En 1912, il présente une ceuvre qui
deviendra emblématique, Dynamisme
d’un chien en laisse, qui décompose

le mouvement des pattes du chien

par séquences répétées et par touches
de couleur. Il s’adonne ensuite a la
sculpture et modéle Le Poing de Boccioni
en 1914. Apres la Premiere Guerre
mondiale, entaché par la suspicion
d’avoir embrassé I'idéologie fasciste,

il se détache des futuristes et continue
seul ses recherches. Influencé

par le cubisme, il tend un moment

vers l'abstraction puis revient au figuratif
dans les années 1930. Il se tourne

ensuite vers le cinéma puis vers le design,
en créant plusieurs objets décoratifs

en métal chromé.

Artcurial édite en 1992 une série de bijoux
posthumes, empreints de la sensibilité

au mouvement des dessins de l'artiste.
Certains bijoux en bronze doré émaillé
portent les noms de ses deux filles,

Elica et Luce, ce qui se traduit par hélice

et lumiere, deux éléments
incontournables de son ceuvre entiére.

Elica Vermeil, 1992
Broche
Plaquage or et émaux,
6,5 x 4,3 cm

, édition Artcurial

Collection Diane Venet 14

Fibule,
Broche bronze doré,
émaux de couleurs
6 x 7,5cm
Edition Artcurial
Collection Diane Venet

Le travail de Miquel Barceld connait un
succes trés tot dans les années 1980. A
cette époque, il produit des dessins et des
peintures proches de I'expressionnisme
abstrait, et emprunte le procédé du
dripping a Jackson Pollock. Dans les
années 1990, Miquel Barcel6 voyage
beaucoup et commence a incorporer
des sédiments, des poils, du sable, des
termites et d’autres souvenirs a ses
ceuvres, leur donnant une troisieme
dimension attractive. C'est lors d'un
voyage au Mali que l'artiste, qui

utilise déja de nombreux supports

de création allant de la peinture a la
sculpture en passant par l'illustration
de livre et de collage, décide d’y ajouter
la céramique. Cette technique prend

une place importante dans son travail,
reprenant les thémes récurrents de son
ceuvre: le temps qui passe, la mort, les
transformations végétales et les désirs
humains. La palette des couleurs devient
plus chaude et les formes employées
s’apparentent aux motifs et aux paysages
africains.

En 2008, Miquel Barcel6 décide de
collaborer avec l'orfévre espagnol

Chus Burés. L'artiste commence alors a
dessiner des modeéles de bijoux hérités du
répertoire marin: Boucle de mer, Gousse
marine, Algues de mer, ou Hamecon et
Appat, prennent forme quelques mois
plus tard, dans de l'or 18 carats. Chaque
modele est édité a dix-neuf exemplaires.



Laurent Baude est un artiste plasticien
francais né en 1956 a Saint-Maurice.
Grand voyageur des I'enfance, il est
finalement formé dans 'atelier de

César a I'Ecole des beaux-arts de Paris.
Iy construit son style en se frottant a
l'esthétique des nouveaux réalistes, en
approchant les installations mécaniques
de Tinguely et en s’appropriant les ready
made de Duchamp. Ses sculptures,
faconnées a partir de tubes de néon ou
de piéces de ferraille récupérées, naissent
de I'assemblage, de I'accumulation ou de

la torsion de matériaux bruts. Ses bijoux,
bagues ou bracelets, qui serpentent
autour du doigt ou du poignet, mettent
en ceuvre les mémes ressorts créatifs que
ses compositions en néon. Ils sont faits
d’argent et d’aluminium polarisé, parfois
rehaussés de lumieres alimentées par des
capteurs solaires.

Proposition Paddle

Pendants: Behind, Beyond,

Despite, Into, 2014
Pendentif or et émail

5,3 x 1,5 cm chacun
Edition Marc Br
Collection Diane
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BECKLEY

HAMBURG (PENNSYLVANIE), 1946

Né en 1946 pres de Philadelphie dans une
communauté hamish a Hamburg, Bill
Beckley vit et travaille a New York.

Il se définit comme artiste conceptuel

et narratif. Ses photographies ont été
présentées en 1970 dans la premiere
exposition d’art conceptuel aux Etats-
Unis. Vivant et travaillant a New York des

le début des années 1970, il a pris part

au groupe des artistes conceptuels qui
utilisaient images et textes pour créer ce
que l'on a appelé I'art narratif. Ami proche
des artistes de la scéne new-yorkaise
(Nauman, Flavin, LeWitt, Acconci, Le Ba,
Oppenheim..), il a aussi exposé dans

des galeries européennes a Paris et a
Disseldorf.

Sa premiere expérience comme artiste-
bijoutier a été produite par la galerie
Friedman Benda en 2014 a la demande de
Diane Venet.




Ben, de son vrai nom Ben Vautier, né

le 18 juillet 1935 a Naples, est un artiste
francais d’origine suisse. C'est dans une
boutique de Nice que les membres de ce
que l'on appellera I'Ecole de Nice (César,
Arman, Martial Raysse, etc.) se réunissent
et exposent a la fin des années 1950.
Quelques années plus tard surgit I'idée
que les artistes peuvent s’approprier

le monde comme ceuvre d’art. Ben
entreprend alors de signer ce qui lui
tombe sous la main — «les trous, les boites
mysteres, les coups de pied, Dieu, les
poules, etc. » —reliant 'art et la vie, dans
I'esprit d'un monde ou tout serait art, et
ou tout art serait possible. Sa notoriété
aupres du public franchit une étape avec
ses « écritures », que l'artiste décline sous

diverses formes. Considéré comme un
artiste de 'avant-garde postmoderne,
Ben participe au groupe Fluxus, et est
proche du lettrisme. En plus de son
travail sur le texte, Ben est connu pour
ses performances et ses installations.
Lartiste, trés impliqué dans le milieu de
'art contemporain, a toujours soutenu
les jeunes artistes; il publie par ailleurs
régulierement d’abondantes newsletters
sur l'actualité culturelle, politique, sociale
ou artistique.
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Brooch, 2000
Broche
Argent, 2,5 x 12 x 5,7 cm
Unique
Collection Diane Venet

LYNDA

BENGLIS

LAKE CHARLES, 1941

Née en 1941 en Louisiane, aux Etats-
Unis, Lynda Benglis vit et travaille a
New York, Santa Fe et Ahmedabad, en
Inde. C’est avec ses réalisations entre
peinture et sculpture, qui mettent en
péril les codes établis du minimalisme
et du modernisme, que l'artiste se fait
connaitre dés 1965. Elle fait notamment
référence a Pollock ainsi qu’aux débats
de cette époque sur la supposée mort
de la peinture dans une de ses séries:
Fallen Paintings (« peintures déchues »).
En 1967, dans la piece intitulée Hey Hey
Frankenthaler, elle rend hommage a la
plasticienne Helen Frankenthaler et met
en lumiere 'émergence d'une nouvelle
génération de femmes artistes. Ces
préoccupations accompagnent également
sa collaboration avec Robert Morris a la
réalisation de vidéos ou 'on percoit une

analyse distanciée de la place de la femme
dans la société, des préjugés sexuels et

du pouvoir politique. En 1974, elle crée la
polémique aupres du public mais aussi
des féministes en publiant a ses frais, dans
Artforum, une photographie publicitaire
pour l'une de ses expositions: elle y
apparait nue, huilée, avec des lunettes

de soleil et un godemiché de grande

taille entre les jambes. Ce que l'artiste
appelle «le sumum de parodie de la pin-
up et du macho » peut encore susciter
étonnement et questionnement. Lynda
Benglis a été pionniére dans des formes
d’abstraction tres singulieres, ou I'action
et les propriétés des matériaux choisis
ont eu une place primordiale: latex ou
cire fondus, métaux froissés. Ses motifs
de prédilection sont le nceud, I'éventail et
la fontaine.

39



Le travail du métal est prédominent dans
I'ceuvre de Harry Bertoia. C'est au cours de
ses études aux Etats-Unis que cet artiste
d'origine italienne apprend les techniques
du travail des métaux et du design.

C'est d’ailleurs le design qui l'occupe

dans un premier temps, et il collabore

de nombreuses années avec les couples
Knoll et Eames, rencontrés au cours de

sa formation. En 1952, il travaille pour les
Knoll, et invente sa trés célebre Diamond
Chair, modéle ou l'air, partout présent,
s’engouffre dans les espaces inoccupés
par les tubes de fer. La chaise connait

un tel succes qu'il devient libre de se
consacrer a la sculpture. Il ne cessera plus
de travailler le métal en 'étirant ou en

le pliant afin d’y inclure un travail sur le
son. Pendant la Seconde Guerre mondiale,
la pénurie de matériaux I'empéche de
travailler a de plus grandes ceuvres dans

son atelier. Il décide alors de se consacrer
a I'élaboration de bijoux, dont la plupart
seront des alliances. Toute sa vie, il
faconne des parures pour ses amis et sa
famille et expose de nombreuses fois avec
Alexander Calder. Ses bijoux présentent
des lignes courbes et sont réalisés dans
des matériaux allant du laiton au fer

en passant par le bronze martelé. Les
spirales, les croix, les cubes sont des
formes récurrentes dans ses ceuvres. Les
espaces libres laissent entrer l'air, qui 'y
joue un rdle aussi important que le travail
minutieux du métal.




PILRRETTE

BLOCH

PARIS 1928 — PARIS 2017

«La peinture a a voir avec le secret, avec
ce qui est secret a soi-méme. » C'est ainsi
que Pierrette Bloch définit sa vision de
l'art. Le secret des taches qui emplissent
ses créations est lié au rythme des
gestes, sorte d'écriture propre a l'artiste.
Elle développe ainsi ces motifs le plus
souvent a I'encre noire. Ils se répétent

et courent le long des feuilles de papier,
quand ce ne sont pas ses boucles ou ses
Sculptures de crin, fils qui envahissent
l'espace de leurs noeuds. Elle joue avec
les lieux dans lesquels elle expose et
impose sa vision de l'espace et du temps,
sorte de parcours répétitifs et infinis. Si
les moyens techniques mis en ceuvre

semblent pauvres de prime abord, il

n'en reste pas moins que Pierrette Bloch,
qui a fréquenté Pierre Soulages, Henri
Goetz et André Lhote, a su inventer un
vocabulaire artistique inconnu jusque-la.
Elle collabore avec les manufactures des
Gobelins, de Beauvais et de la Savonnerie.
Elle est aussi I'auteur d'un bracelet
articulé, mis en forme dans de I'argent
par le joaillier Patrick Boisgrollier. On
trouve sur ce bijou le motif récurrent des
taches de ses premiéres peintures dont les
mouvements animent la surface de leur
rythme.

itre, 2010
Bracelet

Peintre et sculpteur né a Mexico en 1970,
Bosco Sodi vit et travaille a Brooklyn (New
York).

Bosco Sodi, en 2017, construit au coeur de
Greenwich Village, a Manhattan, un mur
de deux metres de haut et huit metres

de large, en utilisant 1 600 briques, en
référence au mur que Donald Trump
prévoit de dresser entre les Etats-Unis et le
Mexique. Le mur disparaitra rapidement,
les curieux ayant été invités a repartir
chacun avec une brique signée de la

main de I'artiste. Cette ceuvre, sobrement

intitulée Muro, a été concue apres l'arrivée
du président américain a la Maison-
Blanche en janvier 2017.

Dans ses toiles, toujours de format
imposant et tres colorées, Sodi utilise le
graphite, dans une gestuelle nouvelle, et
transcende les barriéres conceptuelles
classiques. Ses influences vont de l'art
informel — on pense a Tapies ou Dubuffet
—aux maitres coloristes De Kooning ou
Rothko.



Les douloureux souvenirs de I'enfance
forcent Louise Bourgeois a s’en libérer
par I'art. Une mere disparue trop tot,

un pere qu'elle qualifie de tyrannique,
l'envie lui prend d’exorciser ses peurs.
Dans un premier temps, elle se concentre
sur les mathématiques qu'elle étudie a
la Sorbonne, et puis tres vite elle s’inscrit
aux Beaux-Arts et a I'école du Louvre.

Le départ a New York en 1938, apres son
mariage avec 'historien d’art Robert
Goldwater, marque le début de sa carriere
et sa premiere exposition en 1945. Aux
Etats-Unis, elle fréquente les surréalistes
et commence, par I'emploi de matériaux
tres variés (platre, latex, tissus, bois),

a créer ses « femmes-maisons » et ses
«totems ». L'univers de Louise Bourgeois
est particulierement introspectif, ses
ceuvres refletent ses réflexions sur
I'inconscient, la féminité, la famille, la
sexualité et le rapport au corps.

Le collier en argent Barre de métal réalisé
tout d’abord par elle-méme a New York
d’aprés un dessin de 1948, enserre le cou
de la femme comme pour I'emprisonner
ou l'asservir, sans toutefois oublier de le
parer. Chus Burés, a Madrid, en accord
avec l'artiste, a ensuite produit une
édition de 39 exemplaires en argent.

De méme, la broche araignée en or
retranscrit 'ambivalence de I'araignée
géante que l'artiste nomme Maman, tour
a tour protectrice et étouffante, comme
I'image d’'une meére. En l'occurrence

une mere qui restaurait des tapisseries
anciennes dont le tissage fait penser ala
toile sans cesse filée par I'araignée.
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Lorsque Georges Braque déclare en 1961:
«Ce n'est pas assez de faire voir ce que
l'on peint, il faut encore le toucher »,

il est déja I'auteur d’'une ceuvre peinte
colossale. Inspiré par les peintres fauves
Matisse et Derain, qu’il a découverts au
Salon d’automne en 1905, impressionné
par 'approche des volumes dans les toiles
de Cézanne, il a collaboré avec Picasso,
rencontré au Bateau-Lavoir en 1906.

En 19009, il achevait son Grand Nu : le
cubisme était né.

A presque quatre-vingts ans, pendant

les deux dernieres années de sa vie, il
regrette de ne pas avoir produit beaucoup
d’ceuvres tridimensionnelles. Il demande
alors a étre présenté au baron Héger

de Loewenfeld. La collaboration avec le
célebre lapidaire, qu'il surnomme «la
prolongation de ma main », est un succes.
La période des « Métamorphoses » bat
son plein: les créations sont inspirées

par la mythologie grecque, spécialement
le théme métaphysique de I'envol

et I'interprétation de la Théogonie
d’Hésiode. C'est cet attrait pour 'Antiquité
et la volonté ferme de créer des objets qui
sont a 'origine des bijoux baptisés selon
les noms des héros helléniques.

Braque fournit les dessins préparatoires
sous formes de gouaches. Heger de
Lowenfeld se charge de faconner les
bijoux dans les matériaux les plus nobles.
Au total, plus de cent dix gouaches seront
retranscrites en bijoux. La consécration
survient en mai 1963, lorsque André
Malraux organise la premiere exposition
des «Bijoux de Braque » au musée du
Louvre. Il déclare en voyant les ceuvres:
«Cest I'apothéose de Braque. » De fait,
plus de deux cents expositions leur seront
consacrées a travers le monde. A la mort
du baron Heger de Lowenfeld, Armand
Israél, conservateur du musée Braque a
Saint-Dié-des-Vosges, édite une nouvelle
collection de bijoux a huit exemplaires
chacun, qui porte le nom de «Bijoux de
Braque ». Cette production se distingue
de la premiere, réalisée du vivant de
l'artiste et qui consistait en une édition
de soixante-quinze exemplaires, signée
conjointement de Braque et de Heger de
Lowenfeld.




Marqué dans un premier temps par le
surréalisme et par le groupe Cobra, dont il
est membre de 1949 a 1951, l'artiste belge
Pol Bury s’engage vers un autre univers
artistique en 1950. Cette année-la, il visite
l'exposition consacrée a Alexander Calder
a la galerie Maeght. Elle le marque a tel
point qu’il abandonne la peinture pour
la sculpture des 1953. Il concentre alors
ses recherches sur le mouvement qu’il
veut lent. Ionesco parlait de « philosophie
de la lenteur » pour définir ses ceuvres.
Pol Bury utilise toujours des formes
géomeétriques, qu’il construit a l'aide

de divers matériaux comme le bois,
'acier inoxydable ou le cuivre poli. Il
ajoute ensuite a ses ceuvres un moteur
électrique qui provoque un mouvement
imperceptible de la sculpture. Il devient
alors I'un des principaux acteurs de I'art
cinétique et a la fin des années 1960

il s’adonne également a l'écriture, a la
réalisation de fontaines et de bijoux.

Ces derniers sont réalisés a partir de
magquettes en carton que l'artiste fait
éditer, suivant les époques, par Gem
Montebello, F&F Gennari, Artcurial et

le joaillier Jacques Bugin pour la galerie
Maeght. Prolongements de son ceuvre, ses
bijoux sont souvent la réplique exacte de
ses sculptures en dimensions réduites, en
or ou en argent. C'est cette fois-ci le corps
qui crée, par ses déplacements, la mobilité
des éléments.
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B2, 2015
Bracelet or et acier
6 x 8,5cm
Piece unique
Collection Diane Venet

PEDRO
CABRITA REIS

LISBONNE, 1956

Pedro Cabrita Reis, sculpteur, a étudié
ala Saint Martin’s School of Art et au
University College de Londres. Il sera
lui-méme enseignant a Londres, Chicago,
ainsi qu’a l'université Columbia a New
York. Artiste polyvalent, il a utilisé le
dessin, la photographie, la peinture

et la sculpture. Travaillant a partir de
matériaux industriels ou bruts (cables
électriques, plaques de verre, néons,
platre, bois) ainsi que de matériaux

de récupération (chaises, tables), il se
situe dans un espace entre sculpture

et peinture. Il explique: «Je n’ai jamais
fait que peindre. Certaines ceuvres étant
légeres et pouvant étre accrochées au
mur, tandis que d’autres plus lourdes
doivent reposer au sol et que d’autres
encore occupent toute une piece. »
Abordant des thématiques comme
I'habitat ou le territoire, Pedro Cabrita
Reis interroge les rapports de 'homme a
la nature et a son environnement.
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Alexander Calder fut l'artiste le plus
prolifique en matiere de bijoux. Sa
production, qui compte pres de mille
huit cents parures, se caractérise par
des formes, les spirales symbolisant
I'éternité, et par I'emploi du cuivre, du
laiton, du bronze doré, parfois méme de
I'argent. Deux expositions, sans beaucoup
de succes, sont tres tot consacrées a la
promotion de ses bijoux, a la galerie
Willard de New York, en 1940 et 1941.

Calder prend plaisir a manipuler ces
métaux facilement malléables a partir

de 1926, date a laquelle il présente le
Cirque Calder, composé de figurines en

fil de fer. Apres son installation a Paris, il
abandonne les représentations figuratives
et, influencé par Piet Mondrian, il

imagine des compositions abstraites, qui
aboutissent en 1930 aux « mobiles », puis,
en 1960, aux « stabiles ».

ATage de huit ans, le prodige faconnait
déja des parures destinées aux poupées
de sa sceur Peggy. En grandissant, il se
perfectionne et concoit pour ses proches,
et surtout pour sa femme Louisa, des
bijoux qu'il offre. Toutes ses créations
sont par conséquent des pieces uniques.
La plupart du temps, les bijoux de Calder
sont le fruit d'une impulsion soudaine, il
n’anticipe pas leur composition, il laisse
les formes se dessiner entre ses mains, ou
les travaille avec un marteau.




Faust Cardinali pratique a la fois la
sculpture et l'orfévrerie, I'une nourrissant
'autre. La valeur poétique de ses
créations plastiques entre en résonance
avec les possibilités techniques de la
joaillerie, les limites de chaque discipline
étant repoussées toujours plus loin.
Faust Cardinali s’inscrit de fait dans la
tradition d’artistes ayant confectionné
en toute autonomie leurs propres bijoux,
comme Calder, Takis ou Nevelson. Il

joue par ailleurs sur une confrontation
permanente entre précieux et ordinaire:

I'or s’habille de résine, une fonte aléatoire
d’aluminium se remplit de diamants, le
polyester coule dans 'argent... Souvent
caché, I'élément précieux semble toujours
mystérieux.

Avec le collier-sculpture Garro-Tina,
l'artiste détourne l'instrument de torture:
sublimé par les matiéres précieuses, ce
garrot/bijou se serre autour du cou pour
amplifier le plaisir en évoquant une sorte
d’«anti-arme » située sur 'imperceptible
limite entre éros et thanatos.




Selon Clement Greenberg, Anthony Caro
met «l'accent sur le caractere abstrait

de la sculpture, sur sa dissemblance
radicale d’avec les formes naturelles ».
Marqué par le travail de Henry Moore
dont il est I'assistant de 1951 a 1953, puis
par les sculptures géométriques en acier
de David Smith, Anthony Caro entre

de plain-pied dans le modernisme des
années 1960, avant de marquer a son tour
toute une génération d’artistes par son
enseignement a la Saint Martin School

of Art. Ses sculptures se caractérisent par
un assemblage de plaques métalliques,

de tuyaux et de poutres soudés entre

eux. Ce sont des objets industriels de
récupération qu'’il peint ensuite de
couleurs vives et mates, afin d'en modifier
la perception. Il se pose ensuite en
rupture avec la sculpture traditionnelle et
supprime les socles, laissant le spectateur
approcher les ceuvres et les examiner
selon divers points de vue. C'est une expo-
sition a la Whitechapel Gallery de Londres,
en 1963, qui le propulse sur la scéne
internationale.

A partir des années 1980, il réintroduit des
éléments figuratifs dans son ceuvre tels
que des personnages de la Gréce antique.

Sa production de bijoux est assez
tardive. Lidée germe en 2003, lors de la
préparation d'une exposition ou l'artiste
imagine un changement d’'échelle dans
ses ceuvres. Il collabore alors avec la
joaillerie Grassy a Madrid, et crée une
série de pieces uniques en or et en
argent, pensées comme ses sculptures
monumentales. De ce fait, on trouve des
paralleles entre les deux productions :
les boucles d'oreilles BB 14 empruntent
le mouvement linéaire de la sculpture
Emma Dipper (1977), tandis que la bague
BB 16 s’inspire de la composition de
l'ceuvre en acier peinte en jaune Midi
(1960).




Apres une formation de peinture, de
sculpture et d’architecture en Belgique,
Castellani devient I'un des membres les
plus représentatifs du groupe d’avant-
garde italien ZERO créé a Milan a la fin des
années 1950.

D’abord inspiré par I'action painting
américain, il propose, avec Piero
Manzoni, via leur revue Azimuth, de se
débarrasser de tout expressionnisme

et de se concentrer sur les matériaux.
Donald Judd dira de Castellani qu'il est

le pére du minimalisme. A partir de

1959, l'artiste réalise principalement ce
qu'il appelle les Superficies, étonnantes
structures en relief. Celles-ci sont le
résultat d'une technique qui lui est propre
par laquelle il tend la toile sur un canevas
lui-méme posé sur une surface cloutée. La
structure obtenue devient composition
géométrique selon l'ordre d'implantation
des clous.

Exposé dans les plus grands musées du
monde, notamment le MoMA a New
York et le Centre Pompidou a Paris, il a
également représenté I'Italie a quatre
reprises a la Biennale de Venise (la
derniere fois en 2004).

Pour ce bracelet, I'artiste a utilisé un
burin, outil dont il se servait dix ans
auparavant pour son ceuvre sur papier.
Avec cet instrument, il a travaillé
directement sur une feuille d’aluminium,
créant un relief géométrique ensuite
fondu en or a partir de la cire obtenue
préalablement. Le relief produit sur ce
bijou alterne creux et bosses, lumiére et
ombre.




Eleve a I'Ecole des beaux-arts de Marseille,
puis a celle de Paris, César produit,

dans un premier temps, des sculptures
classiques: nus et animaux en fer tirés en
bronze quelque temps plus tard.

Tres vite les déchets et les machines le
fascinent, il s'en empare et les éléve au
rang d'ceuvres d’art. « Lartiste-ouvrier »
adhere de ce fait au groupe des nouveaux
réalistes en 1960 et, cette méme année,
marque les esprits en présentant au Salon
de mai trois compressions de voitures
réalisées a I'aide d'une presse hydraulique.
César ne s’arréte pas la dans I'introduction
du monde mécanique au sein de la sphere
artistique, et commence a s'intéresser aux
propriétés techniques du polyuréthane,
matériau qui lui permet de réaliser ses
«expansions » dont certaines seront
coulées en public puis offertes en petits
morceaux découpés dans la masse et
signeés.

Au début des années 1970, il étend

ses recherches a ce qu'il nomme
«microsculptures ». Pour les créer, il
propose a ses amies de recycler leurs
bijoux personnels, médailles d’enfance,

bijoux offerts, désirés puis rejetés, en

les compressant. Chargés de souvenirs,
d’émotions passées, ils deviennent liés

a jamais dans un bloc massif porté au
cou. Ce sont toujours des pieces uniques,
réalisées dans l'atelier de Gérard Blandin
ou de Pascal Morabito a Nice, puis a Paris.
Il en existe aujourd’hui un grand nombre
du fait de I'importance des commandes
que l'artiste recut.

Parmi les microsculptures inventées
par César, on trouve également les
compressions de capsules, geste
fortement inspiré de sa conception
ironique de la gestion de nos déchets
dans la société de consommation. Les
«miniaturisations » sont un autre
aspect de son travail: on y retrouve son
légendaire Pouce ainsi qu'une réduction
du sein qu’il avait moulé sur une
danseuse du Crazy Horse.




JOHN

CHAMBERLAIN

ROCHESTER 1927 — NEW YORK 2011

Dés 1957, John Chamberlain marque

le monde de l'art par ses sculptures
anguleuses construites a partir d'éléments
de carrosserie de voitures compressés
puis soudés. Au cours des années

1960, il integre a ses travaux d’autres
matériaux tels que le Plexiglas, le papier
d’aluminium, les métaux galvanisés

et le plastique recouvert de peintures
automobiles en aérosol. Il ne cherche

pas a soumettre les matériaux a une

idée prédéfinie mais préfere penser son
travail en fonction de ceux-ci. Ce procédé
aboutit a la présentation de sculptures
patinées, rouillées ou brillantes. Lorsqu'il
utilise la couleur, c’est avec une palette
aux teintes chatoyantes, mélangeant

le bleu turquoise au rose et a l'orange.

En 1966, il commence la série des
«Instantanées » en mousse uréthane,
avant de s’intéresser une dizaine d’années
plus tard a la photographie. Influencé
par l'appropriation des objets usuels des
travaux de David Smith, il incorpore trés
tot des tubes métalliques, des tuyaux

et des barres de fer a ses compositions
déstructurées. Ses sculptures abstraites
témoignent de son intérét pour
I'expressionnisme abstrait de Willem De
Kooning ou de Franz Kline, découverts
lors de ses études a I'Art Institute de
Chicago puis au Black Mountain College,
en Caroline du Nord.

John Chamberlain crée ses premiers
bijoux au début des années 1960. Il existe
plusieurs modeles uniques de broches
qu’il a faconnées a I'aide d’aluminium

et de peinture. Leurs profils accidentés
rappellent les torsions de ses sculptures
de grand format.
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Sans titre, 1998
Broche
Peinture et aluminium
4 x14 cm
Unique
Collection Diane Venet

Membre des Young British Artists, Dinos
Chapman a étudié au Royal College of
Art de Londres. Dans les années 1990,
apres avoir assisté un moment les artistes
Gilbert & George, Dinos s’associe a son
frere Jake pour la réalisation d’'ceuvres
conjointes. Ils orientent alors leur
production vers la sculpture, mettant en
scéne des mannequins en résine dans des
évocations de la torture. Les deux artistes
poursuivent dans cette voie provocante
et se font maitres de la controverse. Ils
inventent une iconographie violente
injectée dans des ceuvres peuplées
d’enfants mutants (Fucking Faces, 1994),
de cranes en décomposition (Sex I, 2003),
ou de figurines fantomatiques rappelant
I'Holocauste (Hell, 2000). Admirateurs de

- *-!{fréh,ﬁ. :
e . ) )

= / # -".I'.
L1 = b

- /
/ -~ e
- ﬁ— ‘,.«”i’."”
S

LT o §
Y Rl TR ’am\
£ e

oaee@® o gifs
3 5
B 4

Goya, ils se servent des gravures du maitre
espagnol pour leurs compositions dont
les themes torturés tournent autour du
sexe, de la guerre et du capitalisme.

Lorsqu'il crée un modéle de bijou pour

la galeriste Louisa Guinness, Dinos
Chapman oriente ses recherches vers un
écrou qui peut étre resserré sur le cou ou
sur le poignet de facon assez oppressante.
Le collier Wingnut and Bold Checker et le
bracelet Jubilee Clip en argent sont chacun
édité a cent exemplaires.
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Pionnier de l'art virtuel, Miguel Chevalier
explore toutes les possibilités qu'offrent
les nouvelles technologies. Diplomé de
I'Ecole nationale supérieure des arts
décoratifs de Paris en 1983, il entreprend
de nombreux voyages qui enrichissent
sa technique. Il se fait ainsi connaitre sur
la scéne internationale, notamment au
Japon ou il est lauréat de la Villa Kujoyama
a Kyoto en 1994. L'art numérique de
Miguel Chevalier ce caractérise par

de nombreuses interactions entre le
spectateur et I'ceuvre elle-méme, créant
une réflexion sur notre vision du monde.
L'artiste manipule des images issues de
végétaux, de villes, des éléments, de la
science et de I'histoire de I'art, dans ses
«Jardins virtuels », ses « Fractals Flowers »,
ses «Paradis artificiels » et ses « Flux et
Reflux », en les faisant évoluer au gré du
temps et de I'espace pour en faire une
synthese. Ses ceuvres forcent le regard a

aller plus loin que notre vision ordinaire,
par leur agrandissement numérique et
par 'amplification de leur couleur. Miguel
Chevalier renverse les codes établis en
matiere d’ceuvre d’art et il n’hésite pas a
créer en 2009 l'ceuvre « Pixel Snow », cinq
flocons de neige destinés aux iPhone.

Lorsqu'il pense a la réalisation d'un collier,
il reprend le principe des lignes blanches
en aluminium et en acier de sa sculpture
Réseau Fractal Tenségrité réalisée en 2008.
Les lignes se croisent jusqu’a l'obtention
de cubes phosphorescents imbriqués de
telle sorte que leur structure rappelle les
algorithmes ou les pixels créés par ses
logiciels de pointe. Il est ainsi réalisé par
imprimante 3D sans aucune intervention
de la main humaine.




CORNEILLE

56
Tétes de femmes, non daté
Broche

Collection Di

Artiste et poete, Jean Cocteau a aussi
réalisé des films avant-gardistes. Ses
ceuvres sont étroitement liées a sa
passion pour la mythologie et les
auteurs de I'Antiquité. En témoigne le
tres poétique film Orphée, qui mélange
subtilement les mythes a la réalité. Dans
les années 1930, il crée des modeéles de
bijoux pour Elsa Schiaparelli, Chanel

et Fred. Il sera également l'initiateur de
la bague trois anneaux (amour, amiti€,
fidélité) de Cartier.En 1958, a 'occasion
d’'un séjour a Villefranche-sur-mer dans
l'atelier de céramique Madeline Jolly,
Cocteau réalise sa premiere production
de bijoux. Il faconne les terres blanches
et rouges, en forme de faunes ou de
signes astrologiques, modeles uniques

qu'il patine ensuite «au dessin tatoué »
selon sa propre expression. Au début des
années 1960, Cocteau décide de fournir
des dessins a Francois Hugo: ils créent
ensemble treize bijoux, certains en or

23 carats sculptés en aplat, d’autre en or
18 carats sertis de pierres précieuses. On
y reconnait beaucoup de profils humains,
aux lignes fines et synthétiques, inspirés
des cultures anciennes. Les bijoux de
Jean Cocteau seront exposés en 1961 a
I'International Exhibition of Modern
Jewellery de Londres. Dans les années
1990, Anne Madeline, fille des céramistes
Madeline-Jolly, réalise des bijoux
posthumes selon les dessins laissés par
l'artiste.

Edition Corneille -

LIEGE 1922 — L'ISLE-ADAM 2010

Corneille passe ses années d’'enfance

en Belgique. Apres un passage rapide a
I'Académie des beaux-arts dAmsterdam
ou il trouve I'enseignement trop
académique, il suit son instinct pour
expérimenter et s'exprimer librement.
Apres la dissolution du mouvement
Cobra en 1951, dont Corneille avait été
cofondateur en 1948, il parcourt le
monde: Afrique noire, Amérique latine,
Mexique, Brésil, Asie, Israél, Etats-

Unis, etc. Mondialement connu pour
ses peintures colorées, Corneille est
également admiré pour ses créations

multiples sur divers supports: estampes,
sculptures en céramique, bronze, verre,
bijoux, vaisselle en porcelaine de Limoge
et tapisseries, rendant ainsi accessible

a un plus grand nombre son univers
multicolore. Pendant plus de soixante-
dix ans, Corneille aura conjugué sous
toutes ces formes un vocabulaire pictural
personnel, coloré et envoltant. Son ceuvre
est un appel a la réverie et a la liberté.




Costa Coulentianos commence son
parcours de sculpteur a Paris a la fin

des années 1940. Diplomé de I'Ecole des
beaux-arts d’Athenes et apres un bref
passage a celle de Paris, puis a la Grande
Chaumiere aupres de Zadkine, il fait la
rencontre du sculpteur Henri Laurens
dont I'influence est déterminante.
Début 1950, il commence a travailler

le plomb et le fer soudé recouvert de
cuivre, d’étain et de bronze brasé, dans
une série de sculptures d’acrobates. En
1957, il entre sous contrat a la galerie de
France, rejoignant Hartung, Magnelli,
Pignon, Prassinos, Singier, et Soulages.
Ses sculptures, de plus en plus abstraites,
sont issues d'un méme univers de formes
lyriques, organiques et géométriques
ala fois. Passionné par la matiere, il
choisit d’affronter des matériaux qui lui
résistent, comme le fer, de plus en plus
épais et en grande dimension.

Sa passion pour I'étre humain lui inspire
la réalisation de colliers pour rendre
hommage aux femmes qu’il apprécie.
Tres influencé en cela par Calder et sans
oublier son héritage grec archaique, il a
réalisé un grand nombre de modeles en
argent ou en laiton poli, sous forme de
pendentifs géométriques, de maillons

a motifs enlacés ou d'éventails de

motifs identiques. La force de ce travail
transforme presque le corps humain

en accessoire du collier et non I'inverse.
On n'oubliera jamais, a ses obseques,
I'émouvante image de toutes ces femmes
arborant I'un de ses colliers.




Au début des années 1970, Michael
Craig-Martin se fait connaitre par une
production conceptuelle. En 1973, il
présente An Oak-Tree, verre d’eau posé
sur une étagere, accompagné d’un texte
expliquant son intention. Le spectateur
doit voir plus loin que la simple
enveloppe physique et, par extension, il
doit modifier sa conception de l'ceuvre
d’art et 'image qu'elle renvoie. L'artiste
se tourne ensuite vers une peinture
peuplée de lignes noires formant des
contours destinés a recevoir des couleurs
mates et vives, qu'il nomme Nursery
Colours. Michael Craig-Martin élabore une
réflexion sur l'objet du quotidien qu’il
met en scene sur des supports tres variés.
Son questionnement perpétuel sur la
perception des ceuvres le pousse a jouer
avec le sens des signes et des images.

Ainsi, pour 'élaboration du collier et des

boucles d'oreilles Light Bulb, en 2007, il
reprend le motif de 'ampoule, utilisé de
nombreuses fois dans ses peintures. Il
'avait utilisé entre autres en 2006 pour
son installation en néon sur la facade du
Kunsthaus Bregenz et la reprendra trois
ans plus tard comme sujet principal d'une
acrylique sur aluminium. Ces colliers et
paires de boucles d'oreilles en or blanc

et jaune édités respectivement a dix et
vingt-trois exemplaires peuvent de ce fait
étre rapprochés des Signs of Life qu'il a
créés comme emblémes de notre société.
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Chromointerférence, 2013
Collier or blanc en rhodium
noir avec pigment UV
Diametre 6 cm
Edition 6/10
‘ t R l : f D I I : : f Collection Diane Venet

CARACAS, 1923

Né en 1923 a Caracas, au Venezuela, Carlos  forme ou support. Dans son travail, la

Cruz-Diez vit et travaille a Paris depuis couleur dans 'ceuvre d’art est abordée
1960.11 a été 'un des représentants de facon résolument inédite, la question
les plus marquants de I'art optique et de la perception restant centrale dans sa
cinétique, courants revendiquant la réflexion. Ses pieces procedent de quatre
«prise de conscience de I'instabilité du logiques chromatiques : soustractive,
réel ». Par ailleurs, il a été un théoricien inductive, additive et réfléchie.

majeur de la couleur au siecle dernier,

ses recherches ayant depuis les années Ce collier, réalisé en collaboration avec la
1950 remis en question les notions galerie Elisabetta Cipriani a Londres, est
de perception de la couleur dans l'art. en or blanc et rhodium noir, acrylique et
Carlos Cruz-Diez propose une ceuvre pigments UV de couleurs.

montrant une réalité autonome, sans
anecdote, qui évolue dans l'espace et
dans le temps indépendamment de toute




Loeuvre de Salvador Dali redéfinit le
surréalisme (il intégre officiellement le
mouvement en 1929, apres sa rencontre
décisive avec les surréalistes, Tristan
Tzara, Louis Aragon, André Breton, Paul
Eluard... et sa femme Gala). Sa fascination
pour la psychanalyse marque l'ensemble
de son travail, notamment grace a sa
«méthode paranoiaque-critique ».

L'artiste puise dans ses folies et peint
ses obsessions les plus enfouies. Celui
qui se surnomme lui-méme le « pervers
polymorphe » construit sa démarche
autour d’'univers érotiques intrigants
qui chamboulent le monde de I'art. Sous
ses doigts naissent des courbes et des
représentations phalliques — telle une
corne de rhinocéros — qui se multiplient
au gré des tableaux. Provocateur a
souhait, Dali crée I'événement a chaque
apparition et devient rapidement un
phénomene médiatique. Mais ses
premieres amours lui reviennent lors
de son exil a New York. Il renoue avec
I'impressionnisme et revisite alors
I'iconographie issue de la Renaissance
ainsi que ses themes sacrés. Si le style
change, les notions de mysticisme et de
dualité restent constantes.

Les bijoux de Dali sont parmi les plus
reconnus dans le monde pour leur
originalité. Apres une collaboration
avec Elsa Schiaparelli dans les années
1930, il réalise ses propres bijoux qui
ont pour point commun d’étre de tres
riche facture. Ce travail des matiéres
précieuses est rendu possible par le
financement du magnat des transport:
finlandais Eric Ertman. Avec une aide

financiere de cette envergure, Dali

peut faire réaliser ses dessins comme il
l'entend par I'ltalien Fulco de Verdura

et 'Argentin Carlos Alemany. Ainsi,

de nombreuses expositions seront
montées a partir des années 1960, pour
mettre en valeur les bijoux de Dali,
notamment sous I'impulsion de la Owen
Cheatham Fondation de New York. Les
ceuvres qu'il signe de son anagramme
Avida Dollars sont inspirées de themes
anthropomorphiques comme une bouche
entierement pavée de rubis. Elles peuvent
aussi rappeler les themes célebres de

ses tableaux : la broche Persistance de la
mémoire transpose dans la réalité cette
montre molle qui repose sur les branches
d’'un arbre décrépit.

Au-dela de son apparence désinvolte, Dali
a mené une vraie réflexion sur la place
du bijou dans I'art: «Fulco et moi, nous
avons essayé de découvrir si le bijou a

été fait pour la peinture ou sila peinture
a été faite pour le bijou, cependant

nous sommes convaincus qu’ils ont été
faits I'un pour l'autre, c’est un mariage
d’amour. »

O



GIORGIO
DI CHIRICO

VOLO 1888 — ROME 1978

Giorgio De Chirico s'installe en 19112
Paris. Il fascine en premier lieu Guillaume
Apollinaire qui, des 1913, introduit 'artiste
dans son cercle et le présente a Picasso,
Derain, Max Jacob, Braque, Picabia,

ainsi qu'a Paul Guillaume, son premier
marchand. Lonirisme, la dimension
prophétique, les subtiles incongruités

et les décalages observés dans son

ceuvre ont, des le début des années

1920, d'immédiates résonances avec le
surréalisme naissant de Magritte, Ernst,
Picabia et Eluard.

André Breton voit en lui le démiurge
d’'une « mythologie moderne » en
formation (1920), avant de I'accuser de
régression anti-moderniste des 1926. De
Chirico s’est par la suite rapproché du
futurisme, et a participé au mouvement

pictural italien Novecento. La polémique
déclenchée par les surréalistes ne
l'empéche pas de poursuivre son ceuvre
dans une voie plus académique, déclinant
a l'infini ses tableaux dans son style
métaphysique.

Les bijoux de Giorgio De Chirico semblent
tout droit sortis d'une de ses toiles. Les
Petites muses, réalisées par les éditions
Artcurial dans les années 1980, en bronze
en or et en argent, rappellent la Muse
inquiétante drapée a I'antique qu'il avait
peinte en 1918. Le pendentif Torso, est un
exemplaire unique qui transpose en trois
dimensions le buste démuni de bras et de
téte appartenant a la déesse Aphrodite,
dans le tableau L'Incertitude d'un poete
de 1913.
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Gli archeologi
Pendenti
5,5 X 5 cm
Edition Giibelin de 150
Collection Diane Venet

Jacqueline De Jong, artiste néerlandaise,
vit et travaille entre Amsterdam et le
Bourdonnais francais, ou se trouve

sa maison de campagne. Apres avoir
rencontré Asger Jorn, puis Guy Debord,
elle rejoint I'Internationale situationiste
avant de fonder The Situationist Times,
revue expérimentale publiée juqu’en
1967. Elle y reprend les principes
fondateurs du mouvement tout en
s’affranchissant de 'autorité de son
leadership. Son travail, qui puise ses
sources dans I'abstraction au début des
années 1960, glissera progressivement

vers I'expressionnisme et la figuration. La
simple pomme de terre, qui pousse dans
le potager de la maison de Jacqueline de
Jong dans la compagne bourdonnaise, a
su elle aussi patienter des mois, parfois
des années, avant de devenir ceuvre d’art;
depuis plusieurs années, 'artiste réalise
des bijoux a partir de pommes de terres
germées qu'elle recouvre d'or jaune ou de
platine, comme dans la série Pomme de
Jong.



Sonia Delaunay, de son vrai nom Sarah
Stern, nait le 14 novembre 1885 a Gradijsk
en Ukraine et meurt le 5 décembre 1979
a Paris. Elevée par son oncle a Saint-
Pétersbourg dans un milieu proche de

la culture, elle épouse Wilhelm Uhde en
décembre 1908 et obtient la nationalité
francaise. D’abord proche de 'esthétique
fauviste portée par des artistes comme
Paul Gauguin ou Vincent Van Gogh, elle
définit, avec son second époux Robert
Delaunay, une nouvelle pratique de

la peinture qu’Apollinaire nommera
l'orphisme. Tous deux poursuivent des
recherches sur la couleur pure et les
contrastes simultanés qui influenceront
par la suite des peintres comme Fernand

Léger ou Jasper Johns. S’approchant
toujours davantage de l'art abstrait, Sonia
Delaunay organise en 1946 le Salon des
réalités nouvelles afin de promouvoir ce
courant. L'artiste, a l'origine d'une ceuvre
abondante, a également créé des tissus
imprimés, des livres d’artistes et des robes
de haute couture, dont la fameuse robe
de I'écrivain et militante anglaise Nancy
Cunard.

or rose, argent
et aluminium anodisé
13 cm
Edition Gem Giancarlo

L.UCIO
DEL PEZZ0

NAPLES, 1933

Sculpteur et peintre italien, Lucio
Del Pezzo est I'un des fondateurs du
Gruppo 58, collectif napolitain d’artistes

d’influence néosurréaliste et néodadaiste.

Entre 1958 et 1960, Del Pezzo produit
principalement des assemblages d'objets
divers, de fragments d’estampes ou
d'images variées. En 1962 apparaissent

ses ceuvres emblématiques : des quadri
(tableaux), ou sculpture, constitués de
panneaux géométriques monochromes
sur lesquels sont fixées des étageres ou
dans lesquels sont ménagés des espaces
supportant divers objets, aux couleurs
parfois vives, et de forme réguliere
(quilles, ceufs en bois, boules). Une
dimension ludique habite souvent ses
peintures-objets et ses assemblages.
Bien que la tonalité ironique et le
déplacement d’'objets du quotidien hors
de leur contexte évoquent le pop art,
on notera aussi dans le travail de Del
Pezzo I'influence de De Chirico, de Carra,
de Morandi ainsi que de la peinture
meétaphysique pour son utilisation des
motifs géométriques.




Artiste atypique, Wim Delvoye souleve
de nombreuses questions de société tout
en donnant I'impression de les tourner
en dérision. Il se fait maitre du paradoxe
et, sous un mode d’expression choquant,
se dévoile une véritable réflexion sur les
comportements humains. De ce fait, en
2010, il lance le débat sur 'exploitation
des animaux tout en excitant les
protestations extérieures lorsqu’il décide
de lancer un élevage de cochons en Chine.
Les bétes sont sauvées des entreprises
agroalimentaires, tatouées et naturalisées
a leur mort. De méme, il utilise les cultes
religieux pour dénoncer la profondeur
des tabous hérités de nos éducations. En
2000, lorsqu'il crée la série des « Cloaca »,
il revét le sérieux scientifique pour

créer un systeme digestif fabriquant

des excréments. Sa capacité a tourner

les poncif's culturels en dérision le place
parmi les artistes contemporains les plus
originaux.

En 2011, il réalise son premier bijou
comprenant huit anneaux, une chaine

et une boite, trois éléments destinés a
rester liés les uns aux autres. Il existe trois
versions de cette ceuvre, la premiére en or
jaune 18 carats, la deuxieme en palladium
et la derniere en argent, chacune étant
unique. Wim Delvoye utilise, comme

dans sa sculpture Jesus Twisted (2006),

la figure du Christ en croix qu’il décline
en huit bijoux selon une progression
mathématique.




Passionné par 'Antiquité et la littérature,
le jeune André Derain passe beaucoup
de temps au Louvre, ou il exécute des
copies d’'ceuvres anciennes. Il y rencontre
Henri Matisse, puis plus tard Maurice de
Vlaminck. Tous trois sont instigateurs du
fauvisme en 1905. Mais le personnage

de Derain est complexe, et son ceuvre
évolue avec lui. Ses ceuvres seront tour

a tour marquées par le cubisme et par
l'art africain, avant qu'’il n’estompe ses
couleurs et ne revienne a une production
plus «académique ».

C'est dans les années 1940 qu’il imagine
les modeles en cire des « Faunes », des
«Crétoises » et des « Masques », bijoux
qu'il veut offrir a sa femme. Il en confia la
réalisation a son ami Francois Hugo, dont
il a été le témoin de mariage. Au total,

dix pendentif's et broches seront coulés
dans de l'or 23 carats, puis martelés au dé
a emboutir. Chaque modele, réalisé a six
exemplaires, se différencie I'un de l'autre
par la technique employée. Ce sont des
tétes géométriques aux arétes saillantes,
caractéristiques de la double influence du
cubisme et de I'archéologie sur l'ceuvre
de I'artiste. Derain réfléchit ensuite a la
réalisation de «sculptures portables ».
Pour ce faire, il récupere le plomb de ses
tubes de peinture, qu’il faconne sous la
forme de levres, de croix de Saint-André,
ou de paire de fesses.




Plasticien francais, Jean Dubuffet est le
premier a avoir théorisé ce qu’il a appelé
«l'art brut » et qui qualifie les ceuvres
(peintures, sculptures, calligraphies...)
produites par des marginaux ou des
déficients mentaux. Ces ceuvres l'ont
lui-méme largement inspiré dans son
travail. En 1949, a l'occasion de la premieére
exposition de sa collection d’art brut,

il écrit 'ouvrage LArt brut préféré aux

arts culturels. Lors d'une rétrospective
monumentale organisée par le musée des
Arts décoratifs de Paris du 16 décembre
1960 au 25 février 1961, Jean Dubuffet,
artiste francais le plus contesté et le plus
admiré de I'apres-guerre, présente quatre
cents peintures, dessins et sculptures, et
se propulse au premier plan de la scéne
artistique francaise, ce qui ne manque
pas de créer I'événement. Loeuvre de
Dubuffet comprend un ensemble d’huiles
sur toile, dessins au crayon et au stylo a

bille, sculptures, Peintures monumentées,
spectacles et habitacles qu'il appelle
Hourloupe. De 1956 2 1960, lors d'une

des périodes les plus importantes de

son parcours, il produit des assemblages
(huiles, huiles émulsionnées, collages) qui
seront présentés lors de I'exposition « Sols
et terrains » a la galerie Baudoin-Lebon a
Paris en 1988; le catalogue sera préfacé
par Daniel Cordier.

Le fait que Dubuffet ait été autodidacte
explique sans doute sa curiosité
permanente pour les trouvailles d’artistes
«non culturels » et pour ce que l'on

a appelé «l'art des fous ». Sa remise

en cause permanente de 'art muséal

lui vaudra également de nombreuses
critiques.




MAX

FERNST

BRULH 1891 — PARIS 1976

Proche des mouvements dada et
surréaliste, Max Ernst se sert de I'absurde,
de I'écriture automatique, des procédés
de frottage et de grattage dans des
compositions aux accents oniriques.
Ernst s'exprime au moyen de supports
variés: lithographies, collages, peintures,
sculptures a partir de 1934, et méme un
ouvrage en cinq volumes, Une semaine
de bonté. Son influence sera considérable
sur la scene artistique américaine, pays
qu'il rejoint en 1941 a cause de la guerre,
et en particulier sur l'expressionnisme
abstrait qu’il soutient aux cotés de
Marcel Duchamp et de Marc Chagall.

La collaboration entre Max Ernst et son
ami de longue date, Francois Hugo, ne
commence qu’a son retour en France. Il
faut attendre 1959 pour que les premiers
modeles en Plastiline soient sculptés et

transmis in extremis, du fait de la chaleur
du mois d’aofit a Aix-en-Provence, a
l'orfevre afin d'étre retranscrits dans de
l'or. Au total, on recense trente-quatre
bijoux de Max Ernst, communément
appelés masques, chacun limité a huit
exemplaires. Ces visages géométriques,
aux formes parfois primitives, rappellent
des thémes récurrents chez Ernst,
notamment la lithographie L’Eléphant
Célebes en 1921, ou I'animal porte

un masque de taureau enfilé surla
trompe. Les broches et les pendentifs
bénéficient du travail de repoussé ciselé,
long processus de frappe du métal, qui
retransmet aux bijoux tout I'imaginaire
de Max Ernst.
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Masque ovale, 1976
Broche
Or, 6 x 8cm
5/10, éditions Francois Hugo
Collections Diane Kiippers

Poisson, 1959-1971
Broche

Edition de 6, Francois Hugo
Collection Martine
et Didier Haspeslagh

6
Téte Triangle, 1959
Broche
Or, 5,9 x 6,7 cm
8/8, édition Francois Hugo
Collection Diane Venet

Oiseau a la téte penchée, 1973
Pendentif signé, or
11 x7cm
Edition 2/8
Collection Diane Venet




Claire Flakenstein, née au début du xx*
siecle dans I'Oregon, est sans doute 'une
des artistes les plus révolutionnaires de
son époque. Sa curiosité infinie n’a eu
d'égale que sa rigueur.

C’est dans les années 1930, a I'université
d’Oakland en Californie, qu’elle s’initie
a la sculpture abstraite dans la classe de
l'artiste russe Alexander Archipenko.
Influencée par 'avant-garde russe, avec
Naum Gabo, ou le Bauhaus, avec Laszlo
Moholy-Nagy, elle travaille aussi bien le
platre que le bois ou la céramique.

Elle arrive a Paris en 1950, ou elle passera
une dizaine d’années. Si elle rencontre
Arp et Giacometti, elle fréquente

aussi beaucoup la communauté
américaine, dont deux représentants

de l'expressionnisme abstrait: Sam
Francis et Paul Jenkins. Elle montre aussi
un grand intérét pour les découvertes
scientifiques de son époque, dont celles
d’Einstein, et commence a utiliser des
matériaux comme des cables, du fil de
fer et du verre moulé. A l'occasion d'un

séjour a Rome, elle travaille sur la facon
de confronter, dans ses sculptures, deux
matiéres aussi antagonistes que le verre
et 'acier, explorant le concept d’espace
infini. Une démarche qui préfigure le
constructivisme.

Parmi les nombreuses commandes qu'elle
a pu recevoir, on peut citer le grand
portail du palais de Peggy Guggenheim

a Venise, avec ses grosses perles de verre
coloré.

De retour a Venice (Californie), elle se
lance dans la réalisation d'une fontaine
monumentale qui nécessite plus d'une
tonne de tubes de cuivre et de verre
coloré. L'age venant, elle se tourne peu a
peu vers la peinture, moins éprouvante
physiquement. Elle meurt a 89 ans a
Venice.



Autodidacte, inspirée par son propre
musée imaginaire, Leonor Fini s'exprime
dans des compositions proches du
surréalisme de Max Ernst, Georges
Bataille, Max Jacob et Paul Eluard. Elle
participe avec eux, sans toutefois adhérer
au groupe, a I'exposition « Fantastic

Art, Dada and Surrealism » au MoMA a
New York, en 1936, et a une exposition
de meubles a la galerie René Drouin
place Venddme a Paris, en 1939. Outre le
motif du chat, I'univers onirique qu’elle
présente dans ses peintures est peuplé
de personnages féminins ou androgynes,
de sphinx et de stryges aux allures
inquiétantes. Les ceuvres de Leonor Fini
se chargent d'une atmosphere pesante
au moment ou, délaissant les figures
adolescentes empreintes d’'innocence,
elle introduit dans ses compositions

une profusion de détails et d’éléments
érotiques, associés a des couleurs plus
soutenues. En 1970 elle déclare : «Toute
ma peinture est une autobiographie
incantatoire d’affirmation, volonté
d’exprimer 'aspect fulgurant de I'étre. »
Leonor Fini a également réalisé de
nombreux portraits, dont celui de Meret
Oppenheim, illustré quantité de livres,
notamment ceux d’Edgar Allan Poe et du
marquis de Sade et travaillé a des décors
de théatre.

Proche de Max Ernst et de Salvador Dalji,
elle a aussi réalisé quelques parures en
or 18carats. Le collier Sujet en or réalisé
en 1973 en douze exemplaires reprend
le motif des cornes présent notamment
dans la gravure Chat a cornes. Pour la
mise en forme de ce bijou, Leonor Fini a

collaboré avec les éditions Claude Tchou.




Fondateur du spatialisme avec des artistes
tels que Giancarlo Carozzi, Roberto Crippa
et Cesare Peverelli, Lucio Fontana emploie
dans ses ceuvres peintes et sculptées

des aplats de couleurs vives ou utilise le
bronze, et perce les surfaces. Durant sa
jeunesse, Fontana oscille entre I'atelier

de sculpture de son pere argentin et
Milan, ou il étudie 'art a 'académie de
Brera. Dans les années 1930, ses ceuvres
sont marquées par l'expressionnisme et
I'abstraction, il va jusqu’a se joindre au
groupe Abstraction-création en 1935. A
cette époque, il travaille le bronze et la
céramique dans des sculptures aux forts
accents expressionnistes.

C'est en 1945 que son style artistique
s'affirme, moment ou il étend ses
recherches aux concepts spatiaux. Sa
volonté de rompre avec les formes
traditionnelles de I'art le pousse

a inventer ses propres modes de
représentations. Il crée alors les buchi et
les tagli, séries des « Concetto spaziale ».
Par leur lacération, les ceuvres deviennent
une représentation de 'espace, du temps
et de I'infini. A partir de ce moment, pour
Lucio Fontana, «la toile n'est pas ou plus
un support mais une illusion ». Ses bijoux
reprennent les principes spatialistes. Il
réalise a partir des années 1950 quelques
pieces uniques dans l'atelier des freres
Pomodoro. Il entaille et troue la surface de
l'or qu'il nomme encore une fois Concetto
spaziale. Dans les années 1960, une
deuxiéme série de bijoux apparait, cette
fois en collaboration avec les éditions
Gem Montebello. Il s’agit de cinqg modeéles
de parures, éditées a une centaine
d’exemplaires, aux dmes d’argent, laquées
de différentes couleurs.




Les sculptures de Pablo Gargallo se
caractérisent par une grande connaissance
du métal appliqué en surfaces planes. Ses
premieres réalisations en t6le de cuivre
et en fil de fer laissent bientot place a des
sculptures monumentales en fer ou la
décomposition analytique de 'ombre et
de la lumiere tient un réle prépondérant.
Lartiste se sert des figures d’Arlequin

ou de Kiki de Montparnasse et autres
femmes nues comme principaux motifs
expressionnistes. Pris entre modernité et
tradition, Pablo Gargallo reste l'artiste qui
a débarrassé le métal de ses connotations
décoratives et le précurseur des ceuvres
de Gonzalez et de David Smith.

Les bijoux de Pablo Gargallo se divisent en
deux catégories. La premiere nait d'une
maladie du poumon entre 1915 et 1916

au cours de laquelle il se concentre sur
des créations de petites tailles. Il s’agit de
motifs de masques, faunes et femmes,
tirés de son répertoire sculpté. Il expose
par ailleurs une série de bijoux a la
prestigieuse joaillerie Passeig de Gracia a
Barcelone, ou il incorpore ses recherches
formelles aux éléments traditionnels de
la bijouterie tels que les pierres précieuses
et le travail de l'or.

La seconde série que Gargallo entreprend
a partir de 1925 se base sur des tétes en
trois dimensions qu'il utilise comme
études préparatoires a ses sculptures de
grands formats. C'est ainsi que la broche
en argent Pequena star de 1925 devient

le modeéle de la sculpture du méme nom
en 1927. La grande attention que Gargallo
porte aux volumes dans ses bijoux lui
permet de tester de nouvelles techniques
et une nouvelle iconographie.




Encouragé par son pere Giovanni
Giacometti, peintre postimpressionniste
renommeé, Alberto Giacometti réalise

ses premiers dessins a I’age de neuf ans
et sa premiere sculpture a quatorze

ans. Il visite ensuite I'Italie, s'inspirant
des monuments classiques et de la
Renaissance dans la réalisation de ses
peintures, sculptures, gravures et dessins.
Au début des années 1920, il s’installe a
Paris ou il devient I'éleve du sculpteur
Antoine Bourdelle. C’'est dans cette ville
qu’il découvre le cubisme, forme picturale
qu'il pratique a partir de 1927. Il rencontre
par la suite de nombreux artistes qui
l'influenceront comme Constantin
Brancusi puis, en 1930, André Breton.
Cette année-la, il souscrit au mouvement
surréaliste avant de s’en détacher cinq
ans plus tard, revenant a la pratique de
sculptures plus brutes.

L'amitié qui le lie a Jean-Paul Sartre

et Simone de Beauvoir confirme son
investissement dans des productions
chargées de symbole et d’'existentialisme.
Apres la guerre, durant laquelle il se
réfugie a Geneve, il présente ses premiers
personnages filiformes dont fait partie le
célebre Homme qui marche de 1947. D'un
naturel autocritique, Alberto Giacometti

avait pour habitude de détruire les
créations dont il était insatisfait.
Parallelement a ses ceuvres personnelles,
il collabore vers 1935 avec I'architecte
d’intérieur Jean-Michel Frank pour
lequel il dessine des modeles de lampes,
d’appliques et de suspensions.

Au méme moment, il crée une série

de bijoux pour la créatrice de mode
Elsa Schiaparelli. Giacometti s’illustre
également par 'invention d'une autre
série de bijoux, généralement des
broches en bronze doré patiné, en or
ou en argent. Ce sont des motifs hérités
de son vocabulaire artistique, sur les
thémes suivants: Homme aux bras levés,
Femme aux bras levés, Hélice, Ange de
I'Annonciation, Sphinge et Oiseaux.




ANTONY
GORMLEY

LONDRES, 1950

Sir Antony Gormley, sculpteur,
questionne et explore depuis vingt-cinq
ans le corps de 'homme comme lieu

de mémoire et de transformation. Son
propre corps est a la fois sujet, outil et
matériau de ses sculptures. A partir des
années 1990, Gormley se penche plus
précisément sur la notion de condition
humaine, de corps collectif, et parle de la
relation entre soi et les autres au travers
d’installations monumentales. Apres
des ceuvres donnant a voir des masses
et volumes définis (on pense a Clearing,
Blind Light ou Firmament), 'artiste aborde
davantage ses pieces selon des logiques
d'énergie, de vecteurs ou de champs.
Jouant du procédé du contrechamp,

Gormley questionne depuis plusieurs
décennies la maniere dont nos corps
s'inscrivent dans un temps et un espace.
Entre monumental et minuscule, le
sculpteur brouille les perspectives en
déposant sur toute la surface du Globe
ses personnages de fer. Artiste majeur
de la scéne actuelle, Sir Antony Gormley
expose ses ceuvres dans les lieux les plus
prestigieux.

av
Co

Louisa Guinness
llection Diane Venet

Apres avoir étudié a I'école des Beaux-Arts
de Lima dans les années 1950, Alberto
Guzman oriente ses premieres sculptures
vers des formes abstraites en fer soudé.
En 1959, il bénéficie d'une bourse de

I'état francais et s'installe a Paris. A cette
époque, il commence a travailler de
nouveaux matériaux tels que le marbre
et le bronze, dans des sculptures issues

du répertoire naturel : lumiere, ciel,

terre et sable. Les signes qui courent le
long des surfaces lisses de ses ceuvres
semblent relier ses propres recherches a
'art précolombien tant admiré dans sa
jeunesse. Qu’il emploie des spheres, des
pyramides, des dessins a I'encre ou de
simples reliefs, Alberto Guzman puise son
inspiration dans les cultures anciennes
pour élaborer un langage universel, sorte
de parcours intérieur chargé de diffuser

sa réflexion sur le monde. Au fil du temps,
il étend ses recherches plastiques aux
décors de théatre, a des fontaines, a des
meubles et a des sculptures publiques
monumentales.

Alberto Guzman s'illustre également par
une production de bijoux qui participe

a son réve d'une «sculpture comme un
puits de lumieére ». En 1992, il présente des
parures pour les expositions « Bijoux de
sculpteurs » et « Sources d'inspiration » a
la galerie spécialisée en bijoux d’artistes
Naila de Monbrison. En 2006, il signe la
bague Mobile, piéce unique en or, pour
Naila.



Selon les termes de la galeriste Iris Clert,
Raymond Hains «est le roi du calembour
métaphysique ». Avant de manipuler les
mots, I'artiste s’essaie a la photographie,
des 1947, et multiplie les prises de vues

au travers de verres cannelés déformants.
Ce procédé lui permet d'obtenir des
images abstraites qui aboutissent aux

« photographies hypnagogiques ». Apres
sa rencontre avec Jacques Villeglé aux
Beaux-Arts de Rennes, Hains commence
a collecter des affiches lacérées par des
passants anonymes. Ces lambeaux de
papier présentés tels quels ou transposés
sur un support rigide sont dépositaires
de la mémoire urbaine. C'est le cas de la
série « La France déchirée », constituée de
tracts politiques faisant références a la
guerre d’Algérie. En 1960, Hains rencontre
les nouveaux réalistes et partage avec eux

l'envie de s’approprier le réel. C'est par les

mots et les métaphores qu'il y parvient
en créant des liens entre différents sujets
mis en relation par rapprochement
analogique. La sémantique le rapproche
du lettrisme dont il subit I'influence par
I'intermédiaire de Francois Dufréne.
Erudit, Raymond Hains puise également
son inspiration dans les écrits de Freud,
de Céline ou de Giono. La broche Seita I
fait référence aux pochettes d’allumettes
géantes présentées pour la premiere fois
en 1964 a la galerie italienne Del Leone.
Concues a l'origine comme une critique
de I'art conceptuel, ces pochettes étaient
présentées comme étant la production
de deux artistes fictifs, Seffa et Seita,
représentants de compagnies de tabac
italienne et francaise. Ce modele fut
retranscrit en bijoux par l'artiste en 2000
et édité a huit exemplaires par Marco
Filippini.
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Crawling Baby, 1989
Broche
Or 18 carats, 4,5 x 7cm
58/200 Courtesy Louisa
Guinness Gallery

KEITTH
HARING

READING, PENNSYLVANIE 1958 — NEW YORK

Les figures synthétiques soulignées d’'un
trait noir ou simplement tracées a la craie
de Keith Haring ont marqué les espaces
urbains américains des années 1980.
C'est dans le métro, sur les trottoirs et
dans les entrepots que l'artiste décide

de s'exprimer. Il dessine, souvent a

la barbe des autorités, des cceurs, des
chiens aboyant et autres personnages
courant. Les lignes sont inspirées du
graffiti et se parent souvent de couleurs
vives. Keith Haring, par ses images
facilement compréhensibles, s’attaque
aux sujets sensibles de son époque, tels
que l'apartheid ou le sida. Influencé par
Andy Warhol, il se sert de la société de
consommation américaine pour diffuser
ses ceuvres a un large public. En 1986, il
ouvre dans le quartier de Soho, son Pop

Shop, qui lui permet de faire connaitre
ses ceuvres ailleurs que dans l'espace

du musée. La musique l'inspire, en
particulier le hip-hop, et il collabore avec
des chanteurs tels que David Bowie, Grace
Jones et Madonna.

Les bijoux de Keith Haring reprennent
les thémes récurrents de son ceuvre. Ils
ont été largement reproduits en or 18
carats et certains sont recouverts d’émail.
Le modele du bébé rayonnant est le
pictogramme le plus connu de l'artiste.
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DAMIEN
HIRS'T

BRISTOL 1965

Membire le plus connu des Young British
Artists, Damien Hirst aime bousculer

les codes établis de I'art contemporain.
En 1988, alors qu’il étudie encore a la
Goldsmiths University de Londres, il
décide d'organiser l'exposition « Freeze »
au sein du quartier malfamé de la ville.
Lexpérience fait parler d’elle et propulse
l'artiste sur la scéne internationale. Il
présente alors plusieurs ceuvres peu
communes, dont la série « Histoire
naturelle », utilisant des animaux morts
immergés dans du formol, place des
médicaments dans des vitrines, peint des
monochromes agrémentés de mouches

mortes et se fait maitre de la provocation.

Mais si les ceuvres choquent, elles n'en
restent pas moins chargées d'un message
qui concerne la condition humaine, en
particulier son coté éphémere. Damien

Hirst est un artiste conceptuel qui
interroge les themes contemporains des
problemes de société, des religions, de la
douleur et des vanités sur des supports
aussi variés que le dessin, la peinture,
I'installation et la sculpture.

En 2004, I'artiste est 'auteur d'un bracelet
en or blanc édité a dix exemplaires, dont
la forme est empruntée aux bracelets
charm’. 1l y revisite les breloques et 'ame
d’or se pare de dix-sept cachets, motifs
récurrents de son ceuvre, associant l'art

a la science. Ce bijou existe également en
argent, édité a cinquante exemplaires.

Lorsqu'il réalise en 2007 son fameux

For the Love of God, réplique du crane
d'un homme du xvire siecle sertie de

8601 diamants, Damien Hirst refait,

par l'emploi de la pierre précieuse, une
incursion dans le monde de la joaillerie.
Cette démarche ne reste pas sans suite et
en 2008, lors de I'exposition « For the Love
of God », au Rijksmuseum dAmsterdam, il
collabore avec la bijouterie Gas, créant le
bracelet au motif de crane Skull Gas.

Pill Charm elet, 2004
Bracelet
Argent, 22 ¢
Edition de 50,
Louisa Guinnes y
Collection Diane Venet

Membre du groupe Art concret formé
en 1930, Gottfried Honegger adhere a
une « peinture concrete et non abstraite
parce que rien n’est plus concret, plus
réel qu’'une ligne, qu'une couleur,
qu'une surface ». Pendant plusieurs
années, Honegger travaille comme
graphiste publicitaire et il ne se consacre
pleinement a la peinture et a ses
Tableaux-reliefs qu'a partir de 1958, a la
suite d'un voyage a New York. Son ceuvre
sculpté, quant a lui, n’apparait pas avant
1968, date a partir de laquelle il réalise

|

de nombreuses pieces monumentales.
Gottfried Honegger exécute des ceuvres
géomeétriques, variations sérielles autour
des notions de volume, de structure et
de stele. Les principes mathématiques

et le hasard y sont tres présents, aidés
aujourd’hui par l'utilisation de logiciels
informatiques. L'artiste, engagé dans une
pensée profondément marxiste, pense
son art comme un moyen de partage. De
ce fait, il fonde en 1990 avec sa femme
Sybil Albers I'Espace de I'Art concret a
Mouans-Sartoux. A la demande de Diane
Venet, en 1994, Gottfried Honegger réalise
également un bijou en modele unique. 11
s’agit d'un pendentif sphérique constitué
d’'un demi-cercle en argent coulé et

d’un demi-cercle en argent martelé. A
I'instar des Tableaux-reliefs constitués

de morceaux de carton marouflés sur la
toile puis peints, 'association de deux
techniques de travail du métal donne du
volume a la piece. Le modele sériel de la
sphere, en plusieurs parties encastrées, est
déja présent dans l'ceuvre Tondo de 1990.



Rebecca Horn, artiste allemande de
renommeée internationale, se confronte
depuis le début des années 1970 a de
multiples médiums : vidéo, sculpture,
photographie, installations ou dessin,
pour développer sans cesse son art
somatique. Elle pratique aussi la poésie,
qui insuffle son énergie propre a ses
travaux plastiques (on pense a ses piéces
faites de plumes). Elle réalise un ensemble
de performances et d'objets se rapportant
au corps avant de concevoir des machines
animées. Son travail comprend des
références a la littérature (Joyce, Beckett,
Willy) autant que des allusions a des
questions sexuelles, métaphysiques

ou des clins d'ceil au cinéma ou a sa
propre vie. Les scénarios qu’elle élabore
font surgir péle-méle des oiseaux, des
serpents, de 'eau, de I'encre, des armes,

des chaussures ou des instruments de
musique, transformés en automates,
en « sculptures-performances ». Des
textes poétiques évoquent ses pieces et
apparaissent dans ses films.

Ses bijoux, rares, et toujours pieces
uniques, sont représentés par la galerie
Elisabetta Cipriani a Londres.
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Proche du pop art, Robert Indiana se
veut «artiste américain de signes ».
Apres avoir étudié a I'Art Institute

de Chicago, il s’installe a New York

en 1954. A cette époque, il se sert
d’objets trouvés qu’il assemble afin
d’en obtenir des sculptures. Dans les
années 1960, il choisit de s’approprier
des signes, des symboles ou des mots,
généralement concis et connus, qui
servent d’'injonctions fermes adressées
aux spectateurs. Les ceuvres Eat, Die, ou
Love consistent en des mises en scéne de
mots dans des compositions abstraites,
sur fonds lisses et colorés.

En 1967, Robert Indiana crée un modele
de bague Love en or 18 carats. Sa forme
ressemble aux bagues portées par les
«mauvais garcons » des années 1950,
tandis que le mot «love » fait référence

a un état d’'esprit tres différent. L'artiste
joue avec les symboles et développe a
partir de 1966 un travail autour du mot
«love » si particulier qu’il en devient

sa signature. On retrouve le graphisme

de Robert Indiana sur des sculptures
monumentales, des posters, des
tapisseries, des peintures, des sérigraphies
et méme sur les timbres-poste américains.
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Déjeuner sur I'k
Broche, phot

5%5
Piece unique
Collection Diane Venet

ALAIN

JACOUET

NEUILLY-SUR-SEINE, 1939 — NEW YORK, 2008

Né le 22 février 1939 a Neuilly-sur-Seine
et mort le 4 septembre 2008 a New York,
'artiste francais Alain Jacquet devient
une figure centrale de I'art des années
1960 en introduisant le pop art en
France. Rattaché a la figuration narrative
et a la nouvelle figuration, il montre un
intérét croissant pour le pop art, sans
trouver d’écho a cette curiosité sur le
territoire francais. Né en Angleterre
dans les années 1950, le mouvement

se propage dans la décennie suivante
aux Etats-Unis; Jacquet s’installe alors
a New York, en 1965, et y développe

un travail de sérigraphie, technique
notamment utilisée par Warhol a cette
époque. C'est comme représentant
majeur du Mec’art (« mechanical art »)
qu’Alain Jacquet franchit une étape de
sa carriére. Ses ceuvres donnent a voir
des images a travers un procédé de

peinture mécanique rendant visible

la trame de la sérigraphie. Largement
utilisée en publicité, cette technique

de reproduction des images permet a
'artiste de développer son travail sur

le point, qui deviendra un élément
constitutif de ses ceuvres a venir. Alain
Jacquet revisite notamment des ceuvres
telles que Le Déjeuner sur I’herbe, ou
I'Olympia de Manet au moyen de cette
esthétique particuliere de la publicité
ameéricaine de I'époque. Dans sa version
du Déjeuner sur I’herbe, emblématique
de la carriére de l'artiste, Pierre Restany,
galeriste et critique d'art, se trouve au
milieu de la composition. Cet exemple
illustre la maniéere dont Jacquet a su
détourner des images provenant de
I'histoire de I'art pour les inscrire dans
une réalité nouvelle, quotidienne et
actuelle.



ASGER

JORN

VEJRUM, 1914 — AARHUS, 1973

Né le 3 mars 1914 a Vejrum, au Danemark,
et mort le 1 mai 1973 a Aarhus, Asger Jorn,
de son vrai nom Asger Oluf Jgrgensen,
est 'un des fondateurs du mouvement
CoBrA et de I'Internationale situationiste.
Il arrive a Paris en 1936 ou il rejoint
l'académie contemporaine de Fernand
Léger. Durant I'Occupation nazie au
Danemark, Jorn est communiste et actif
dans la Résistance. La fin de 'Occupation
ne signifie pas pour autant la liberté de
pensée dans les cercles communistes,

et, face au stalinisme, Jorn quitte le Parti
communiste danois. Jusqu'a la fin de
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sa vie, I'artiste se revendiquera malgré
tout communiste. En 1948, il fonde avec
d’autres artistes le mouvement CoBrA.
En 1957, il fusionne trois mouvements
(le Mouvement international pour un
Bauhaus imaginiste, qu'il avait fondé en
1955; I'Internationale lettriste ; le Comité
psychogéographique de Londres) en un
seul, I'Internationale situationiste. Situé
a Silkeborg, le musée Jorn, ou l'artiste a
créé un département d’art contemporain,
abrite une importante collection de ses
ceuvres.
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Animale, 1970-1971
Pendentif, céramique
peinte et argent, signé
5x4,3x1cm
Piece unique
Collection privée

Ilya Kabakov est un artiste conceptuel
qui s’exprime a travers des médiums
aussi différents que la peinture, les
installations, le dessin, les textes
théoriques ou l'illustration de livres
pour enfants. Dans les années 1950, il
vit a Moscou sous le régime totalitaire
soviétique et commence a créer ses
premieres ceuvres Dessins pour moi-
méme, qui restent a I'état de croquis. A

partir de 1980, il s’attache a dépeindre

le quotidien de la vie dans 'Union
soviétique, qu'il présente comme une
utopie. En 1992, il s’'installe a New York et
au méme moment s’associe a sa femme
Emilia pour la réalisation d'une ceuvre
commune. Les themes de I'inachévement
et de I'abandon sont récurrents dans son
travail. La parure bracelet et bague The Fly,
éditée a quinze exemplaires par la galerie
Elisabetta Cipriani, est constituée d'une
ame d’or 18 carats, de quatre émeraudes
taillées en poire, de neufs diamants
taillés brillants et émaillés. Il a imaginé
ces bijoux en 1992 pour sa femme Emilia
mais ils étaient restés a I'état d'ébauche.
Loeuvre s’est concrétisée par la main

du bijoutier espagnol Masriera, héritier
de la joaillerie barcelonaise créée en

1839, célebre pour I'exécution de bijoux
Art nouveau et pour sa maitrise de la
difficile technique de 'émail grand feu.
Le motif de ces bijoux n’est pas anodin
puisque la mouche est I'un des piliers
iconographiques de Kabakov depuis celle
représentée dans Queen Fly en 1965. Elle
représente pour l'artiste et sa femme «un
symbole de liberté, elle peut aller partout,
étre partout et nous ne remarquons pas sa
présence, parce qu'elle est si insignifiante.
Personne ne peut contréler une mouche
meéme dans des états totali-taires, ou
toutes les vies et tous les mouvements
peuvent étres limités et controlés, la
mouche est libre. »




Dés le début des années 1980, Anish
Kapoor integre dans ses sculptures une
réflexion sur la forme et la matiere.
L'artiste utilise majoritairement des
formes concaves et convexes dans des
sculptures aux lignes épurées, qui jouent
avec 'ombre et la lumiére. Anish Kapoor
est un artiste trés reconnu sur la scéne
internationale, c’est lui qui représente
I'Angleterre a la Biennale de Venise

en 1990. Il y recoit le prix du premio
Duemila, avant d'obtenir le Turner Prize
en 1991. Le rapport de 'homme a son
environnement est un élément principal
de son travail et il collabore de plus en
plus a des projets architecturaux. La
sculpture Sky Mirror, qu’il réalise en 2001,
reflete tour a tour le ciel et I'agitation

de la place du Rockefeller Center de New
York. C’est tout un jeu de contraste et
d’'imagination que I'artiste met en place
grace a un miroir concave qui inclut le
spectateur et I'environnement comme
parties constitutives du tout.

En 2000, avec Ernest Mourmans, il
réalise ses premieres bagues. Ses bijoux
évoquent sans conteste ses sculptures
monumentales. En 2003, a la demande
de la galeriste et collectionneuse Louisa
Guinness, il réalise une série limitée de
bagues en or 22 carats. Il faconne une ame
en or qu'il sculpte en son centre, laissant
un emplacement qui semble destiné

a une pierre précieuse, mais l'artiste

le laisse vide, donnant l'illusion qu'il
contient une goutte d’'eau.

En 2010, il collabore avec la maison de
joaillerie Bulgari pour laquelle il crée la
bague B.Zero1, a la forme concave épurée.
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Liaisons amoureuses, 2017
Collier, or jaune, argent
et nanocéramique
8,8 x 6,9 x 4,7 cm

Edition Galerie
MiniMasterpiece, 1/8
Collection Diane Venet

KING

TUNIS, 1934

Artiste britannique né en 1934 a Tunis,
Phillip King vit et travaille a Londres. Son
travail se caractérise par la richesse, la
variété des formes, couleurs et matériaux
utilisés, autant que par la liberté avec
laquelle I'artiste envisage ces divers
moyens de création. Apres avoir été
l'éléve et 'assistant d’Anthony Caro et de
Henry Moore, King prend ses distances
avec les codes de la sculpture abstraite et

expérimente 'utilisation de matériaux
inhabituels en association avec des objets
trouvés. Il assemble sans scrupules béton
et bois, ciment et gravillons de marbre,
fibre de verre, aluminium et bois. Avec lui,
et pour la premiere fois dans la sculpture
anglaise, des formes géométriques, non
organiques, structurent la composition.
Par ailleurs, prenant le contre-pied de son
époque concernant I'emploi de la couleur,
il n’hésite pas a utiliser des couleurs

trés vives dans ses ceuvres, la chromie
devenant une composante fondamentale
de ses piéces, tout comme l'est un
matériau. C'est elle qui vient structurer
rythmiquement les volumes.

Phillip King a en outre été président de la
Royal Academy, a Londres, de 1999 a 2004.
Cest en 2017 qu'il réalise son premier
bijou, un pendentif dont les volutes
colorées sont un condensé de ses
recherches plastiques.
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Imi Knoebel, artiste allemand né le

31 décembre 1940 a Dessau, est une figure
centrale de la peinture et de la sculpture
minimalistes. Il vit et travaille aujourd’hui
a Dusseldorf. Avec Blinky Palermo, entre
1964 et 1971, il étudie a 'Académie des
beaux-arts de Duisseldorf dans 'atelier de
Beuys.

Avec d’autres éléves de Beuys, Knoebel
forme un mouvement d’art minimal. De
1966 21968, il réalise ses Linienbilder, en
noir et blanc. Par ailleurs, sous I'influence

de Kasimir Malevitch et de son carré noir
naissent des sculptures aux surfaces
plates, faites de panneaux juxtaposés ou
de lattes et de panneaux d’aluminium
tres colorés qui, par leur alignement,
évoquent les dessins de Piet Mondrian.

En 1988, Imi Knoebel réalise Kinderstern

(« étoile des enfants »), une ceuvre d’art
qui, aujourd’hui encore, lutte pour les
droits des enfants en financant des projets
pour leur défense.
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Rabbit Necklace, 2005-2009
Pendentif

éditior
pour Stella Mc 3
Collection Diane Venet

I

KOONS

YORK, PENNSYLVANIE 1955

Exposées dans toutes les grandes
collections privées et publiques du
monde, du chateau de Versailles a la
collection de Francois Pinault, les ceuvres
de Jeff Koons marquent la seconde
moitié du xx° siecle par leur approche

a la fois conceptuelle et populaire. En
1979, cet ancien courtier a la bourse de
Wall Street présente au New Museum of
Contemporary Art de New York des jouets
placés dans des blocs de Plexiglas.

En 1980, il crée la série « The New »,
constituée d’appareils ménagers exposés
dans des vitrines éclairées. En 1986,

avec la série « Statuary », il s’attaque

aux symboles récurrents de l'icono-
graphie artistique. L'artiste développe
peu a peu ses mises en scene mercantiles
et pornographiques jusqu’a devenir
maitre du kitsch par I'utilisation d’'objets
incongrus comme son célébre Rabbits,
lapin gonflable coulé dans de 'acier
inoxydable. Ses ceuvres ont ceci de
particulier qu’elles sont réalisées sur des
supports aussi variés que le bois, 'acier
inoxydable, le verre ou le marbre, par les
membres de son atelier situé a Chelsea,

a New York, et qui compte une centaine
d’assistants. Jeff Koons reprend la figure
emblématique du lapin lorsqu’il réalise a
partir de 2005 cinquante pendentifs en

platine pour Stella McCartney. Il réduit
la taille de la sculpture a I'occasion du
Catwalk Show qui a lieu a Paris en 2006,
événement que l'artiste et la créatrice de
mode préparent en étroite collaboration.




GYULA

NONI(GD

KOSICE 1924 — BUENOS AIRES 2016

Sculpteur et poéte argentin d'origine
slovaque, Gyula Kosice entreprend des
1946, avec les membres du mouvement
Madi, de représenter de nouvelles réalités
par un art concret. Pour ce faire, il
commence a créer des sculptures en bois
et en métal, auxquelles il ajoute des pieces
mobiles que le spectateur doit agencer.
En 1946, il est le premier a se servir de
tubes de néon, puis du Plexiglas dans

des réalisations emplies de transparence
et de jeux de lumiére. En 1957, il charge
ses ceuvres en symbole en piégeant de
I'eau, souvent en mouvement, dans des
structures de Plexiglas. Il est I'auteur

de nombreuses ceuvres monumentales
telles que Mobile Hydromural en 1965-
1966, mur en aluminium, Plexiglas, eau
et lumiére installé en 1996 a 'Embassy
Center a Buenos Aires. De 1946 21975, il
se concentre sur une ceuvre utopique: la
Cité hydrospatiale. Elle est présentée en
1974 a 'espace Pierre Cardin a Paris. Il crée
de nombreuses maquettes d’architecture
destinées a recevoir une communauté
humaine suspendue dans l'espace.
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En 1960, Gyula Kosice transpose ses
recherches sur les propriétés de l'eau

au monde du bijou, et crée la bague
Goutte d'eau mobile. Cette piéce unique
est réalisée a partir des matériaux

de prédilection de I'artiste, a savoir

une goutte d’eau prisonniere d'une
structure de Plexiglas bleu et de Plexiglas
transparent. Cette ceuvre s'inscrit dans
son approche d'un art lumineux, en
mouvement, abstrait tout en refusant
l'orthogonalité des formes. Cette piéce
est également dans la lignée des ceuvres
présentées en 1975 lors de I'exposition
«Kosice bijou hydrospatial » a 'espace
Pierre-Cardin.

28
Goutte d’eau mobile, 1960
Bague
Plexiglas transparent
et bley, eau, 3,5 x 2,5 x 2,5 cm
Unique
Collection Diane Venet

Jannis Kounellis nait en 1936 dans le port
du Pirée, en Grece, et meurt en Italie en
février 2017. Fils de marin, il quitte la
Grece a 20 ans pour étudier a 'Académie
des beaux-arts de Rome et s’installe alors
en Italie. L'art est pour Kounellis une
langue des signes. Apres les peintures
des premieres expositions, il abandonne
les toiles pour des plaques d’acier. 11
devient, malgré lui, le précurseur d'un
mouvement que le critique Germano
Celant définit comme l'arte povera, par
lequel les artistes, des 1967, ont privilégié
l'utilisation de matériaux simples
provenant de leur environnement.

Ces préoccupations se doublent des
questionnements constants de Kounellis
sur «'amplitude de l'espace ».

Mario Merz, Giuseppe Penone, Pistoletto
seront de I'aventure. Les installations de
Kounellis peuvent également prendre la
forme de performances, comme en 1969
ou douze chevaux ont été attachés dans
la galerie de I'Attico (12 chevaux vivants).

Son ceuvre associe peinture et sculpture,
architecture et musique, théatre et
danse... Kounellis recourt a des matériaux
naturels ou bien de facture industrielle
pour composer des installations

souvent monumentales: on y trouvera
notamment du charbon, de la laine, du
bois, de la pierre ou du café. Ses ceuvres
mettent en scéne des forces opposées tels
la durée et I'éphémere, le mou et le dur, le
vivant et le mort. Ces antagonismes sont
une interprétation possible du rapport
entre nature et culture.

Présent dans les plus importantes
collections, le travail de Kounellis a été
montré lors de nombreuses Biennales
ou Documenta; sa derniere exposition
d’envergure a eu lieu a la Monnaie de
Paris en 2016.

Cette bague est un moulage de ses
propres lévres. Elle a été réalisée en
collaboration avec la galerie Elisabetta
Cipriani.




[

-

0
Sans titre, non daté
ollier
Laine, 30 x 13 cm
Unique
Collection Diane Venet

YAYOI
KUSAMA

MATSUMOTO 1929

A partir des années 1950, I'artiste
japonaise Yayoi Kusama produit ses
premiers dessins et aquarelles aux

motifs répétitifs, construits autour
d’hallucinations vécues dans son enfance.
Elle entame ensuite une réflexion sur

la domination masculine de I'art et

plus particulierement du pop art, par

ses installations et ses performances.

En 1962, elle crée son premier « Phallus
mou », intitulé Accumulation 1. Dés lors,
elle utilise la forme phallique dans la
plupart de ses ceuvres, y compris pour

la confection de meubles et d'objets
utilitaires dont elle en recouvre la surface.
A tout ceci elle ajoute une pléthore de
pois rouges, son motif de prédilection.
Dans les années 1970, elle commence une
série de happenings qui se concentre sur
le sujet de la nudité. Apres un séjour d'une

quinzaine d’années aux Etats-Unis, elle
choisit de se réinstaller au Japon en 1973.
Moralement fatiguée, elle décide de vivre
dans un établissement psychiatrique a
partir de 1977, lieu duquel elle continue
de créer. Récemment, Yayoi Kusama a
élaboré le design de coques de portables
japonais et introduit son univers pictural
au-dela de la sphere artistique. Il en

va de méme pour les bijoux, dont un
collier probablement issu d'une grande
ceuvre murale et composé de centaines
d’éléments cylindriques, phalliques, en
laine blanche.




WIFREDO

SAGUA LA GRANDE 1902 — PARIS 1982

Proche du cubisme et du surréalisme,
Wifredo Lam est un peintre cubain
d'origine afro-chinoise. Marqué par la
religion santeria, croyance nigérienne
adoptée par les esclaves africains de
Cuba, son ceuvre est issue d’'un métissage
culturel partagé entre le modernisme
européen et les traditions anciennes.
Lartiste voyage énormément : il se forme
dans l'atelier du peintre Fernando Alvarez
de Sotomayor, maitre de Salvator Dali a
Madrid, il séjourne ensuite en Martinique
ou il se rapproche des idées du poete
Aimé Césaire, dont il illustrera les vers par
de nombreuses gravures dans les années
1960. 1l s'installe a Paris apres la Seconde
Guerre mondiale. Il y cotoie Picasso et les
surréalistes. Puis il se rend régulierement
en Italie ou il commence une production
en céramique a partir de 1975. Les
peintures de Wifredo Lam représentent
des jungles luxuriantes et des
personnages mi-hommes mi-animaux
quasiment totémiques. L'artiste tente,
par son approche artistique, de dénoncer
les abus des sociétés mercantiles et
colonialistes, en peignant ce qu’il nomme
«le drame de son pays ».

En 1972, a l'occasion de 'exposition
«Aurea » organisée au palais Strozzi

a Florence, Wifredo Lam présente dix
bijoux, en exemplaires uniques, tirés des
motifs de ses toiles. Ils sont réalisés en
trois ors, en argent et en crin de cheval
avec I'aide d’Annamaria di Genaro. A la
fin de sa vie, alors qu'il est partiellement
paralysé suite a une attaque cérébrale,

il continue de créer et collabore avec les
éditions Artcurial pour la réalisation des
deux pendentifs Oiseaux deau et Yemaya,
en argent et émail, édités au nombre tres
limité de cinq exemplaires.
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Gold figure of the winged
horse of the Apocalypse
with a badger hair tail
holding back missiles
from landing on Cuba,
1972
Pendentif, or blanc,
jaune et rose
14 cm
Piéce unique dessinée
pour l'exposition AUREA
de 1972 et réalisée par
AnnaMaria di Gennaro

Née en 1949, Marie-Noélle de la Poype
poursuit des études de droit a 'université
de Bruxelles en paralléle d'une carriere
sportive. Ce n'est qu'en 1991 qu’elle
décide de réaliser son réve, se vouer a
une carriere artistique, en s'inscrivant
al'académie des arts de Braine-l'Alleud,
en Wallonie. Ses ceuvres interrogent les
notions de liberté, d’'origine, de sacré.
Elles montrent comment la culture a
pu éloigner 'homme des autres espéces
vivantes, au sein d'une nature a laquelle
l'espéce humaine s'oppose tout en s’y

inscrivant. Cette ambivalence, a I'origine
d’'une tension, est I'essence de la condition
humaine décrite par l'artiste. Pour
Marie-Noélle de la Poype, qui cherche a
chaque instant «le lien entre le visible et
le non visible », I'art apparait dans une
forme de minimalisme, de naturalisme
conceptualisé, dans un espace entre
nature et culture. Ses pieces utilisent
des os de cétacés, des ardoises, mais
aussi du plastique coloré issu du pétrole,
combustible fossile.



FEERNAND
[LEGER

FIGUERES 1904 — 1989

Apres des débuts en tant que dessinateur
dans un bureau d’architecte, Fernand
Léger entreprend de devenir peintre

aux cOtés des artistes Sonia Delaunay,
Alexandre Archipenko et Jacques Lipchitz
qu'il fréquente a la Ruche, a Paris, des
1908. En 1910, il est invité a exposer dans
la galerie du marchand d’art Daniel-
Henry Kahnweiler, fervent défenseur de
Picasso et de Braque. Fernand Léger, déja
marqué par la rétrospective consacrée

a Paul Cézanne en 1907, oriente ses
recherches vers le cubisme. Apreés avoir
fait I'expérience de la guerre, il se base
sur les motifs mécaniques des machines
qui deviennent omniprésentes dans ses
ceuvres. Les rythmes et le travail des
couleurs prennent peu a peu une place
prépondérante. Il pousse cette recherche
a son paroxysme dans les Contrastes de

Jformes du début des années 1910.

Les contrastes entre les personnages,

les objets ou les motifs abstraits lui
permettent de construire des toiles
exprimant son idée de la modernité
comme lien entre les hommes. Influencé
par 'architecte Le Corbusier, il réalise
également dans les années 1920 des
peintures murales de grande échelle
puis, a partir de 1937, des mosaiques et
des vitraux. Dans ces derniers, il fige les
étres humains dans des compositions tres
schématiques.

Dans les années 1950, une broche de
Fernand Léger réalisée en métal émaillé
est éditée a mille exemplaires. Elle
reprend les structures et motif's de ses
toiles aux dominantes de jaune, de rouge,
de bleu et de vert.

€

Sans titre, années 1950

Broche Métal et émaux,

Né en 1928 en Argentine, Julio le Parc
vit et travaille a Paris depuis 1958. Il est
l'artiste argentin le plus célebre de I'art
cinétique et géométrique. Le Parc entre
aux Beaux-Arts de Buenos Aires, avec
Lucio Fontana, tout en travaillant pour
payer ses études. Il s'intéresse tres tot
aux mouvements artistiques d’avant-
garde. La lumiere et la couleur deviennent
rapidement les deux axes de son travail.
En 1958, il decide avec des amis — dont
Sobrino — de s’installer a Paris. Le Parc
obtient alors une bourse en France et
co-fonde avec Morellet, Sobrino, Stein
et Yvaral, notamment, le GRAV (Groupe

de recherche d’art visuel) au début des
années 1960 a Paris. Il meéne diverses
expériences et concoit ses petites Boites
de lumiére ainsi que les premiers Reliefs
en bois avec progression de rotation.

Il participe a sa premiere exposition
personnelle a New York, a la Howard Wise
Gallery, en 1960, et recoit le Grand Prix
international de peinture de la Biennale
de Venise en 1966. Brievement expulsé
de France, au moment des turbulences
des événements de 1968, il reviendra
apres une vive campagne de protestation
menée par de nombreux artistes.

Une premiere rétrospective lui est
consacrée en 1972 a Duisseldorf. Ses
travaux font l'objet dans les années 1990
de nombreuses expositions, dont celle
qu’organise en 1992 le Centre Pompidou.
D’octobre a décembre 2017, la galerie
Perrotin (Paris), qui le représente, a
montré le travail de Julio Le Parc lors de
l'exposition « Bifurcations ».
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Totentanz, 2015
Bague, or jaune
3x2cm

A Edition Galerie
MiniMasterpiece,
édition de 10 + 2 EA

Collection Diane Venet

NEVERS, 1953

Claude Lévéque, artiste plasticien né a
Nevers en 1953, vit et travaille aujourd’hui
a Montreuil. De renommée internationale
depuis le milieu des années 1980,

cet artiste réalise des installations in

situ privilégiant les notions d'espace

et d'atmosphere. Il sera ainsi invité a
intervenir dans divers lieux publics, tels
que la Pyramide du musée du Louvre et

le donjon du Louvre médiéval, en 2014

et 2015. Lenvironnement proche de
l'artiste reste néanmoins son matériau
fondamental. Défenseur d'une libre
pensée portée par les cultures alternatives
et le mouvement punk en particulier,

Claude Lévéque construit son ceuvre
dans une vigilance permanente vis-
a-vis des idéologies normatives ou de
l'ordre établi. Ses outils sont aujourd’hui
principalement I'image, le son et la
lumiere.

En 2014, sollicité par la galerie
MiniMasterpiece, Lévéque imagine
son premier bijou, le collier Venin, qui
sera suivi de la bague et de la broche
Totentanz.

Collection Diane Venet




SOI,

LEWITT

HARTFORD 1928 — NEW YORK 2007

Ancien graphiste dans le bureau de
'architecte Ileoh Ming Pei, ses premieres
sculptures sont fortement marquées par
les principes du Bauhaus et de De Stijl.
Devenu artiste conceptuel dans les années
1960, Sol LeWitt se sert de principes
mathématiques pour appliquer le plus
de modifications possible a des formes
géométriques. Le carré, le rectangle et

la ligne sont ses motifs privilégiés, qu'il
met en forme dans des sculptures ou
des dessins muraux. Ce sont toujours
des systemes sériels, définis avec une
telle précision que l'artiste en confie

la réalisation a ses assistants. Pour lui,
seule I'idée compte, la réalisation est
secondaire. Il marque l'art américain des
années 1960 aux cotés de Carl Andre,

de Donald Judd et de Dan Flavin, en
introduisant des idées novatrices en
matiere de sculpture. Il réalise en 2000

deux bagues destinées a chacune de

ses deux filles. Le titre Lines In Four
Directions évoque le travail minimaliste
de l'artiste qui se sert de motifs simples
appliqués comme des empreintes de
stries dans l'or et I'argent. On retrouve les
meémes procédés de décalage directionnel
des lignes dans le Dessin mural no273 (7e
mur), exécuté en 1975.
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Lines In Four
Directions, 2000
Bagues

Or 18 carats et argent,

6,3 x1,9cm
Unique, Collection
Sofia LeWitt

Artiste pop de référence, Roy Lichtenstein
s'inspire dans les années 1960 de 'univers
des bandes dessinées et de la publicité. Les
ceuvres qui en résultent se caractérisent
par la multitude de points de couleurs
peints au pochoir, que I'on connait sous

le nom de benday dots. Il travaille a des
peintures et des sculptures de grands
formats, plus complexes dans leur
composition qu’elles n'y paraissent. Roy
Lichtenstein accompagne les dessins de
textes souvent ironiques, critiques de la
société américaine de son époque.

En 1968, la société Multiples Inc de New
York édite une broche pendentif créée
par Roy Lichtenstein. Ce bijou intitulé
Modern Head comporte deux versions:

la premiere utilise la palette de couleurs
primaires fréquemment employée

dans ses ceuvres pop, la seconde est un
monochrome en noir et blanc. Ces pieces
furent présentées lors de I'exposition
«Jewelry to Sculpture to Jewelry » a Boston
en 1973. Le pendentif Teardrop reprend,
quant a lui, la larme et le profil de la jeune
fille blonde, protagoniste de I'une des
toiles Crying Girl.




En 1909, aprés une formation
d’ingénieur, l'artiste lituanien Jacques
Lipchitz s’installe a Paris pour étudier
conjointement aux Beaux-Arts et a
l'académie Julian. Il rencontre I'avant-
garde artistique de I'époque, Henri
Matisse, Juan Gris, Pablo Picasso et
Amedeo Modigliani. C'est de cette
effervescence artistique que Lipchitz
tient les influences de ses débuts. Le
cubisme le passionne et il en transpose
les principes en sculptures abstraites a
partir de 1915, puis les expose pour la
premiere fois en 1920, a la galerie I'Effort
moderne a Paris. En 1925, il réalise la
série des « Transparents », sculptures
aux compositions plus naturalistes dans
lesquelles il joue avec le bronze et les
espaces vides. En 1941, il fuit la guerre

et s'installe aux Etats-Unis. Les arétes
saillantes disparaissent de ses sculptures
pour laisser place a des courbes et a des
surfaces lisses. Peu a peu, il se tourne vers
des thémes mythologiques ou bibliques,

Titre ??

réinventant des épisodes déja traités

par le passé mais cette fois dans des
ceuvres emplies de mouvement. Dans les
années 1960, ses ceuvres sont empreintes
d’'un baroque effréné qu’il méle a des
réminiscences cubistes.

En 1940, il réalise un bracelet unique

en argent et petites spheres de corail. Il
réitere 'expérience a la fin des années
1960 et au début des années 1970,
réalisant trois modeles de broches dans
le cadre d'une collecte de fonds destinés
a I'Etat d'Israél. Ces bijoux, édités par
Multiples Inc en bronze doré, présentant
des épisodes de 'Ancien Testament et des
formes de la menorah, avec la présence
d’animaux comme dans son ceuvre
sculptée.




Man Ray est un artiste surréaliste et
dadaiste, tour a tour photographe,
réalisateur de film, peintre et sculpteur.
En 1915, lors de sa premiere exposition
personnelle, il présente des toiles cubistes.
En 1921, année de son arrivée a Paris, il
sculpte Cadeau, fer a repasser doté d'une
rangée de clous, emblématique de son
travail sculpté. Mais c’est par ses portraits
et ses photographies de mode avant-
gardistes que Man Ray connait le succes.
Le Portrait de Marcel Duchamp en Rrose
Sélavy (1920), annonce les portraits a venir
de Meret Oppenheim, Picasso, Matisse,
Braque ou Hemingway, Le Violon d'Ingres
(1924), femme coiffée d'un turban, le
dessin des ouies d'un violon au-dessus
des reins, ou encore les Larmes, gros plan
sur un ceil aux cils habilement structurés
duquel perlent deux larmes, font partie
de ses ceuvres les plus représentatives.
Man Ray est également I'inventeur d'une
nouvelle technique de photogramme qu’il
nomme rayographie. Grace a ce procédé,
il introduit des motifs abstraits dans des
photographies en nuances de gris.

Les huit modeles de bijoux qu'il réalise
en douze exemplaires entre 1970 et

1976 avec les éditions Gem Montebello
s'inscrivent dans sa pratique surréaliste.
On y retrouve ses gros plans sur une
partie du visage avec la broche pendentif
Les Amoureux qui prend la forme d'une
bouche, et ses élans créateurs qui se
liberent des contraintes esthétiques de
la joaillerie avec la bague Le Trou. Les
boucles d’oreilles Pendentif pendant,
longues spirales en or rose a placer
derriere l'oreille, sont quant a elles issues
d’'un projet d’abat-jour réalisé en 1919.
Catherine Deneuve les porte dans le film
de Bunuel, Belle de jour, la photographie
est restée une icone depuis 1967. Outre
ce que l'artiste nomme «objets de son
affection », il réalise le masque en or Optic
Topic, petite sculpture qui entrave la
vision, permise seulement par une spirale
de petits trous, et qu'il fait éditer a cent
exemplaires.
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Sans titre, 2014

Collier de chien, pigment,

résine et argent
5,5 x 12 cm
Piece unique
Courtesy
Louisa Guinness Gallery
Collection Diane Venet

JASON

MAR'TIN

JERSEY, 1970

Peintre anglais né en 1970 a Jersey,

au Royaume-Uni, Jason Martin vit et
travaille entre Londres et le Portugal. Sa
peinture oscille entre expressionnisme,
minimalisme et symbolisme. La
reconnaissance internationale arrive
dans les années 1990. L'artiste, proche
de la mouvance de la peinture gestuelle,
décline les variations géométriques d'un
méme motif sur un fond en aluminium,
et fait un usage «en trois dimensions »
de la peinture a I'huile. Son geste semble
vouloir déborder des limites du cadre,
tandis que les mouvements de ses larges
pinceaux — qu’il fabrique lui-méme —
semblent I'essence-méme de ses tableaux
monochromes.

Présent dans de nombreuses collections
publiques et privées en Europe et aux
Etats-Unis, il participe en 2013 a la
Biennale de Venise.

Ce collier, unique, est le tout premier
bijou réalisé par l'artiste, en collaboration
avec la galerie Louisa Guinness a

Londres.



Georges Mathieu commence a peindre
en 1942 apres avoir étudié le droit,

la philosophie et I'anglais. Son style
s’affirme en 1947 en se basant sur les
principes de I'abstraction lyrique chers
aux peintres Wols et Pollock. Inspiré par
le tachisme, I'artiste fonde cette méme
année le groupe de la « non-figuration
psychique » avec le poete et peintre
Camille Bryen. Les ceuvres de Georges
Mathieu sont peuplées de signes aux
couleurs fortes et brillantes: le rouge, le
bleu, le noir et le blanc sont ses pigments
favoris, qui se détachent la plupart du
temps sur un fond uni. Les titres qu'’il
attribue a ses toiles, comme Louis IX
débarque a Damiette en 1958, évoquent
son admiration pour les sujets du XVIle
siecle et sa volonté de devenir le nouveau
LeBrun. Les idéogrammes lui permettent
de réaliser tres vite une toile, ne laissant
pas de place possible a I'intention
consciente de peindre. Ce sont ces mémes
signes qui lui valent d’étre considéré
comme le premier calligraphe occidental.

Artiste officiel en France, il est 'auteur,

en 1974, de la piéce de 10 francs, et d'une
série d’affiches de la compagnie Air France
diffusée dans le monde entier.

Ce bijou, un collier en argent de 1959,
est une piece unique obtenue selon

le procédé dit «al'os de seiche ». Il

a été présenté lors de I'exposition
«Antagonismes 2, I'objet » au musée des
Arts décoratifs de Paris en 1962.




Architecte de formation, Roberto Matta
travaille au début de sa carriére comme
dessinateur pour l'atelier parisien de

Le Corbusier. Au cours de nombreux
voyages, il rencontre des artistes tels que
Henry Moore, René Magritte, Salvador
Dali et André Breton qui le poussent a
la pratique d'une peinture surréaliste.
Tres proches de 'écriture automatique,
ses « Morphologies psychologiques »
expriment par le biais d'images abstraites
ce que l'artiste nomme des « paysages
intérieurs ». En 1939, il fuit la guerre et
s'installe aux Etats-Unis, ou il marquera
toute une génération d'artistes, dont
les protagonistes de I'’école de New
York. Apres avoir été exclu du groupe
surréaliste en 1947, Matta exprime de
plus en plus ses opinions politiques
dans des ceuvres aux couleurs vives. La
guerre d’Algérie lui inspire notamment
La Question, Djamila, qui dénonce les
tortures infligées aux prisonniers.

Dans les années 1990, il présente ses
premiers bijoux et exprime sa volonté
de créer « des objets a toucher plutot
qu’'a regarder [qu'il] voudrai[t] charger
d’'une sorte de pouvoir, transmissible par
le contact des doigts, comme certains
bijoux antiques de type amulettes. »

Ce peintre chilien, plus habitué aux
ceuvres de grands formats, sera capable
d’utiliser aussi bien l'or, les perles fines et
les pierres précieuses que la céramique
associée a I'émail pour la réalisation de
ses pendentifs. La ressemblance aux
amulettes y est frappante et 'on peut voir
comme une sorte d’écriture symbolique
dans la structure du bijou.




Fausto Melotti, sculpteur et peintre
italien, a acquis sa notoriété grace a

ses fines sculptures de cuivre et a ses
céramiques. Melotti a tout d’abord été
marqué par I'art de la Renaissance, qui a

eu un impact durable sur ses recherches.

Il s'intéresse par ailleurs aux disciplines
scientifiques puisqu'’il s’inscrit dans

un programme de physique et de
mathématiques a I'université de Pise; il
obtient également un doctorat en génie
électronique a 'école polytechnique

de Milan. En 1928, il entre a 'académie
des beaux-arts de Brera pour apprendre
la sculpture et y fait notamment la
connaissance de Lucio Fontana, avec
lequel il se lie d’amitié pour de longues
années.

Figure importante du mouvement
abstrait milanais, aux c6tés de Lucio
Fontana, Giacomo Manzu et Luigi Grosso,
il développe une ceuvre ou l'espace est
structuré selon des motifs rythmiques.

Le magazine Domus contribue a la
notoriété de l'artiste, quand, en mars
1963, un article de Melotti y est publié:
«Lincertezza» («incertitude »), 'un de ses
textes les plus programmatiques, apparait
comme un véritable manifeste de I'ceuvre
de Melotti, et lui permet de définir la
singularité de sa démarche au sein de la
sceéne abstraite.




Industriel aux cotés de son pere dans les
années 1940, Francois Morellet apprend
seul les techniques de la peinture. Apres
un bref début figuratif, il oriente son
ceuvre vers 'abstraction géométrique
au début des années 1950. A 'exemple
de Piet Mondrian, il utilise des formes
simples, des lignes ordonnées aux
couleurs restreintes, qu'il fragmente ou
superpose selon un schéma précis. En
1961, il integre le Groupe de recherches
d’art visuel (GRAV), et réalise une

série d'ceuvres cinétiques. En 1963, il
s'intéresse aux tubes de néons chers
aux minimalistes. Quelque temps plus
tard, il crée des ceuvres monumentales
présentant un rapport entre 'espace

et 'architecture, ce qui lui inspire des
formes géomeétriques de plus en plus
dépouillées. Les titres de ses ceuvres sont
importants pour leur compréhension,
puisque l'artiste décide que I'ceuvre ne
renvoie a rien d’autre qu’a elle-méme.

Ainsi, les colliers en inox de 1978, La
Diagonale du carré et Cercle inscrit dans
le carré, participent d'une construction
mathématique de son art. Le collier en
disques quadrillés argenté créé en 1967,
montre quant a lui l'importance de la
superposition des lignes comme dans ses
«Trames » des années 1960. Au début des
années 1980, Francois Morellet fabrique
un collier en Plexiglas édité a quatre-
vingt-cinq exemplaires pour les amis du
musée dArt moderne de la Ville de Paris.
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Depuis plus de trente ans, l'ceuvre de
Moulene se caractérise en premier lieu
par son importante diversité. D’abord
constituée de dessins, elle comporte
également des peintures, des sculptures,
de nombreuses photographies, des
affiches, des éditions spéciales de
journaux, des brochures et des livres.
Depuis le milieu des années 2000,

on retrouve fréquemment dans les
expositions de Jean-Luc Moulene le trio
dessins/photographies/sculptures.

Moulene expose depuis la fin des années
1990 en Asie (Japon), au Moyen-Orient
(Liban) et en Amérique latine (Brésil et
Mexique); il est par ailleurs représenté
par la galerie Chantal Crousel depuis

le début des années 2000. En 2011, au
Dia:Beacon, a lieu sa premiere grande
exposition personnelle en Amérique du
Nord.

Jean-Luc Mouléne, artiste rigoureux
ayant parfois suscité la polémique,
construit une ceuvre qui, au-dela de

sa diversité, parvient a refléter dans sa
complexité la place de I'artiste dans la
société a travers des formes qui ne cedent
jamais a la tentation de la séduction et
soignent davantage distanciation et sens
critique. Ses réalisations de bijoux suivent
généralement un protocole créatif établi.

La bague OS constitue le premier bijou-
sculpture de Jean-Luc Moulene; elle a été
concue a l'occasion de I'exposition qui lui
a été consacrée au Centre Pompidou fin
2016 / début 2017.




Suite a sa rencontre avec Robert Indiana
en1962, Lowell Nesbitt abandonne la
peinture abstraite pour une ceuvre
réaliste tres personnelle, basée sur le
motif de la fleur. L'artiste s'emploie alors
ala réalisation de gros plans de tulipes,
d’orchidées ou de lys aux couleurs

vives, dans des dessins et des peintures
botaniques de tres grande échelle. 11
explique son choix en ces termes: «J'ai
essayé de traiter le sujet de la fleur de
facon monumentale pour en dépasser la
beauté. » Lowell Nesbitt entretient une
forte amitié avec de nombreux artistes,
parmi lesquels Jasper Johns, Andy Warhol,
et James Rosenquist, qui fréquentent son
atelier new-yorkais. En plus d’avoir été
désigné pour représenter l'art américain
sur les timbres-poste, Lowell Nesbitt est
chargé par la Nasa de la décoration des
navettes spatiales Apollog et Apollo 13.

Les bijoux qu'il réalise dans les années
1970 sont marqués par la présence de
fleurs et de couleurs extrémement vives.
En 1972, il signe le collier Lily dans de l'or
et de 'émail coloré, en collaboration avec
les éditions Gem Montebello. Trois ans
plus tard, c’est le motif naturaliste de la
tulipe qu'il crée en émail rose sur fond
blanc, sous la forme d’une broche. La
bague qu'il édite a douze exemplaires se
différencie du reste de sa production par
I'utilisation de trois ors différents, dans
une composition de quatre étages de
métal superposés.




Louise Nevelson, sculptrice, quitte
I'Ukraine pour les Etats-Unis a la I'age de
6 ans en compagnie de son pére. Utilisant
des objets trouvés pour la réalisation de
ses pieces, elle a été une représentante
majeure de l'expressionnisme abstrait.

Louise Nevelson est connue pour ses
caisses de bois, assemblées selon un
schéma préétabli, sur lesquelles sont fixés
d’autres objets en bois, 'ensemble étant
par la suite peint et présenté souvent a

la maniere d’'un autel. Peut-étre parce
que ce matériau lui est familier en raison
du métier de son pere — bicheron —, le
bois est aussi un moyen de prendre le
contre-pied d'une certaine sculpture
officielle autorisant principalement le
marbre et le bronze. Si ses premieres
sculptures sont de taille raisonnable,
Louise Nevelson aborde le monumental
des 1985 avec The Cathedral, qui peut étre

percue comme une réponse délibérée
aux formats gigantesques de la peinture
expressionniste abstraite de I'’époque,
principalement représentée par des
hommes. L'artiste utilise le noir comme
élément unificateur de ses constructions,
le considérant non pas comme la
négation, mais comme l'addition de
toutes les couleurs. Elle saura explorer au
fil de sa carriere de nombreux matériaux
(plastique, acier, fibre de verre, latex) et
utiliser les propriétés de la lumiere dans
ses sculptures.

Figure excentrique, Louise Nevelson était
célebre pour ses longues robes noires,

ses faux cils et ses bijoux spectaculaires
quelle créait elle-méme.

Photo
Ugo Mulas

a venir
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MICHELL
ORA DONER

DATE

Reconnus au méme moment que les En 2004 et 2006, les deux artistes Thalasa’s Reef, 2011 Née en 1945 a Miami Beach, en Floride, Pour ses ceuvres de taille plus modeste,
Young British Artists en Angleterre, Tim collaborent avec Louisa Guinness et B”‘eli‘f“;(‘)‘“:}(“*”““‘““ cette artiste, sculptrice et designer de Michele Oka Doner métamorphose
77 % x 8,2 cm

Noble et Sue Webster s'engagent vers une
critique de leur société en se basant sur
les themes de l'identité, de la sexualité et
de la société de consommation. Les deux
artistes, partenaires dans la vie comme
dans le travail, collectent des ordures
al'aide desquelles ils élaborent des
sculptures qui, par ombres portées, vont
dessiner leurs silhouettes sur un mur.

Ils exécutent également des ceuvres a
partir de néons et d'ampoules électriques,
utilisant les matériaux représentatifs de
ce qu'ils refusent dans notre société. Leur
premiere approche du bijou est liée a leur
histoire personnelle et remonte a leur
rencontre au Nottingham Polytechnic
Institute. A I'époque, Tim Noble arbore
une bague au profil de téte de mort

qu’il avait imaginée quelques années
auparavant et fait réaliser par sa mere
bijoutiere. Sue Webster est impressionnée
par la bague et Tim Noble fait réaliser un
nouveau modeéle pour sa flancée.

reprennent le motif de ces fameuses
bagues. Ils réutilisent par ailleurs le
moule ayant servit a la fabrication des
leurs pour la réalisation de deux séries de
boutons de manchettes, 'une en argent
sertie de rubis, I'autre en or sertie de

diamant, chacun édité a cent exemplaires.

Ce motif sera par la suite retranscrit en
boucles d’oreilles nommeées Skull'n Bone.
Tim Noble et Sue Webster sont aussi les
auteurs, en 2004, des colliers et bracelets
Fucking Beautiful, hérités de la sculpture
du méme nom, que Sue Webster qualifie
de dangereux a porter et

assez provocants.

Piece unique
Collection Diane Venet

renommeée internationale vit et travaille
a New York.

Lorsqu’en 1981 Oka Doner s’installe a
New York, elle réalise des pieces dans

les espaces publics. Sa sculpture la plus
connue, A Walk on the Beach (1995-1999),
est située a 'aéroport international de
Miami. Elle est composée de plus de
9000 bronzes incrustés dans un sol en
terrazzo et en nacre. Mesurant pres de
deux kilomeétres de long, cette sculpture
est I'une des plus grandes au monde.

avec élégance branchages, ronces et
racines en bijoux naturalistes. Elle tire
son inspiration de I'étude des formes

de la nature, pour lesquelles elle montre
un goUt prononcé, et invente a partir

de 13 un vocabulaire qui lui est propre.
Magicienne, elle travaille avec sensualité
I'argent massif dans toute sa pureté

et son éclat.
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ROAY AN
OPALRKA

ABBEVILLE 1931 — ROME 2011

Artiste plasticienne, chanteuse, En 2004, elle réalise, en collaboration 55/ o Roman Opalka est un peintre d'origine Lorsque a la fin des années 1970 il
musicienne, écrivaine et cinéaste avec les éditions Filippini, deux bijoux A, 4 o polonaise. En 1965, a Varsovie, il attend rencontre, en France, sa deuxiéme épouse,
expérimentale, Yoko Ono réalise ses en or blanc et jaunes édités a huit Unique son épouse dans un café. Elle tarde Marie-Madeleine, il lui offre une médaille
premieres ceuvres plastiques au début exemplaires. La bague Imagine Peace - \i:)ll]eluiignO} - a venir... et c’est alors qu'il trouve la en or entierement recouverte de chiffres
des années 1960, influencée dans cette rappelle I'engagement de Yoko Ono et de e Epe solution a son travail en gestation: il va gravés. Ce bijou restera unique et sera
voie par le musicien et artiste minimaliste  John Lennon pour la paix, qui leur valut matérialiser la peinture du temps. Sur titré, comme ses toiles, 1965/1-c.
John Cage qu’elle a rencontré en 1958. d’étre considérés comme un embléme du ses toiles, toujours du méme format (la
Peu de temps apres, elle adhere au mouvement pacifiste des années 1970. Ce taille de la porte de son atelier a Varsovie),
groupe Fluxus et fait intervenir le hasard titre faisant référence a la célebre chanson il commence a peindre des lignes de
et le public dans ses performances. En Imagine, d'ou la forme du disque en or, nombres —toujours en blanc sur un
1965, elle présente au Carnegie Hall & est aussi celui choisi par I'artiste en 2007 fond noir qu'il éclaircit avec 1% de blanc
New York sa performance conceptuelle pour baptiser le monument hommage a chaque toile depuis 1972—en ordre
Cut Piece, sans doute sa plus célebre aJohn Lennon en Islande. Le pendentif croissant qu'il titre toujours 1965/1-c et
action artistique. Installée dans la Make a Wish When the Sun Hits reprend nomme ses « détails ».
posture traditionnelle japonaise, elle en partie le nom de ses nombreuses
laisse les spectateurs, munis de ciseaux installations et performances Wish
volontairement démesurément grands, présentées a partir des années 1990.
couper des lambeaux de ses vétements En 1991, l'une de ses ceuvres indiquait
jusqu’a la nudité complete, exprimant simplement aux visiteurs de faire un
de maniere théatrale les souffrances voeu lorsque le soleil tape, d’ou le titre du
humaines. pendentif.
-
p ¥,




Peintre, poéte et créatrice d'objets, Meret
Oppenheim est une figure majeure du
mouvement surréaliste. Outre ses ceuvres
personnelles, elle devient le modele

du photographe Man Ray, avec qui elle
expose au Salon des surindépendants

en 1932. C'est Alberto Giacometti qui lui
inspire sa premiere sculpture surréaliste:
un petit bronze nommé L'Oreille de
Giacometti.

L'artiste aime détourner les objets de
leur signification premiere et leur donne
un nouveau sens par rapprochement
analogique. Par ce processus de détour-
nement, elle crée le « déjeuner en
fourrure » : tasse, soucoupe et cuillere
entierement recouvertes de fourrure.
Loeuvre connait un tel succes que le
MoMA l'achéte immédiatement. Elle
récidive en 1935 mais cette fois c’est un
bracelet en métal qu’elle entoure de
fourrure. Meret Oppenheim ne s’arréte
pas la et invente de nombreux autres
bijoux surréalistes a I'instar d'un collier
formé de petits os disposés en paralleles.
La bague en or et onyx est une création
plus récente.




Outre son travail de peinture et de
sculpture, Orlan est depuis 1964 'auteur
de nombreuses performances qu’elle
nomme «art charnel », et dont le support
principal est son propre corps.

L'une de ses premieres apparitions mar-
quantes eut lieu au milieu des années
1960, lorsque, déguisée en tirelire géante,
elle vendit son Baiser dartiste cinq francs
a qui le souhaitait. Par la suite, elle se mit
en scéne dans des tenues extravagantes
ou religieuses, rappelant que le corps

de la femme est lui-méme soumis a

des normes sociales. Par ses actions
corporelles, elle parvient a modifier la
notion du beau. Vers 1982, apres avoir
dirigé pendant cinqg ans le symposium
international de la performance a Lyon,
elle publie son manifeste Lart charnel.
S’ensuivra la série des opérations
chirurgicales, filmées et photographiées,
qu’elle subit volontairement entre 1990
et 1993. Elle se tourne ensuite vers la
biotechnologie et crée des installations
proches de la science, avec Le Manteau
dArlequin, ceuvre constituée de ses
propres cellules et de cellules animales.

En 2010, elle crée un modele de broche
nommeée Téte de fou, réalisée a la
demande de Diane Venet par le joaillier
Patrick Boisgrollier. Cette ceuvre,

éditée a huit exemplaires, rappelle les
visages hybrides que l'artiste crée a
partir des années 1990, par retouche de
photographies numériques. Ce modele
de I'Africaine est issu de la série des « Self
Hybridation ». Avec ce procédé, Orlan
interroge une nouvelle fois le concept de
beauté a travers des cultures différentes.
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104
Sans titre, 1992
Broche, titanium
10 x 3,8 cm
Edition limitée
Collection Béatrice Gervis

Mimmo Paladino, né en 1948 a Paduli, en

Italie, vit et travaille entre Paduli et Milan.

Alors qu’il n’a que 16 ans, Paladino
visite la Biennale de Venise et découvre
les ceuvres de Claes Oldenburg et de
Jim Dine, ce qui le décide a s’engager
dans la voie artistique. Il commence
par le dessin, puisant fréquemment
son inspiration dans la mythologie. A
travers son travail de peinture mais aussi
de sculpture, Paladino devient I'un des
représentants les plus importants de la
trans-avant-garde, mouvement italien
fondé par Achille Bonito Oliva en 1980
qui souhaitait se situer en marge de
I'avant-garde et défendait la pratique
de la peinture apres la domination de
l'art conceptuel et du minimalisme
dans les années 1970. Paladino nous
offre une ceuvre a I'univers étrange, aux
accents magiques, ou les références a
la Renaissance cotoient I'évocation de
masques africains.

Les peintures de Mimmo Paladino sont
entrées dans les collections de musées
prestigieux, dont le Metropolitan
Museum of Art et le musée Guggenheim
(New York), la Tate Gallery et la Royal
Academy (Londres), le musée d’Art
contemporain de Barcelone et le musée
d’Art contemporain de Shanghai. En 2006,
Mimmo Paladino réalise le film Qijote,
succession de tableaux vivants autour de
l'ceuvre de Cervantes.

Le bracelet ci-dessous est une
collaboration avec son ami architecte
Massimiliano Fuksas.

BUDAPEST, 1923 — PARIS, 2008

Marta Pan, sculptrice francaise d'origine
hongroise, nait le 12 juin 1923 a Budapest
et meurt le 13 octobre 2008 a Paris. Elle
suit d’abord une formation académique
al'Ecole des beaux-arts de Budapest et
part pour Paris en 1947, ou elle fait la
connaissance de Brancusi, de Fernand
Léger et de Le Corbusier. Des le début, ses

sculptures, aux lignes pures et élégantes
et aux formes proches de la géométrie,
sont résolument abstraites. Loin de toute
portée décorative, ses ceuvres cherchent
un équilibre venu de leur simplicité
particuliere. La sculpture doit selon
l'artiste entrer en dialogue avec I'endroit
ou elle se situe, qu'il s’agisse d'un milieu
naturel ou urbain, et jouer sur notre
perception de 'espace. La conception de
ses ceuvres passe immanquablement
par le dessin, I'artiste travaillant d’abord
I'idée par des croquis, qui deviendront
dans un deuxiéme temps des maquettes.
Par des modulations adoucissant l'aspect
géométrique des formes et par le travail
des surfaces et les jeux de lumiere qu’elles
permettent, Marta Pan allie a sa maniére
propre rigueur et sensibilité.

En 1961, Marta Pan réalise Sculpture
ﬂottante 1, ceuvre monumentale
commandée pour le parc du musée
Kroller-Miiller (Otterlo, Pays-Bas) par A.
M. Hammacher; il s’agit d'une sculpture
mobile, pour laquelle les contours de
I'étang ont été modifiés.

Alors que les créations de bijoux de Marta
Pan restent le plus souvent méconnues, la
broche ci-dessous semble avoir été créée a
l'occasion de I'installation de Signe infini,
sculpture monumentale installée en 1993
al'intersection de 'A46 et de I'A6, dans la
région dAmbérieux, et qui est sans doute
son ceuvre la plus visible et connue sur le
territoire francais.




Né en 1940 a Génes, en Italie, Giulio
Paolini vit et travaille a Turin.

Souvent assimilé au mouvement de l'arte
povera, Giulio Paolini développe dans
son travail une réflexion le rattachant
davantage a la sphere conceptuelle.

Ses ceuvres ont été exposées a de
nombreuses reprises, en Europe et dans
le monde, comme au Stedelijk Museum
dAmsterdam en 1980, au Moma de

New York en 1985 ou au Moca de Los
Angeles en 1995. 11 a également été invité
a participer a la Documenta de Cassel
(1972,1977,1982,1992) et a la Biennale

de Venise (neuf fois entre 1970 et 1997).
Son travail, a partir de 1962, interroge

la place du tableau dans l'espace: ses
toiles nues, ou encastrées les unes dans
les autres, montrent le « tableau comme
image de lui-méme ». Trois ans plus tard,
la photographie entre dans le travail de
Paolini, qui I'utilise pour ses qualités
d’objectivité et pour la temporalité
qu’elle introduit au sein de l'ceuvre.
Durant les années 1970, I'artiste fait
régulierement référence a l'Antiquité

classique et confronte techniques
traditionnelles et formats contemporains
(installations, performances, mobilier,
collages). Avec son Exposition universelle
(1994-1997), et jusqu’aux années 2000,
Paolini interroge plus spécifiquement la
notion d’exposition et le rapport ceuvre-
spectateur au sein d'installations de plus
en plus complexes, souvent in situ, entre
économie minimaliste et aspirations
philosophiques héritées de l'Antiquité.
Avec la galerie Elisabetta Cipriani, Paolini
a créé trois colliers et une bague (édition
de 8): «La femme des temps romains
représentée en relief sur ce collier regarde
le coeur de celle qui le porte. »
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Fallen Trophy (Medium), 2011
Pendentif, argent
10 x 19,5 cm
Piece unique
Louisa Guinness Gallery
Collection Diane Venet

CORNELIA
PARKER

CHESHIRE, 1956

Née en 1956 dans le Cheshire, Cornelia
Parker, artiste britannique connue pour
ses sculptures et ses installations, vit

et travaille aujourd’hui a Londres. Elle
fait partie, en 1997, des quatre nominés
pour le Prix Turner, qui récompense des

artistes britanniques de moins de 50 ans.
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S’intéressant aux processus de hasard et
de destruction naturelle ou provoquée,
Cornelia Parker broie, brile, fait tomber
ou exploser les matériaux choisis pour
ensuite les réassembler, reconstituer ou
faire renaitre miraculeusement. L'artiste
a par ailleurs organisé des performances,
invitant notamment la comédienne Tilda
Swinton a dormir dans une vitrine de

la Serpentine Gallery pour une ceuvre
appelée The Maybe (1995).

Avec ses « prélevements » et ready-made,
Cornelia Parker évoque le fétichisme et
une mémoire collective qui, amenée au
grand jour, n’en rend ces objets que plus
troublants. Le pendentif Fallen Trophy,
Medium, réalisé avec la galerie Louisa
Guinness, est une piéce unique en argent.




Giuseppe Penone est le plus jeune
artiste attaché au groupe de l'arte povera
dans les années 1960. Il concentre sa
réflexion artistique sur le rapport du
corps al'espace qui I'entoure. Son lien
avec la nature, et en particulier avec les
arbres, le pousse a intégrer les végétaux
a ses sculptures. La notion de temps
cyclique est également 1'un de ses
thémes de prédilection. Accordant autant
d’'importance au processus de création
qu’a l'ceuvre elle-méme, Penone met en
exergue les analogies entre 'homme

et le végétal. Pour réaliser son premier
Arbre, en 1969, il en suit les nceuds dans
sa découpe, jusqu’a obtenir la forme dont
il était pourvu lors de sa vingt-deuxieéme
année de croissance. En corrélation

avec son propre age au moment ou il
accomplit ce geste, Giuseppe Penone
prouve que tous deux sont constitués
d’'une histoire dont la marque reste
imprimée d'une maniére ou d'une autre.

En 2011, il crée le collier Foglia, édité a
dix exemplaires par la galerie Elisabetta
Cipriani. Ce bijou est réalisé a partir
d’'une feuille d’'or 24 carats sur laquelle
l'artiste a posé l'empreinte des lignes de
sa main. La feuille est ensuite enroulée
autour d'une branche en bronze. Cette
sculpture exprime la pensée de l'artiste
selon laquelle «I'empreinte de la peau,
les lignes de la main, le dessin des
ongles et des veines, est littéralement et
métaphoriquement un réseau qui nous
relie a des feuilles et a des arbres, a 'eau
et aux pierres, aux animaux.» Le collier
peut étre porté sur ses deux faces et fait
écho a la sculpture Peau de feuilles (2000),
dans laquelle il questionnait le theme de
I'empreinte.




Grayson Perry se révele sur la scene
internationale par une production de
vases en céramique tout autant que

par son utilisation des techniques du
textile, de la broderie, de la fonte, de la
lithographie ou de la photographie. Ses
films et performances des années 1980,
moment de son adhésion au Neo Naturist
Group, laissent peu a peu la place a un
travail de poterie dans lequel il mélange
des images autobiographiques aux
représentations de son alter ego Claire.
Afin d’'incarner le personnage de Claire,
l'artiste se travestit et se pare de robes

et de perruques, a 'image d'une poupée
tout droit sortie du monde de I'enfance.
S’il se cache derriére un masque coloré
et provocant, il integre a ses ceuvres une
véritable réflexion critique sur notre
société, la politique et le consumérisme.
Il propose des images souvent chargées
de références a la violence, a 'histoire de
l'art et au sexe, par le biais de techniques
et de matériaux inusités dans le monde
des beaux-arts a cause de leur proximité
avec l'artisanat. Grayson Perry respecte les
formes traditionnelles de ces arts, mais
il les transforme par sa palette chargée
en couleurs et la gravité des sujets qu'il
traite.

En 2005, il fait une premiere incursion
dans le monde du bijou en évoquant le
pouvoir des porte-bonheurs. En 2009, il
collabore au projet « The Cherry on the
Cake », initié par le Victoria and Albert
Museum de Londres: I'institution a
demandé a plusieurs artistes et designers
d’'imaginer un modele de bijou édité

en exemplaires limités. Il utilise alors

le textile, matériau qu’il a déja mis en
ceuvre, et crée des figurines colorées,
fidéles aux costumes et aux postures de
son alter ego Claire.




Tres connu pour ses peintures cubistes,
Picasso est avant tout un artiste
éclectique, qui utilise de nombreux
supports et matériaux dans ses ceuvres.

Au milieu des années 1950, il faconne
quelques colliers a I'aide de petits
coquillages pour sa compagne Dora Maar.
Sa production de bijoux en or commence
en 1956 a Aix-en-Provence. Il cherche
alors a faire réaliser en argent un modele
de plat en biscuit blanc. Les plats en terre
cuite qu'il crée pendant cette période sont
réalisés par la poterie Madoura a Vallauris.
Un probleme se pose avec l'argile: sa
fragilité. Picasso voue une passion aux
grands orfévres de la Renaissance et
souhaite s'inscrire dans la tradition des
siecles passés, en donnant a ses plats

en biscuit la dureté du métal. Encore
faut-il connaitre une personne capable

de réaliser une telle prouesse technique,
sachant que Picasso refuse la fonte...

C'est le critique Douglas Cooper qui met
fin aux interrogations de son ami en lui
proposant une collaboration avec l'orfevre
Francois Hugo. L'arriére-petit-fils du poete
exécute un plat au repoussé nommé Le
Dormeur: il est réalisé entierement a la
main sans aucune fonte de quelque sorte.
Picasso est émerveillé par le résultat: c’est
le début d’'une tres longue collaboration,
et surtout d'une tres grande amitié.

C'est au détour d'un probleme technique
que leur collaboration évolue vers
I'élaboration de bijoux. En 1960, la
réalisation d'un grand compotier décoré
de trois figures mythologiques tourne
mal. Ils décident alors d'un commun
accord de séparer la bacchante, le joueur
de pipeau et le joueur de cymbales pour
les mettre en forme dans de l'or. C'est le
début de la production des médaillons.
Francois Hugo réalise une série de
meédaillons en or 23 carats, toujours
d’aprés les dessins et les modeéles en
céramique de Picasso. On y retrouve

les themes récurrents dans I'ceuvre du
maitre, de la tauromachie, des faunes, des
visages, des poissons...

Un fait étonnant marque la création

de ces objets d'orfevrerie: Picasso les
conserve comme des trésors. En effet,
l'artiste refuse de les exposer ou méme
de les éditer en plus grand nombre. Il faut
attendre 1967 pour qu'une production

en série limitée, destinée a la vente,
apparaisse.




Jaume Plensa se sert de nombreux
matériaux tels que le bronze, le fer

forgé, 'albatre, la résine, les matériaux

de récupération ou l'eau dans des
compositions qui oscillent, suivant les
étapes de sa création, entre le figuratif et
'abstrait. Les mots et les lettres incorporés
a ses ceuvres participent également a la
profondeur spirituelle de son travail. Les
sculptures anthropomorphes qu’il réalise
a échelle humaine laissent transparaitre
une émotion troublante et représentent
une métaphore de 'ame. Parallelement a
ses sculptures, Jaume Plensa poursuit un
travail de dessin, de collage et de cartons
préparatoires destinés a la manufacture
de Beauvais en vue de leur réalisation

en tapis. Ses ceuvres dessinées, souvent
en noir et blanc, se parent parfois de
légeres touches colorées et de collages,
qui leur conférent une proximité avec ses
réalisations en ronde-bosse.

Reproduction miniature de son
installation Jerusalem (2006), le modele
de collier que Jaume Plensa a réalisé en
sept exemplaires en reprend le motif du
disque en or. A l'origine, le spectateur était
invité a faire sonner les dix-huit disques
monumentaux a l'aide d'un maillet,
invitant a une réflexion sur les sons et le
silence dans un espace volontairement
confiné. Le bijou, par son emplacement
sur le corps, peut donc rappeler cette
fonction initiale. Il y ajoute une réflexion
philosophique en gravant au centre du
disque la phrase: «Une pensée remplit
I'infini. »




ARNALDO
PONODORO

MORCIANO DI ROMAGNA 1926

Arnaldo Pomodoro expérimente le
travail du métal au studio 3P, atelier qu'il
ouvre avec son frere Gio a Pescara puis

a Milan. En 1956, tous deux présentent
une sélection de bijoux a la Biennale de
Venise. A la suite de cette exposition, ils
connaissent une renommeée grandissante
qui les pousse a inventer séparément
leur univers artistique. Arnaldo se tourne
alors vers des formes géométriques, vers
une sculpture ou il exprime son intérét
pour l'espace, la terre et 'architecture. Les
spheéres, les cones et les cubes en bronze,
son matériau de prédilection, envahissent
peu a peu les espaces urbains. A mi-
chemin entre des prouesses techniques
et une parfaite insertion dans leur milieu,
les ceuvres d’Arnaldo Pomodoro sont
liées aux émotions et aux contrastes. Les
surfaces lisses sont interrompues par

des fentes, sorte d'implosion qui laisse
percevoir un magma mécanique interne.
Qu'il s’agisse de bijoux miniatures ou

de sculptures monumentales, Arnaldo
Pomodoro donne a ses ceuvres un aspect
géologique proche du processus de
corrosion.

Il utilise le procédé de la fonte a la cire
perdue pour réaliser ses bijoux. Souvent,
les colliers et les bracelets consistent en
une adjonction de petites sculptures
toutes différentes et travaillées une a une,
en or, en argent, en bronze, et en vermeil.
Les pendentifs, quant a eux, révelent

en leur centre une multitude de signes
qui deviennent I'écriture secrete de leur
créateur. Arnaldo Pomodoro collabore
avec les éditions Gem Montebello, puis
Artcurial, avant de réduire sa production
de bijoux a un nombre tres limité
d’exemplaires, destinés a ses proches.

Ionguem‘ 19 cm

0, ed

ition Artcurial

Proche du surréalisme et de
l'expressionnisme abstrait, Gio Pomodoro
travaille la matiere en relation avec

le vide et allie les formes héritées

du répertoire antique a la géométrie
meécanique moderne. Son aisance dans
la manipulation du bronze, de I'or, du
marbre et des matieres plastiques se
remarque pleinement dans les parures
spectaculaires qu'il crée avec son frere
Arnaldo. Les premiers bijoux que Gio
Pomodoro crée dans les années 1950
sont inspirés de la culture byzantine, du
Moyen Age et de la Renaissance. Lartiste
y ajoute toutefois ses recherches sur les
oppositions de surfaces, qui aboutissent
au rendu de matieres lisses et rugueuses.
Cet effet suggere un phénomene de
croissance et de multiplication, obtenu
par le travail de 'os de seiche dont il se

sert pour la fabrication des moules dans
lesquels il coule le métal. Ses bijoux se
distinguent par une grande maitrise
des matieres et par 'équilibre des
compositions.

Dans les années 1960, Gio dessine des
modeles pour la bijouterie Fumanti a
Rome, avant de collaborer avec son beau-
frére Giancarlo Montebello, qui se lance
dans I'édition de bijoux d’artistes sous le
nom Gem Montebello. Dans les années
1970, il se concentre sur la sculpture et

la peinture, puis reprend une nouvelle
production de bijoux en 1993.







MARC

OUINN

LONDRES, 1964

Né en 1964 a Londres de mere francaise et
de pére anglais, Marc Quinn vit et travaille

a Londres.

Au début des années 1990, il a été le
premier artiste représenté par la galerie
Jay Jopling (futur White Cube), et fait
partie, des 1992, du groupe des YBA
(Young British Artists).

Ses sculptures, peintures et dessins
explorent la relation entre art et science,
le corps humain et la perception de la
beauté. Tres intéressé par la génétique
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et sa manipulation, il est célébre pour
son autoportrait Self, moulage de sa téte
confectionné a partir de son propre sang
congelé, et pour un portrait de Kate Moss,
Siren, sculpture en or massif exposée au
British Museum a Londres.

Cette bague, une pensée coulée en or,
fruit de ses recherches sur I'idée d’éternité
qui le menent a figer par congélation des
fleurs au summum de leur floraison, a été
produite par la galerie Louisa Guinness en
20065.

Orchid Ring,
Large, 2009
Bague, or
1,9 x 5cm
Piece unique
Collection
Diane Venet
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En accord avec les idées novatrices de
Marcel Duchamp, Robert Rauschenberg
propose une conception de I'art qui
n'exclut aucun aspect matériel ou naturel
de son champ d’investigation. En 1955,
lorsqu'il réalise son célebre tableau Bed,
l'artiste s’approprie de véritables draps,
qu’il incorpore a sa peinture, et lance sa
série des Combines. De maniere générale,
il tente par son approche artistique de

se placer «dans l'espace entre l'art et la
vie ». Cette vision passera a la postérité,
notamment par la reprise de ce concept
dans le pop art. Robert Rauschenberg

est également l'auteur de nombreuses
gravures, de collages, d’assemblages

et de happenings qu'il réalise en
collaboration avec des artistes tels que

John Cage, Merce Cunningham et David
Tudor. Il inclut alors dans ses ceuvres
des notions modernes de musique, de
danse, de photographie et, a partir de
1962, s'intéresse de pres aux objets de
récupération. De ce fait, on retrouve en
1990 des matériaux issus d'un univers
industriel dans la broche faite a partir
de morceaux de métaux rivetés. Cette
piece unique propose au spectateur une
réflexion sur le réemploi des matériaux
dans la société de consommation, et

en particulier dans un processus de
réinvention artistique. Lobjet usuel et
délaissé devient de ce fait un ornement.

MACHING,

R THE S

i




PABLO
REINOSO

BUENOS AIRES, 1955

Pablo Reinoso, artiste et designer franco-
argentin, commence a fabriquer de petits
objets des I'age de 6 ans. Apres avoir
réalisé sa premiere sculpture a 13 ans, puis
son premier banc-sculpture deux années
plus tard, il recoit du gouvernement
argentin une bourse universitaire lui
permettant de partir étudier la taille de
marbre a Carrare. Son parcours le méne
ensuite a Paris ou il étudie le design avant
d’en faire sa profession dans les années
1990, en plus de directeur artistique et

de consultant en communication pour

des marques de luxe. Avec son célébre
Banc spaghetti, série commencée en
2006, Pablo Reinoso pose la question de
l'origine des matériaux utilisés, laissant le
bois s’affranchir de sa fonction imposée
pour mimer a nouveau une vie végétale
libérée de tout utilitarisme. Lexploration
par l'artiste des possibilités formelles du
bois et de I'acier se poursuit avec la série
plus récente Scribbling Benches (2009) et
la réalisation de bijoux-sculptures (2014).
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Esquisse préparatoire
du bracelet Hula Hoop,

2017

Hula H
Bracelet,
10 x 10 %
Piéce unique
Edition MiniMasterpiece
Collection Diane Venet

Apres des études de peinture a la Ruskin
School of Drawing d’Oxford, puis a Paris
dans les années 1920, George Rickey se
tourne vers la sculpture. C'est pendant la
Seconde Guerre mondiale que l'artiste,
mobilisé, apprend les techniques liées

ala soudure, travail qu'il introduit dans
ses sculptures cinétiques. Inspirées des
mobiles d’Alexander Calder, George Rickey
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s’approprie les notions de mouvements et
de temps, qu’il pousse a leur paroxysme.
Les données scientifiques et la précision
des lignes permettent a ses sculptures de
se mouvoir au moindre souffle de vent,
sans éléments mécaniques annexes.

Comme dans ses sculptures, George
Rickey utilise I'acier inoxydable, parfois
doré, pour la réalisation de quelques
colliers et bijoux de cheveux comportant
des éléments mobiles, posés sur des socles
en bois, qu’il destine a sa femme Edie. Le
collier en argent présenté ici est inspiré
de sa sculpture Two Lines Oblique Down,
lourde structure géométrique, réalisée en
1970. La ressemblance de cette derniere
avec une éolienne est caractéristique

de l'attrait de I'artiste pour les formes
mouvantes tirées d'un vocabulaire
technologique.



Représentant a la fois I'expressionnisme
abstrait et le nouveau réalisme, Larry
Rivers, figure majeure de l'art du xx° siecle,
peut aussi étre considéré comme

le précurseur du pop art. Yitzrocj Loiza
Grossbery, de son vrai nom, né en 1923
dans le Bronx de parents juifs originaires
d’Ukraine, a été acteur, réalisateur,
écrivain, artiste et méme musicien de
jazz au début de sa carriere. Ce touche-a-
tout singulier et passionné, en retrait des
mouvements dominants, a construit son
travail entre expressionnisme abstrait,
nouveau réalisme et, sans en donner le
nom, pop art. Rivers a participé a partir

des années 1990 a des expositions
d’envergure telles que « Public & Private »,
aux Etats-Unis, « Pop Art», a la Royal
Academy of Arts de Londres ou encore
«Réalisme américain et art figuratif »

au Japon. Larry Rivers se distingue avant
tout par un éclectisme rare, qui en fait

un précurseur inspiré, aussi insaisissable
que génial.

date ??

Dimensions ??

Monday, 2012

I8
Edition 4/6, Pierre Hugo
et Sorry 're Closed,
Bruxelles
Collection Diane Venet

UGO

RONDINONE

BRUNNEN, 1964

Né en 1964 a Brunnen, en Suisse, Ugo
Rondinone vit et travaille aujourd’hui a
New York. Ces vingt dernieres années, il a
exploré, parfois de facon énigmatique, les
thémes de la fantaisie et du désir dans ses
installations, sa photographie, sa peinture
et sa sculpture. Mélant multimédia,
littérature, musique et théatre et créant
des environnements sensoriels, il propose
une métaphore de la subjectivité clivée
entre extériorité et intériorité, apparence
et essence.

Ses installations incluent souvent une
performance ou il se présente en clown,
sorte d'alter ego capable d'exprimer toute
une gamme de sentiments.

En collaboration avec l'orfévre Pierre

Hugo, I'artiste a créé pour la premiere fois
des bijoux-sculptures en or. Un ensemble
de sept masques différents, nommeés
selon les sept jours de la semaine, qui
déclinent et poursuivent sa série de
sculptures Moonrise.




Apres ses études a I'Ecole des beaux-

arts de Naples dans les années 1950,
Mimmo Rotella produit des toiles
proches de I'abstraction géométrique. Il
cherche toutefois une nouvelle approche
artistique qu'il trouve en 1953, en lacérant
sa premiere affiche, selon un processus
de décollage et de re-lacération. En 1958,
il rencontre le critique Pierre Restany
grace auquel il intégre, trois ans plus
tard, le groupe des nouveaux réalistes.
Les ceuvres de Mimmo Rotella sont
néanmoins en marge de celles de ses pairs
francais, Hains et Villeglé, puisqu’il agit
directement sur leur surface, refusant

le procédé de lacération anonyme. Le
travail de Rotella est par ailleurs tres lié

a des mouvements antérieurs tels que
Dada, allant jusqu’a produire des sortes
de ready-made a I'image de sa sculpture
Petit Monument Rotella, bidon d’huile
dont le logo représentant la marque
Shell est renommeé Rotella. Apres son
installation a Paris dans les années 1960,

il s’illustre par ses séries « spectacles-
vérité », et ses appropriations d'images
cinématographiques souvent a caractére
érotique. En 1975, il enregistre un disque
peuplé de ses poemes musicaux nommeés
Epistaltisme, sorte de «lacération de
mots », ou répétition de sons brouillés. A
partir de 1980, il revient vers la peinture
et se sert en particulier de l'acrylique
pour créer ses « sur-peintures », collages
retravaillés par ses soins.

En 1993, il crée une unique broche
nommeée Affiche lacérée qui fait
directement référence a ses travaux
antérieurs. L'artiste fragmente une
affiche en papier qu'il place sur un
cadre d’argent. En 1998, Mimmo Rotella
collabore avec les éditions Filippini,
produisant conjointement une série de
huit pendentifs en or sur le motif de la
tortue.
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Sculpteur, peintre et réalisatrice de films,
Niki de Saint-Phalle est révélée en 1960
par la performance Tirs qui propose une
nouvelle maniere de peindre. L'artiste
tire sur des poches de peinture qui se
répandent ensuite sur une structure

en platre, exprimant ainsi la violence
contenue dans chaque étre humain. Ce
geste artistique n'échappe pas a Pierre
Restany, qui la présente et I'intégre au
groupe des nouveaux réalistes. En 1965,
Niki de Saint-Phalle crée sa premieére

et emblématique Nana, aux formes
affirmées, qui sert d’interrogation sur

le réle de la femme dans la société. Avec
Jean Tinguely, qu’elle épouse en 1971, elle
réalisera d’autres ceuvres mémorables,
comme la Fontaine Stravinsky et le Jardin
des Tarots. Niki de Saint-Phalle s’exprime
par les sculptures de serpents, d’arbres
de vie, de nanas, les porte bonheur
représentés par les formes d’'yeux, de
mains, et de trefles... qu’elle enduit de
couleurs vives.

Ce sont les motifs de ses sculptures
monumentales qui seront retranscrits en
bijoux. A I'exception d'un serpent édité

en 1977 par Sven Bolterstein, tous les
bijoux de Niki de Saint-Phalle sont réalisés
par son ami Giancarlo Montebello. On'y
retrouve les nombreuses couleurs cheéres
al'artiste, grace a un travail de I'émail sur
une base en or, parfois sertie de pierres
précieuses.




Andres Serrano nait en 1950 a New York,
ou il vit et travaille encore aujourd hui.
Ses parents sont originaires du Honduras
et de Cuba. « Artiste avec un appareil
photo», comme il se définit, iconoclaste
et provocateur, c’est un acteur essentiel

de la scéne contemporaine internationale,

connu pour ses portraits et ses
représentations du corps. Elevé dans

un environnement catholique tres
strict, il commence par une formation
classique et présente sa premiere
exposition en 1985. Son travail
questionne essentiellement les tensions
et complexités sociales ainsi que

les rapports entre sexe et religion.

Son lien avec la culture européenne

et l'art des siecles passés est
particulierement fort. En 1991,

sa série de photos The Morqgue, présentant

des clichés de cadavres, s'inspire de
peintures de Géricault. Certaines ceuvres
de Serrano ont suscité de violentes
polémiques aux Etats-Unis ou en France
(notamment Piss Christ) dans les milieux
catholiques ou conservateurs.

Cette bague en or, Crucifix Ring, a été
réalisée par I'atelier Bermudes a Paris
en 2015 : la croix signifie pour l'artiste
un objet ordinaire vendu sur n'importe
quel marché aux puces tout en ayant
été le pire des instruments de torture.




Gino Severini décompose le mouvement
et la lumieére par une approche picturale
cubofuturiste. Proche de Giacomo Balla
et Umberto Boccioni, il signe le 11 février
1910 le Manifeste de la peinture futuriste.
Severini partage les idées futuristes,

et y contribue par son approche quasi

scientifique du mouvement, mais dans un

style qui lui est propre. En effet, installé a
Paris en 1906, il découvre les ceuvres de
Seurat ainsi que le cubisme, qui auront
une grande influence sur sa peinture.

A cette période, ses compositions sont
marquées par les thémes des cabarets

et des danseuses, présents dans la toile
La Danseuse obsédante, en 1911. A partir
de 1924, Severini s'essaie aux techniques
de la mosaique et de la peinture murale,
décorant palais et églises de fresques
monumentales. Quel que soit son moyen
d’expression, il s’amuse a fractionner le
temps dans des ceuvres débordantes de
rythme et peuplées de souvenirs.

Dans les années 1940, il retranscrit ses
modules dans de l'or et de 'argent et crée
un bracelet, piece unique proche des
bracelets d’esclaves. En 1960, il crée une
broche déstructurée, proche du cubisme
synthétique qui habite ses toiles. Il en
confie le dessin préparatoire, réalisé a la
détrempe, au joaillier romain Masenza,
chargé de mettre en forme la Spilla dans
de l'or et des pierres de couleur.

Diamond Traffic Kills, 2006
Collier, or blanc et diamants
7,5 % 7,5 % 4cm
Edition de 8, avec Chus Burés
Collection Diane Venet

SANTIAGO

SIERRA

MADRID, 1966

Cet artiste espagnol, photographe et
vidéaste, vit et travaille au Mexique
depuis 1998.

Santiago Sierra pose un regard critique
sur une société ou tout s'achete,

en jouant, dans ses ceuvres, sur des
meécanismes similaires a ceux qu'il
dénonce. Ses pieces livrent sans détour
une analyse du contexte géopolique
dans lequel elles s’inscrivent, ce qui ne
manque pas de mettre en lumiere, par
les polémiques provoquées, les fragilités
d'un pays et I'importance du réle social
de l'artiste. Le Mexique apparait de

ce point de vue comme un moteur
important de l'esprit contestataire de
Sierra, qui condamne la mondialisation,
l'exploitation de 'homme par 'homme,
I'inégalité des rapports Nord-Sud et la
corruption capitaliste. En conviant et
en rémunérant des sans-papiers, des
prostituées ou des drogués a participer
a ses performances, I'artiste pointe avec
plus d’acuité certaines réalités de nos
sociétés. Au travers de performances,
d’installations, de photographies ou de
vidéos, Santiago Sierra questionne de
maniére frontale le monde du travail et
l'exploitation qu'il engendre.




Fille de I'artiste minimaliste Tony Smith,
Kiki se fait connaitre dans les années 1970
par une approche féministe de I'art. Elle
se sert des éléments du corps humain et
des animaux pour explorer les notions
d’identité et de rapport a la nature. Ses
sculptures explorent alors les perceptions
des corps via des associations formelles
quil'aident a extraire I'essence de ses
interrogations sur notre environnement.
Elle s’illustre par I'emploi de supports
tres différents tels que la sculpture, le
dessin, I'estampe et la photographie. Ses
ceuvres ont une portée métaphorique.
Elle fait partie du groupe new-yorkais
Colab, dont les sujets de prédilection sont
les questions de notre société, politiques
ou sociales. Familiere du changement
d'échelle dans ses ceuvres aussi bien que
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du travail de matériaux tres différents Sans titre, 1992

comme le bronze, la cire ou le verre, Kiki Collier, ‘ji:;i";f‘fii‘t"ec""le
Smith n’hésite pas a tenter 'expérience Diametre 8 cm

de I'argent moulé pour la création de Conci‘t‘ifi ;‘;iii‘e\k‘m
pendentifs et autres broches. On trouve '

dans sa création bijoutiére tout un
bestiaire peuplé d'oiseaux, de papillons
ou de biches, associés a des étoiles filantes
et autres formes de la nature. La broche
Deer Pin, créée en 2009, présente par
exemple un cerf et un lapin courant

dans un espace naturel. Dans ses bijoux
comme dans le reste de son travail, on
trouve une forte influence des contes
populaires, capables de transmettre une
morale a I'histoire que raconte son ceuvre.

CLAUDE
DE SORIA

PARIS, 1926 — 7, 2015

Claude de Soria, sculptrice, commence sa
formation artistique en 1946 dans l'atelier
de Cami a I'Ecole nationale supérieure

des beaux-arts de Paris avant de rejoindre
deux ans plus tard 'académie André-
Lhote, puis, en 1950, l'académie Fernand
Léger. Elle sera par la suite I'éleve

d’Ossip Zadkine (1890-1967), sculpteur
d’envergure internationale avec qui elle
travaillera durant 'année 1952.

Bien que Claude de Soria ait commencé
sa carriere en travaillant la terre cuite,
elle trouve sa voie a la faveur d'un sac de
ciment oublié dans la cour de son atelier
du boulevard Raspail. Elle comprend deés
lors tout I'avantage a tirer d'un matériau
volatil, facile a malaxer et a amalgamer.
Lartiste teste par la suite différents
dosages et plusieurs qualités de poudre
de ciment, sable, fibre, eau et structure
intérieure. Elle expérimente divers
moules et supports (verre, Rhodoid, tissu
ou papier) jusqu’a parvenir a toute une
gamme de formes, une part importante
du processus étant laissée au hasard :
cercles, carrés, rectangles, sphéres,
cylindres.




Loeuvre du peintre et sculpteur
vénézuélien Jesus Rafael Soto se
caractérise par ses liens avec l'op art et
l'art cinétique. Il se fait remarquer dans
les années 1950, moment ou il s’installe
a Paris, par ses ceuvres aux motifs
géométriques disposés consciemment
dans le but d'obtenir des effets visuels et
vibratoires. Soto s’intéresse également au
role joué par le spectateur en interaction
avec ses ceuvres, particuliérement dans
la série des « Pénétrables ». On trouve
aujourd’hui des ceuvres comme les
Muraux cinétiques dans les espaces
urbains et sur les facades de batiments

a travers le monde entier. Il réalise ses
premiers bijoux a la fin des années

1960. En 1968, il collabore avec Gem
Montebello pour la réalisation de boucles
d'oreilles a partir d'une juxtaposition

de fils d’argent plaqués or, maintenus a
leur base par un tube d’argent immobile.
Lillusion du mouvement que produit
cette composition est obtenue par un
phénomene optique. Soto crée une
interaction entre les matériaux et le

phénomene de vibration impliqué par

le corps: c’est le travail des matériaux
associé a la perception visuelle du
spectateur qui suggere la mobilité.

Cette série de bijoux sera présentée

lors des expositions « Multiples of the
First Decade » en 1971 a Philadelphie,

et «Jewelry to Sculpture to Jewelry » en
1973 a Boston. La broche Objet OP Art

en métal peint et pourtours d’argent
rappelle les liens qui unissent Soto aux
artistes proches du cinétisme tels que
Vasarely, Jean Tinguely ou Yaacov Agam.

Il entreprend une derniére série de bijoux
peu avant sa mort. En 2004, il crée en
collaboration avec l'orfévre espagnol Chus
Bureés le collier Balears rouge en argent et
fil de métal coloré, toujours tres proche
des effets visuels de l'op art.
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Grenouille a la Pince, 1998
Broche
Orjaune 18 ,12 x 2cm
7
Collection Diane Venet

DANIEL

SPOERRI

GALATI 1930

Tout commence un 27 octobre de I'année
1960, lorsqu'un groupe d’artistes se réunit
au domicile d"Yves Klein, dans le but de
signer le Manifeste du nouveau réalisme.
Parmi eux, Daniel Spoerri, présenté

par Jean Tinguely, et dont les ceuvres
sont encore inconnues de tous. Lartiste
n'est installé a Paris que depuis I'année
précédente. Aprés avoir fui 'Allemagne
nazie en 1942, il a étudié la danse,
domaine dans lequel il excelle jusqu’a
devenir premier danseur de I'Opéra de
Berne en 1955. Ce n'est que quelques
années plus tard qu'il s’approprie les
objets du quotidien, en particulier les
restes alimentaires, figés dans le temps
et réunis par un jeu de hasard : ce sont
les « Tableaux-pieges ». Tout au long de sa
carriere, Daniel Spoerri n’a de cesse d’en
offrir des variantes. « Détrompe l'ceil »,

«pieges a mots », «musées sentimentaux »
ou « cabinets anatomiques », il est
toujours question de « mouvement
suspendu ». Comme un arrét un peu

morbide et soudain d'une action en
cours: un souvenir matérialisé. De méme,
la broche Grenouille a la pince, bijou créé
en 1998 avec I'aide de I'orfevre Marco
Filippini fait référence a ce processus

de détournement des objets en ceuvres
d’art, concept partagé par les nouveaux
réalistes et le groupe Fluxus avec lesquels
Daniel Spoerri entretient des liens étroits.
Figé a jamais dans de l'or 18 carats, cet
animal hybride a corps de grenouille et
téte en pince de crustacé, fait a la fois
référence aux « Tableaux-piéges » et aux
«Conserves de magies a la noix », sortes
de porte-bonheur qui n'ont de valeur que
par les croyances que I'étre humain leur
porte.




Grand maitre incontesté de I'abstraction
américaine qui fait suite, a la fin des
années 1950, a la génération de Newman
et de Rothko, Frank Stella expose dés I'age
de vingt-trois ans ses « Black Paintings »
dans la fameuse exposition « Sixteen
Americans » au MoMA de New York. Son
influence est incontestable sur les artistes
de I'art minimal qui n‘ont pas manqué

de regarder avec attention ses « shaped
canvas» qui, des 1961, introduisent 'idée
de systeme dans la composition d’ceuvres
d’art. Son ceuvre ne va jamais cesser de se
remettre en question, du noir a la couleur,
du tableau au relief et de la sculpture

aux projets architecturaux. Réfractaire a
I'idée du bijou, il offre finalement en 2009
un premier collier prototype, un geste
trés inspiré de ses reliefs, recouvert de
peinture dorée. En 2010, il collabore avec
Ernest Mourmans et Marc Benda pour
produire une bague en or aux formes
courbes, elle aussi treés inspirée de son
travail de sculpteur et qui ne sera éditée
qu’en cing exemplaires.




HIROSHI
SUGIMOTO

TOKYO, 1948

Hiroshi Sugimoto, né en 1948 a Tokyo, vit
et travaille entre Tokyo et New York.

Cet immense photographe, explorateur
infatigable de la temporalité, traque
dans ses mystérieuses images en noir

et blanc le passage du temps a travers
les infimes changements d'un paysage
ou d'une nuance de gris. Au cours des
années 1970, il voyage dans les pays du
bloc de I'Est, notamment en URSS et en
Pologne, avant de s’installer en 1971 aux
Etats-Unis. La commence son travail de
séries: Theaters, Portraits, Dioramas, qu'il
mene de front avec son autre projet, les
célebres Seascapes. « Pas grand-chose
n’'a changé depuis ma premiere photo
de la mer des Caraibes en Jamaique: je
travaille toujours avec le méme appareil
photo, le méme objectif et la méme
technique d’exposition longue, qui varie
le plus souvent entre 20 et 50 minutes,
et plus rarement jusqu’a une heure et
demie », explique-t-il 2 un journaliste des
Inrockuptibles.
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En 2014, il est invité par le Palais de Tokyo
a présenter l'exposition « Aujourd’hui, le
monde est mort », ou'on a pu découvrir
trente scénarios pour la fin du monde
imaginés par l'artiste.

AToccasion de multiples expositions
personnelles ou collectives, les ceuvres de
Sugimoto ont pu étre admirées sur toute
la surface du Globe, de Montréal a Los
Angeles, de Berlin a Osaka.
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Oculist Witness, 2015
1 paire de lunettes en argent
massif, 7 paires de verres
teintés interchangeables,
32.7X30.5X 57 Ccm

Edition Liz Swig, 3/25

Production Selina Optique
Collection Diane Venet




L'artiste grec Vassilakis Takis s'amuse

des propriétés liées aux matériaux. Les
mouvements vibratoires, le déplacement
des centres de gravité, l'utilisation

de champs magnétiques, les jeux de
lumieres et de répétitions, sont les bases
de ses «sculptures-signes ». Installé a Paris
en 1954, il se lie d’amitié avec Yves Klein,
César et d’autres membres du Nouveau
Réalisme. C’est dans cette ville qu’il
travaille a des projets qui marqueront la
sculpture du xx© siécle, au méme titre que
celles de Brancusi et de Giacometti.

Il crée ses premiers bijoux a la fin des
années 1970, pour la plupart des pieces
uniques. Ces premiéres parures font
écho aux recherches de I'artiste sur le
magnétisme: il dispose des petites billes
en ferraille, perles ou diamants sur des
ames d’or, de cuivre ou d’argent retenues
entre elles uniquement par la force

d’'un aimant. En 1989, il collabore avec
les éditions Artcurial, pour lesquelles il
crée un modele de montre d'ou sort un
amas de tiges métalliques, trés proche
des aiguilles placées sur le sein de la
sculpture Magnetic Evidence, qu'il a
réalisée en 1983. Takis s’attelle ensuite a
la création de bracelets et colliers, parfois
moulés a méme le corps. Il est toujours
question dans ces ceuvres d’effets visuels
et de mouvements, que cet autodidacte
a toujours su capter pour faire de la
sculpture un art vivant.




C'est I'exposition « Art fantastique : Dada
et surréalisme », présentée au MoMA
(New York) en 1936, qui ouvre la voie de
la création a Dorothea Tanning, ancienne
dessinatrice publicitaire. Dans les années
1940, elle s’intéresse a I'inconscient, au
travail d’André Breton, et rencontre les
artistes européens fuyant le nazisme
refugiés aux Etats-Unis. En 1942, Max
Ernst visite son studio, engage une
partie d’échecs... et 'épouse en 1946. Ils
partageront trente-quatre ans de vie, en
France la plupart du temps. Ses 100 ans,
en 2010, ont été marqués dans le monde
entier par des expositions.

Le travail de Dorothea Tanning change
radicalement au milieu des années 1950.
Elle met alors en scene des jeunes femmes
dans des compositions intrigantes,

ou la sexualité et le fantasme féminin
s’exposent sans entrave masculine. La
broche Miss Octopus révele ce potentiel
érotique de I'animal associé au controle
féminin. Les bijoux de Dorothea Tanning
représentent des nuages, des cceurs ou
des totems proches du corps de la femme
et des thémes chers a leur créatrice, par
ailleurs poeéte. Ces petites sculptures, a
l'origine destinées a ses proches, ont été
concues dans les années 1960 par l'atelier
Francois Hugo.
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Plex Torque, 2007
Collier
Plexiglas, 22 x 15 x 1,8 cm
Piece unique
Collection Diane Venet

AVAVAS
TASTSI

ATHENES 1955

Nakis Tastsioglou vit et travaille a
Athenes. Il a étudié a 'Académie des
beaux-arts de Florence de 1975 a1979. 11
utilise le Plexiglas conjugué au feret a la
lumiere pour créer des sculptures le plus
souvent géométriques ou organiques. 11
est a I'origine de projets architecturaux, et
se trouve a 'aise qu'il s’agisse de projets
intérieurs ou extérieurs. Lors d une visite
récente au musée de Vergina (Grece), il a
concu 'idée de bijoux-sculptures.
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Ce collier en Plexiglas gravé d'un Eros ailé
est inspiré de la théologie et de la philo-
sophie. Tenant un crane dans ses mains,
le dieu habite un espace de forme ovale
en référence a I'oeuf cosmique. Ce bijou,
pour l'artiste, se lit comme un poeme sur
la naissance, la mort, la renaissance et ce
cycle perpétuel.
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Cinéaste et photographe, Sam Taylor-
Wood s’intéresse aux émotions humaines
qu'elle isole pour en tirer le portrait.
Dans sa série de photographie « Crying
Men » en 2002, elle fige en noir et blanc
des stars hollywoodiennes en train de
pleurer et s'interroge sur la perception
tronquée de I'image que 'homme se fait
de lui-méme et des autres. Son discours,
parfois cynique, montre du doigt les
faux-semblants de notre société en quéte
d’'images parfaites et irréelles.

En 2003, a I'occasion de l'exposition
«Past and Present » a la Louisa Guinness
Gallery, Sam Taylor-Wood s’associe au
créateur de bijoux Shaun Leane pour

la réalisation d’'une piece évoquant les
thémes de I'amour et de la libération

des sentiments. La bague Tear Catcher
extrait les émotions, heureuses ou tristes,
que l'on peut enfermer dans l'une des
cinqg fioles au bouchon de liege placées
dans un coffret en cuir fait sur mesure. Il
existe dix exemplaires de ce modéle en
or blanc 18carats, serti de diamants. La
méme année, Sam Taylor-Wood réalise le
collier Cunt en écriture gothique, serti de
rubis ou de diamants, modele édité a dix
exemplaires.
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Sans titre, 2007

Collection particuliere

THUKRAL
& TAGRA

NEW DEHLI, 1976/1979

Le duo d’artistes Thukral & Tagra,
également appelé T & T, est constitué
de Jiten Thukral et de Sumir Tagra. Ces
plasticiens, qui travaillent ensemble
depuis 2000, utilisent un large éventail
de médiums: peinture, sculpture,
installations, jeux interactifs, vidéo,
performance ou design.

Leurs ceuvres a 'esthétique kitsch et pop
questionnent I'influence des idéologies
occidentales populaires sur I'héritage

culturel profondément enraciné de I'Inde,

et brouillent les frontiéeres entre beaux-

arts et culture populaire, placement
de produits et design d’exposition,
inspiration artistique et battage
meédiatique.

Leur parcours est jalonné d’expositions
remarquées: a la sixieme édition de

la Triennale Asie-Pacifique, au Centre
Pompidou a Paris, au musée d’Art
contemporain de Lyon et au Mori

Art Museum a Tokyo. En 2010, ils
organisent par ailleurs une exposition
personnelle, « Match Fixe », au centre d'Art
contemporain Ullens a Pékin.




Né en 1967 au Cameroun, Barthémély
Toguo vit et travaille aujourd’hui entre
Paris et Bandjoun, au Cameroun. Cet
artiste, depuis le début des années 1990,
a eu recours a de nombreux médiums,
utilisant tout d’abord la photographie et
la vidéo, puis la performance, la sculpture
et 'aquarelle. Le travail de Toguo aborde
sur des tons variés, plus ou moins
distanciés ou provocateurs, des sujets
politiques et sociaux tels que les flux
migratoires ou les flux marchands.

La bague Carpe diem est le tout premier
bijou de Barthélémy Toguo. Il est inspiré
de ses célebres tampons sculptés en bois,
exposés notamment a 'occasion du prix
Marcel Duchamp 2016, et fait écho a sa
recherche sur les questions d’identité et
de controle.

et or jaune
17 x 14 cm
Edition Chus Bure:
Collection Diane

LUIS

TOMASELLO

LA PLATA, 1915 — PARIS, 2014

Luis Tomasello est un sculpteur argentin
né le 29 novembre 1915 a La Plata et mort
le 17 janvier 2014 a Paris. En 1951, l'artiste
traverse pour la premiere fois 'Atlantique
pour connaitre la terre de son pere,

la Sicile. Il découvre Mondrian a cette
époque et décide de séjourner six mois a
Paris. En visitant la cathédrale de Chartres
et en découvrant ses vitraux médiévaux,
il percoit ce qui sera un élément-clé de
son travail : la couleur-lumiere. Membre
du groupe de la galerie Denise René dés

1958, Tomasello développe depuis lors
une ceuvre fondée sur la question de

la lumiere. Prolongeant les recherches
plastiques engagées par I'abstraction
géométrique et le constructivisme

dans la premiére moitié du xx° siecle,
Luis Tomasello fait partie des artistes
cinétiques qui, dans les années 1950,
intégrerent I'idée de mouvement dans la
création plastique.




Architecte de formation, Tunga élargit
son mode d’expression artistique a la
sculpture, au dessin, a la photographie,
aux films, aux installations et aux
performances. Il oscille entre un monde
imaginaire et un monde réel, introduisant
dans ses ceuvres de nombreuses
références littéraires, psychanalytiques,
philosophiques et scientifiques.Il en
résulte des compositions poétiques dont
les contrastes et la luxuriance rappellent
I'art baroque. De maniere générale,

il est tres attentif aux matériaux qui
constituent ses ceuvres et mélange les
textures afin d'obtenir une alchimie
parfaite entre elles. La sculpture bijou,
Les Affinités électives (2003), témoigne
de ce processus par la présence de
molaires qui, en touchant un élément
informe au sol, créent un équilibre dans
la composition. Invité a exposer au pied
de la pyramide du Louvre en 2005,il a
réussi de facon magistrale a instaurer un
dialogue entre deux cultures. Loeuvre

A la lumieére de deux mondes présentait
une réunion de cannes de fer, de tissages

et de cordages en acier, de squelettes et
de cranes suspendus a une potence, qui,
lorsqu’elle se balance, laisse apercevoir
une dichotomie entre les éléments durs
et les éléments mous. Cette association
contradictoire assure, dans la pensée de
l'artiste, la circulation des énergies.

En 2001, Tunga crée un collier en or, piece
unique qu'il nomme Les Bijoux de la Belle
et la Béte. 1l existe un prototype La Belle et
la Béte, sculpture réalisée la méme année
en bronze, en fer et en cuivre, reprenant
les mémes motifs de cratéres figurant sur
le bijou. Ils sont aussi proches du dessin
Family Portrait : la belle, réalisé en 2001.

GAVIN

TURK

GUILDFORD 1967

Proche des Young British Artists, Gavin
Turk se démarque du groupe par des
oceuvres proposant un questionnement
perpétuel des notions d’authenticité

et de valeur en matiere artistique. Il
manipule toutes sortes de matériaux, en
témoignent ses célebres autoportraits,
sculptures en cire ou sérigraphies sur
toile. Ce theme de I'autoreprésentation
anime la pensée de 'artiste, qui se

crée alors une sorte de double chargé

de dévoiler ses réflexions internes. On
trouve par ailleurs dans son travail de
nombreuses références aux grands noms
de I'art tels quAndy Warhol, Marcel
Duchamp, René Magritte ou Yves Klein.

Initié au monde de la joaillerie par un
pére bijoutier, Gavin Turk destina a
l'origine ses bijoux a sa femme. Il concut
pour elle un modele de boucles d'oreilles
en platine bien trop lourdes pour étre
portées. Cest ainsi qu’il décida en 2004
d’utiliser un matériau acrylique synthé-
tique plus léger, sorte de résine coulée
dans des moules, eux-mémes réalisés a
partir d'un chewing-gum préalablement
maché, qui allaient donner leur aspect

si particulier a ses boucles d’oreilles, ses
boutons de manchettes, ses pendentifs et
autre épingles de cravate. Pour Gavin Turk
le médium qu'’est le bijou serait capable
d’insuffler un renouveau a l'art.




Richard Tuttle, né le 12 juillet 1941 a
Rahway, dans le New Jersey, est un artiste
américain postminimaliste utilisant
divers médiums: sculpture, peinture,
dessin, estampe et installations. Selon une
conception globalisante ou ligne, couleur,
surface et espace ne seraient qu'une seule
et méme chose, Tuttle vise a se libérer
dans sa pratique de ces mémes éléments.
Chacun d’eux est envisagé dans toutes

ses possibilités, qu’elles soient formelles,
spatiales, expérimentales, théoriques,
aléatoires, décoratives ou émotionnelles.
L'artiste percoit le lieu « comme espace a
investir: espace réel troublé ou modifié
par la présence de l'ceuvre », ce qui
explique le soin et le sens particulier
accordé par Tuttle a I'accrochage de ses
ceuvres. Celles-ci, de taille modeste, n'en

ouvrent pas moins un dialogue avec
l'espace qu'elles habitent le temps de leur
exposition. On pense ici également au
travail d’Ellsworth Kelly, dont les tableaux
en deux dimensions jouent avec l'espace
en trois dimensions ou ils se situent.

Dimensions ??
Edition ??
Collection ??

Cer

de Diane Venet, 2011
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Bague, clous en or
4,5%5x5cm
Edition Dia
Collection Diane Venet

== QUNTHER
UECKER

WENDORF 1930

Peintre et sculpteur, Giinther Uecker est
célebre pour avoir utilisé le clou comme
médium des le milieu des années 1950.
Il crée des ceuvres proches du cinétisme,
sur des supports variés allant de la

toile aux objets quotidiens. Les tubes
métalliques y sont fixés de telle sorte
qu’ils entrainent un jeu d'ombre et de
lumiere. Proche d’Yves Klein, dont il est
le beau-frere, Glinther Uecker rencontre
grace a ce dernier Otto Piene et Heinz
Mack, fondateurs du groupe Zero et
avec lesquels il s’associe en 1961. A cette
époque, il développe ses recherches

sur la lumiere, le temps et 'espace ety
ajoute une réflexion sur la politique et
la souffrance. Il abandonne peu a peu la
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figuration puis s'ouvre au design et a la
réalisation de films. Ces changements le
poussent a employer sporadiquement de
nouveaux matériaux comme l'eau et le
sable, mais le clouage au marteau reste au
coeur de la majorité de ses ceuvres.

De ce fait, il crée en 2011 une bague

dont les excroissances en or semblent
clouées sur leur support. Ce bijou, réalisé
en collaboration avec les éditions Gem
Montebello, rappelle par sa forme la
chaise Chair with Nails qu'il avait réalisée
en 2007.




Lee Ufan, né en Corée du Sud en 1936,
est a la fois écrivain, philosophe,
critique, sculpteur et peintre. Initié a la
culture traditionnelle chinoise, il part
pour le Japon a 20 ans pour étudier

la philosophie. Nietzsche, Heidegger

et Merleau-Ponty ont profondément
influencé sa démarche créatrice.
Paralléelement, il entame son parcours
artistique, son intérét le portant tour a
tour du coté de Pollock ou de la peinture
japonaise ancestrale. Il est a l'origine du
Mono-ha, courant japonais proche de
'arte povera qui utilise des matériaux
faconnés par '’homme ainsi que des
matieres premieres brutes afin de rendre
visibles et de questionner les rapports
intimes entre nature et artifice. Lee Ufan
accorde une importance particuliere a
la symbolique des matériaux. En 1971, il

présente ce mouvement en Europe lors de

la Biennale de Paris.

Ses sculptures de la série Relatum sont
lillustration de cette confrontation
mystérieuse entre des éléments naturels
et d’'autres de provenance industrielle, ou
faconnés par 'homme.

Lee Ufan a par aillleurs été choisi en 2014
comme artiste de I'année par le chateau
de Versailles, ou un ensemble d'ceuvres

a été exposé, tandis qu'en 2016 le musée
de I'Hermitage 'accueille a Saint-
Pétersbourg.

DEWAIN
VALENTINE

FORT COLLINS, 1936

DeWain Valentine, sculpteur minimaliste
ameéricain né en 1936 a Fort Collins, dans
le Colorado, vit et travaille a Los Angeles.
Souvent associé au mouvement Light and
Space dans les années 1960, il est surtout
connu pour ses sculptures minimalistes
en verre translucide. Valentine utilise la
fibre de verre et la résine de polyester
moulée pour leur aspect lisse suggérant
un processus de fabrication industrielle.
Influencé par des artistes tels que Larry
Bell, Craig Kauffman ou Kenneth Price,
qu’il découvre notamment dans le
magazine Artforum, Valentine s’installe

a Los Angeles en 1965 et participe a

sa premiere exposition personnelle a

la Ace Gallery en 1968. Inspiré par les
paysages marins et le ciel du sud de la
Californie, Valentine est un pionnier dans
l'utilisation des plastiques industriels

et de la résine pour la réalisation de
sculptures monumentales reflétant et
déformant la lumiere et I'espace qui les
entourent. Le musée d’Art de Denver,

le musée d’Art de Louisiana State
University de Baton Rouge, le MoMA de
New York et le musée d’Art de San Diego
collectionnent une partie des ceuvres de
DeWain Valentine.




SOPHIA

VARI

VARI, 1940

Peintre et sculptrice grecque, née a
Athénes en 1940, Sophia Vari vit et
travaille entre Monaco, Pietrasanta et
Paris.

A 17 ans, Sophia Vari rencontre La Callas,
quil'encourage — «Fonce ! » —, ce qui la
décide alors a venir étudier a I'Ecole des
beaux-arts de Paris. Depuis les années
1990, Vari crée, en parallele de ses
peintures et de ses imposantes sculptures,
des ceuvres miniatures a porter, pour
lesquelles elle emprunte ses titres a la
mythologie grecque.
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Ses bijoux, qu'elle réalise a partir de
modeles en plastine d'Italie, mélent lignes
géomeétriques et rondeurs sensuelles,
argent, or et ébene.

Sophia Vari vit depuis plus de trente ans
aux cotés de Fernando Botero, le célébre
sculpteur colombien.

69

69
Philonis, 2017
Bague, or jaune et ébéne
3,8 x3,8x3cm
Edition de 6
Collection de 'artiste

Victor Vasarely invente son propre
vocabulaire pictural qu’il fonde sur
I'union de formes et de couleurs
assemblées en fonction de ses
connaissances en sciences optiques. C’est
au cours de sa formation a I'académie
Mihely de Budapest qu'il étudie
I'architecture et découvre les recherches
de Josef Albers concernant les couleurs
et la perception de la profondeur. A
partir de 1944 et apres avoir travaillé une
dizaine d’années en tant que graphiste

a Paris, il concentre dans ses toiles

des motifs obtenus par un traitement
graphique particulier provoquant des
illusions d'optique. Empreintes de l'art
cinétique et de I'abstraction géométrique,
les compositions de ses ceuvres, dont il
dépose le brevet, font de lui le peintre le
plus représentatif de l'op art.

Les deux modeles de bijoux qu'il imagine
dans les années 1980 se placent dans le
prolongement de sa peinture. Il s’agit
d’'une parure, bracelet et boucles d'oreilles
que les éditions Circle Fine Art pensent

éditer a deux cent cinquante exemplaires
avant que l'entreprise ne périclite. En
1985, il concoit une parure qu’il baptise
Jolie, sur une ame de ronds d’or mis cote
a cote, chacun parsemé de bandes de
nacre et d'émaux noirs, disposés de facon
mathématique afin d'obtenir une illusion
de profondeur et de mouvement. Vasarely
est aussi l'auteur d'un pendentif dont les
cubes centraux, réalisés a partir de corail,
de lapis-lazuli et d'onyx, encerclés d'or,
donnent I'impression d’évoluer dans la
troisiéeme dimension.




Deés ses débuts, a I'age de dix-neuf ans,
Bernar Venet se fait remarquer par

des gestes radicaux et par l'utilisation

de matériaux étrangers a la pratique
artistique d’alors. Sa performance, en 1961
— il est couché dans les détritus —, est
accompagnée de tableaux de goudron.
En 1963, son «tas de charbon » présenté
comme sculpture sans forme spécifique
fera scandale avant d’étre accepté comme
geste fondamental. Tandis qu'il réside a
New York, de 1966 a 1970, il développe
une ceuvre fondée sur le langage
mathématique qui le situe comme l'un
des pionniers de I'art conceptuel.

Apres une période d’arrét, il reprend une
activité picturale qui ne cessera d'évoluer,
prenant la ligne comme sujet essentiel.

Ses nombreuses expositions mettent en
évidence la logique d'une évolution ou la
sculpture a pris une place prépondérante.
Celle-ci se préte aussi a la miniaturisation.
C'est par jeu et pour faire plaisir a sa
femme qu’il a ainsi transformé en bagues,
bracelets, pendentifs, toujours en pieces
uniques, quelques barres fines d’argent

et d'or qui reprennent son travail de
sculpteur et en suivent I'évolution.







Claude Viallat, peintre francais né a Nimes
en 1936, vit et travaille toujours dans sa
ville natale.

Deés 1966, Viallat remet en question les
fondements du tableau traditionnel en
réalisant ses premieres toiles sans chassis
et en peignant au sol comme le pratique
avant lui 'Ameéricain Jackson Pollock.
Comme Buren, Toroni ou Parmentier

au méme moment, il va systématiser en
parallele I'usage d'une forme qui lui sera
propre. La maniere dont cette forme,
qui devient module, occupe l'espace du
tableau en détermine la composition.
Toujours identique et de méme
dimension, elle apparait a intervalles
réguliers sur la surface qu'elle recouvre

intégralement. Loin de I'abstraction
lyrique ou géométrique, Viallat prend

le contre-pied des codes admis de la
peinture de cette époque. La peinture de
Viallat est par ailleurs marquée par sa
découverte, en 1972, lors d'un séjour aux
Etats-Unis, des pratiques artistiques des
Indiens, dont 'esthétique ressurgira dans
les travaux du peintre. La forme chere a
Claude Viallat apparait sur des stores, des
parasols, des tentes, des baches, ce qui lui
permet de jouer sur la polychromie, les
coutures ou la complexité de la découpe.
Moins connu que ses peintures, son
travail d’assemblage réunit bois flottés,
morceaux de tissus, cordes ou filets pour
la réalisation d’« objets » ou de « cercles ».
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Né en 1955 a Vérone, en Italie, Giorgio
Vigna vit et travaille a Milan. Artiste
polyvalent, il réalise tres tot des bijoux
pour des films, des opéras ou des pieces
de théatre. Il travaille notamment

avec Pier Luigi Pizzi, Peter Greenaway,
Bernardo Bertolucci ou Wim Wenders.

Son intérét pour le verre le fait collaborer
avec Venini a Venise. Il crée pour la
marque une série d'objets design uniques
et sa premiere collection de bijoux en
verre. La souplesse du fil, la force de

la pierre, la transparence du verre, la
brillance de l'or et I'énergie de 'aimant
sont les constituants de son travail
d’'ornements pour le corps.

Il poursuit sa carriere en Finlande ot il
concoit plusieurs collections pour des
firmes renommeées. Son travail est exposé
a travers le monde, au Palazzo Fortuny

et au Museo Correr a Venise, au musée
Maillol a Paris ou au Museum of Arts and
Design a New York.

124
Yes, 2008
Bague
Argent, 2,7 x 3,8 cm
1/8, édition
Patrick Boisgrollier
Collection Diane Venet

JAQ

CUES

VILLEGLE

QUIMPER 1926

Considéré comme le chef de file des
affichistes, Jacques Villeglé se définit
lui-méme comme «un artiste-journaliste
réceptif a I'affiche, au journal de la rue ».
Toute sa carriere artistique sera menée
comme s’il n'était pas le créateur mais le
révélateur de ses ceuvres. Il s’approprie
les déchirures de la ville, détournant

la publicité et la presse dans un esprit
subversif. Ces affiches (qu'il collectionne
depuis 1949) lacérées par le temps et des
mains anonymes constituent selon lui
des ceuvres d’art naturelles, des traces

de civilisation. En février 1954, Villeglé et
Hains, qui collaborent depuis leurs études
aux Beaux Arts de Rennes, rencontrent

le poete lettriste Francois Dufréne. C'est
ce dernier qui les présente aux nouveaux
réalistes, groupe qu’ils integrent des 1960.

Les bijoux de Villeglé font référence a

ses « cryptogrammes sociologiques »,
graffitis de murs dont il a fait un alphabet.
La bague Yes, comandée par Diane

Venet et réalisée a huit exemplaires par
Patrick Boisgrollier en 2008 fait écho a la
sculpture monumentale du méme nom,
réalisée en 2007. Elles présentent un
graphisme chargé de symboles. Les signes
monétaires du yen, de 'euro et du dollar
réunis par I'affirmation, soulignent le
pouvoir des idéogrammes.

Quant au bracelet Star, il fut réalisé a huit
exemplaires par Marco Filippini pour
célébrer le cinquantenaire du nouveau
réalisme. Dans les deux cas, Villeglé
manie les lettres, mais dans de l'or et de
I'argent.



Human Rights
Adornment, 2016

Fils d’émigrés tcheques, né dans la cité
miniere de Pittsburgh, Andy Warhol

fait ses études au Carnergie Institute of
Technology de 1945 21948. 1l est d’abord
connu en tant que brillant publicitaire
avant d'exposer et de vendre ses toiles.
Ses deux carrieres sont étroitement
liées, tant au niveau des techniques
employées que des themes abordés. Il
est connu dans le monde entier pour son
travail de peintre, de producteur musical,
d’auteur, pour ses films d’avant-garde,

et pour ses liens avec les intellectuels,

les célébrités de Hollywood ou les riches
aristocrates. Ses portraits sérigraphiés,
reportés sur toile et reproduits a I'infini,
symbolisent la standardisation et le culte

de la consommation de la nouvelle société

américaine des années 1960.

Juste avant sa disparition, il concoit la
premiere montre d’art, en collaboration
avec la fabrique de montres suisse
Movado. Cette édition limitée de

250 exemplaires sera présentée a la
foire de Bale en 1988. Les spectateurs
découvrent alors cinqg cadrans
représentant des vues d'immeubles
new-yorkais en noir et blanc, soulignées
d’aiguilles rouges.

Chaque plaque 4 x 4 cm
Edition illimitée
Collection Diane Venet
85

Stars don’t stand still
in the sky, 2010
Broche,

Collection Diane Venet

STARS DONT STAND 7
STILL IN THE SKY 4

NEW YORK, 1942

Né dans le Bronx en 1942, Lawrence
Weiner vit et travaille entre New York et
Amsterdam.

Son ceuvre, lorsqu’il n’a que 18 ans,
consiste essentiellement a provoquer des
explosions dans le paysage californien
afin de créer des crateres aux formes
sculpturales!

Aux c6tés de Robert Barry, de Sol LeWitt
et de Joseph Kosuth, Lawrence Weiner
devient rapidement, au cours des
années 1960, une figure centrale de l'art
conceptuel postminimaliste naissant.
Affirmant peu a peu un travail fondé
sur le texte, Weiner formule en 1968 sa

PERRAPS
TREY
et

déclaration d’intention: « L'artiste peut
construire 'ceuvre / Loeuvre peut étre
fabriquée / Lceuvre ne peut pas étre
batie. » Les textes que l'artiste donne

a voir semblent moins I'énoncé d'un
projet que la forme textuelle de travaux
déja réalisés, le texte ayant la qualité
particuliere, et unique, de donner la
possibilité au destinataire de réaliser a
nouveau, ou non, ce qui est écrit. Tout
support apte a recevoir du texte pourra de
fait étre exposé, le texte devenant matiere
méme du travail de l'artiste. Celui-ci
explore donc des formats et médiums
variés: vidéo, livre, art sonore, sculpture,
performance ou art graphique.




Sculpteur, performer, photographe mais
aussi architecte, commissaire d'exposition
et blogueur, Ai Weiwei, né le 28 aotit 1957
a Pékin, est une des figures majeures de la
scene artistique indépendante chinoise. Il
est le fils du poete et intellectuel Ai Qing
(1910-1996) et le demi-frere du peintre

Ai Xuan. La révolution culturelle rend

les premiéres années de sa vie difficiles,
et, des 1981, aidé par des relations, Ai
Weiwei part pour New York, ou il étudie

a la Parsons The New School for Design.

Il abandonne rapidement ses études

et gagne sa vie comme charpentier et
peintre en batiment, tout en invitant dans
une atmosphere fertile d’autres Chinois
exilés dans son appartement d’'East
Village. Il est marqué a cette époque par
sa rencontre avec Allen Ginsberg, écrivain
de la Beat Generation dont il devient
I’ami, et par sa découverte de Duchamp,
«parce qu'il a changé la sitution de l'art
et les opinions des autres sur l'art ».
Weiwei commence par photographier
abondamment New York et le West Side,
tout en abordant la performance et en
s'intéressant a I'art conceptuel et au
ready-made. A la suite des manifestations
violemment réprimées de la place
Tian’anmen le 4 juin 1989, Ai Weiwei
entame une greve de la faim au sein du

collectif Solidarity for China, devant le
siege des Nations unies, qui durera huit
jours. Son pere étant malade, l'artiste
revient finalement a Pékin en 1993. Le

3 avril 2011, Ai Weiwei, en partance pour
Taipei via Hong Kong, est interpellé par la
police a 'aéroport international de Pékin
avant qu'il ne puisse monter dans I'avion.
Arrété officiellement pour évasion fiscale,
il est libéré sous caution apres quatre-
vingt-un jours d’enfermement dans un
lieu tenu secret, ce qui provoque une
vague d’'indignation a travers le monde.
En liberté conditionnelle, Weiwei doit
attendre le 22 juillet 2015 pour pouvoir
retrouver son passeport chinois et quitter
Pékin sans autorisation.

Ce bracelet a été créé al'occasion de son
exposition a la Royal Academy de Londres
avec la galerie Elisabetta Cipriani.




Né en 1948 dans le Oxfordshire, au
Royaume-Uni, Bill Woodrow vit et
travaille a Londres.

Apres des études a la Central Saint
Martins de Londres, il rejoint a la fin

des années 1970 le mouvement de la
New British Sculpture, qui comprend
Tony Cragg, Richard Deacon, Antony
Gormley et Anish Kapoor. Sa sculpture,
qui raconte souvent une histoire, évoque
de maniere récurrente la destruction

de la planéte et 'ascendant de la nature
sur 'homme. A la fin des années 1980,

Woodrow remet radicalement son travail
en question et revient a des formes

plus conventionnelles en utilisant
notamment le bronze. Ses ceuvres ont été
exposées dans les plus grands musées et
il a représenté la Grande-Bretagne aux
Biennales de Sydney, de Paris et de Sao
Paulo. Une grande rétrospective lui a été
consacrée a la Royal Academy de Londres
en 2012.

Ce collier Double Canoe en argent et or a
été concu en 2012 avec la galerie Louisa
Guinness.
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Cucumber, 2014
Broche, argent et saphirs
4cm
Edition 1/10 Gallery
Elisabetta Cipriani, Londres
Collection Diane Venet

[XR\WIN

WURM

AUGSBOURG, 1954

Erwin Wurm, né en 1954 en Autriche, vit et
travaille a Vienne. Professeur de sculpture
aI'Ecole des beaux-arts de Paris au début
des années 1980, il s’inspire tout d’abord
de I'art conceptuel et minimal.

Il se fait connaitre par l'utilisation de
vétements associés ou non avec un corps,
dans des configurations souvent absurdes
et drdles. Suivront les Dust Pieces, simples
empreintes laissées par les vétements.

Dans la tradition autrichienne de la
performance nait par la suite le célebre
concept des One Minute Sculptures.

A travers la photographie et la vidéo,

140

l'artiste détourne les fondamentaux de
la sculpture classique en utilisant de
facon décalée les mouvements du corps,
soulignant qu’« une sculpture peut
n'exister qu'un instant ». Il interroge sans
cesse, toujours avec humour, les ressorts
de notre société de consommation en
donnant a voir des voitures ramollies ou
encore une maison a cheval sur le toit
d’'un grand batiment.

Erwin Wurm développe par la suite

un travail de transformation d’objets
ordinaires en sculptures aux formes
absurdes et d’aspect souvent comique.
Sortis de leur contexte habituel, ces objets
acquierent une signification inédite,
donnant a penser que la recherche
plastique peut parfois toucher du doigt la
réflexion métaphysique.

Avec 'humour qui le caractérise, Erwin
Wurm a décliné en 2013 l'objet concombre
en bijou (bague, broche ou collier).

o
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ROBERT
BARRY

16
Come Over, 1990

Broche, ceuvre peinte

miniature encadrée
et signée pour Diane

5x5cm
Piéce unique

Collection Diane Venet

SANDRO
CHIA

53
Sans titre, 2012
Bague (prototype) argent
doré, onyx et émail blanc
- 4x2cm

4
2 1 8 Edition Cleto Munari
. Collection Diane Venet

NATHALIA
EDENMONT

90
Rabbit in a Vase, 2010
Broche, photographie,
cadre en argent
5x5cm
Piéce unique
Collection Diane Venet

MARCIA
GROSTEIN

90
Encounter
of Two Pansies, 2011
Bague, laiton doré et résine
6,8 x 5cm
Piece unique
Collection Diane Venet

AVISIH
KHEBREHZADEH

90
Maskhara with
Dragonfly, 2014
Lunettes de soleil
Argent plaqué or et lunettes
de soleil L.G. R. en émail
Edition 3/25
Courtesy Gallery
Elisabetta Cipriani
Collection Diane Venet

o

YU
MINJUN

119
Doubleface Man, 2008
Broche
Or jaune 18 carats et or blanc,

6 x 6,5cm P —
6/8, édition Filippini -)' 1 ()
Collection Marina Ruggieri
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MILTOS
MICHAILIDIS

90
Sans titre, 2012 \ L L Vavah!
Boucles d'oreilles, jouets l_< ( ) R R l—q S l
en plastique plaqué or VAN
2,1x 6 cm -
r
Edition de 12 / 4 ) S\
Collection Diane Venet Y \ 1§
120
Wire Bracelet, 2008
Bracelet, argent et or
4,5%6,5x5cm
Piece unique
Collection Diane Venet
| JINIWU 4
} - T
119
Diane, 2007
Collier, fil d’acier
- et plexiglas, 22 cm
( ) Piece unique
Collection Diane Venet

FABRIZIO
PLESSI

115
The Light of the Soul, 2006
Collier, or blanc et argent
13x1,9 x 2,2cm
Edition de 10, Filippini
Collection Diane Venet

KENNY
SCHARFEF

15
Speedy, 2007
Collier
Diamants, saphirs, perles,

émaux et or 18 carats

peint,3 x 7cm

Edition de 50, Afsoun Gallery

Collection Diane Venet

ALBERTO
/0ORZ]1

90

Structura, 2003

Barguc, or nyr
52 x 6,5 x 5,5cm
Collection Diane Venet Ll .
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