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Bouddha et dévots

» Schiste

* Inde, Gandhara

e circa lll® siécle

* Hauteur : 19 cm

* Provenance : Collection privée

Ce fragment de sculpture est une ceuvre forte, empreinte des expressions mélées de I'orient et de
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'occident dont la rencontre fut a [lorigine de [lincroyable
richesse de I'art du Gandhara.

Les scénes de la vie du Bouddha, bien qu’aniconiques dans les
premieres formes de I'art bouddhique, ont toujours occupé une
place primordiale dans les programmes iconographiques des
sites religieux. Avec les Jataka, épisodes des vies antérieures
du Bouddha, elles constituent I'essentiel des décors annexes
aux figures principales, que ce soit sur les stéles ou sur les
linteaux, colonnes et autres éléments d’architecture.

Le Bouddha est ici montré au centre, en plein sermon, assis ou
agenouillé sur un piédestal et tourné vers la gauche. Il esquisse
probablement de sa main droite le geste de I'absence de crainte
ou de I'enseignement, tandis que son autre main retient un pan
de sa robe. Il est également reconnaissable a l'auréole
circulaire qui nimbe sa téte, ainsi qu'a ses lobes d'oreilles
. distendus et a sa protubérance cranienne déguisee ici en

chignon. Le piédestal de forme carrée est aussi un élément récurrent dans l'art bouddhique,
symbolisant par exemple le Bouddha dans les représentations aniconiques.

Lui font face trois hommes, I'un agenouillé au sol les mains jointes en position de priére, les deux
autres debout, respectivement présentant des offrandes et portant un panier. Derriére le Bouddha
apparaissent deux autres hommes séparés par un arbre. Le premier, le plus proche du Bien
Heureux regarde dans la direction du second qui semble s’éloigner, les mains jointes en adoration.
Tous sont coiffés de turbans typiques de la région du Gandhara.

Il est intéressant de souligner le traitement particulier des étoffes dans cette sculpture. Les
vétements se ressentent en effet de [linfluence flagrante de la sculpture classique
méditerranéenne, se composant de tuniques nouées a la taille et rappelant les toges grecques. Il
en va de méme pour les cheveux des différents acteurs, représentés par des lignes aux courbes
gracieuses et ondulantes.

En termes de drapé, I'ceuvre surprend par sa grande vigueur, les plis des habits étant figurés tres
serrés et profonds. On notera particulierement le travail de I'habit de 'homme au panier, dont la
manche est striée de plis en vagues rapprochées. Le méme motif est répété sur le pan de tissu qui
couvre ses jambes

Le modelé des corps est quant a lui révélateur de I'influence indienne, présentant des volumes
puissants et des corps replets aux formes rondes et douces.

La double influence grecque et indienne donne tout son charme a cette ceuvre en la dotant d’'une
esthétique forte et d’'une grande historicité.

C’est sous le regne d’Ashoka (273 - 232 av. J.C.) de la dynastie des Maurya que le Bouddhisme
s’est implanté dans cette région du Gandhara et les premiéres représentations iconiques du
Bouddha furent introduites quelque temps plus tard sous les Kushana.

Cette oeuvre est un trés bel exemple de I'art du Gandhara, qualifié d’art gréco bouddhique,dont la
zone de prédilection, située sur I'actuel Afghanistan et sur la partie nord-ouest du Pakistan, était
au centre des échanges commerciaux et culturels entre 'Occident, I'Asie et I'Inde.






Frise a decor vegetal

 Schiste

 Inde, Gandhara

e circa lll® siecle

e Hauteur : 12 cm

* Provenance : Collection privée

Ce fragment de fr|se fmement sculpté dans un schiste gris-bleu appartenait

~ probablement au décor d’un élément d’architecture.
" ﬁ Les mqtn‘s ciselés sont gxcluswement vegetaux et

~4de s’organisent de facon sérielle sur deux registres. Le
registre supérieur voit alterner des arbres stylisés et
des lignes obliques représentant probablement une
| autre forme de vegetation.

. Le registre inférieur, le plus important, se compose de
-4 rinceaux composés d'un entrelacs sinusoidal de
branches fines. Au sein de chaque courbe, une des
. branches s’achéve par une fourche dont la plus
courte tige porte une grappe de trois fruits. L'autre
~ branche s’enroule dans le sens opposé et développe
e i e~ "‘*' a son extrémité un éventail de six feuilles en forme de
feges o PNEDURL . caeurs.
Les trois motifs présents sur ce fragment allient une délicatesse et un équilibre tout
a fait remarquables. Le ciselé des détails est naturaliste et d’'une grande précision.
L’'arrangement sinusoidal de I'ensemble procure également une grande dynamique
et un fort potentiel décoratif a cette frise dont l'état de conservation est
irreprochable.

Cette oeuvre est un trés bel exemple de l'art du Gandhara, qualifié d’art gréco-
bouddhique, dont la zone de prédilection, située sur I'actuel Afghanistan et sur la
partie nord-ouest du Pakistan, était au centre des échanges commerciaux et
culturels entre I'Occident, I'Asie et I'Inde.






Naissance et premier bain du Bouddha

 Schiste

* Inde, Gandhara

e circa lll® siécle

e Hauteur : 19 cm

* Provenance : Collection privée

Les scenes de la vie du Bouddha bien gu’aniconiques dans les premieres formes de l'art
bouddhique, ont toujours occupé une place primordiale
dans les programmes iconographiques des sites religieux.
Avec les Jataka, épisodes des vies antérieures du
Bouddha, elles constituent I'essentiel des décors annexes
aux figures principales, que ce soit sur les stéles ou sur les
linteaux, colonnes et autres éléments d’architecture.

Ce grand fragment de frise devait probablement appartenir
a un ensemble architectural, ou a une grande stéle. Il
mettait en scéne les épisodes de la vie du Bouddha
historique en complément d’'une plus importante figure du
Bien Heureux.

Sont figurés ici deux moments importants de cette vie : la
naissance et le premier bain, séparés au centre par une
colonne coiffée d’'un chapiteau trés proche du style

: corinthien avec ses motifs végétaux en feuilles
S Jacanthe.

%l

La scene de droite met donc en scene la naissance du Bouddha. On distingue au centre la
reine Maya. Elle levait probablement son bras droit de sous lequel est né le futur Bouddha,
le prince Siddharta Gautama. Elle est assistée par un personnage qui accueille I'enfant
dans une étoffe. Au vu de l'auréole qui nimbe la téte de celui-ci, on peut déduire qu'il s’agit
d’une divinité, méme si son identification exacte reste difficile. Derriere lui se trouve une
autre déité masculine en priére. Enfin, la droite de la scéne est composée de personnages
secondaires, probablement des servantes.

La scene du bain s’organise de la méme facgon, avec le personnage principal, le Bouddha,
au centre. Il est debout, nu, sur un piédestal a pattes de lions. Deux servantes
agenouillées lui tiennent les poignets et une jambe, probablement en train de le laver.
Deux deités masculines portent les jarres desquelles coule 'eau du bain. Celle de droite
tient un vajra dans sa main gauche. Un dernier personnage observe la scene, adossé a la
colonne centrale.

L’ensemble de la frise est tres finement sculpté, avec précision et naturalisme. Il est
intéressant de souligner le traitement particulier des étoffes dans cette sculpture. Les
vétements se ressentent en effet de l'influence flagrante de la sculpture classique
meéditerranéenne, se composant de larges toges a la grecque. Il en va de méme pour les
cheveux des différents acteurs, représentés par des lignes aux courbes gracieuses et
ondulantes. On notera particulierement les replis en éperons des habits des deux divinités
de la scéne de la naissance, qui refletent néanmoins une certaine liberté stylistique. En
termes de drapé, I'ceuvre surprend par sa grande vigueur, les plis des habits étant figurés
tres serrés et profonds. Ce dynamisme est encore renforcé par les postures souples et
ondulantes, typiques de la statuaire indienne.

Les personnages masculins portent tous une coiffe en turban, typique de la région, alors
gue les femmes sont coiffées de couronnes d’étoffes tressées.

Le modelé des corps est quant a lui révélateur de l'influence indienne, présentant des
volumes puissants et des corps replets aux formes rondes et douces.
La double influence grecque et indienne donne tout son charme a
dotant d’une esthétique forte et d’'une grande historicité.

cette ceuvre en la






Femme a la main

* Terre cuite

* Inde

« Epoque Gupta, circa Ve siécle

» Hauteur : 46 cm

* Provenance : Collection Bunzo Nakanishi, Japon

Ce fragment de sculpture figure un buste féminin tourné vers une main. Cette main
(qui devait appartenir a un personnage de plus grande taille) lui touche la joue droite,
suggérant une relation charnelle entre la femme et le personnage manquant, peut-
étre une divinité. Le fragment d’un nimbe ovale décoré de pétales de lotus milite en

Son caractéere divin est d'ailleurs souligné
par la richesse des parures et la
sophistication de sa coiffure, ou s’é€panouit
une fleur de lotus. L’expression de son
visage ainsi que la gestuelle
d’argumentation de sa main droite
(vitarkamudrd)  traduisent un instant
spontané riche d’émotions. L'art Gupta est
en effet réputé pour sa subtilité et son
expressivité raffinée.

Les sculpteurs de cette époque ont parfaitement réussi la synthése esthétique entre
le charnel et le spirituel, comme en témoignent le modelé précis mais sans
exubérance, équilibré et tout en rondeurs de ce buste féminin et la représentation
tres caractéristique du visage, aux yeux grands ouverts et aux traits prononces.

Notre imagination n’est pas en reste face a ce fragment trés « éloquent » qui
dégage vitalité et émotion.

Les origines de I'époque Gupta remontent au llle siecle apres J.C. suite a
I'éclatement de I'empire Kushana. La puissance Gupta se développe pour devenir
un empire influent au Ve siecle sur toute I'Inde du Nord, de Sarnath et Mathura,
hauts lieux de création, jusqu'a lInde orientale, avec l'actuel Bengladesh.
Considérée comme l'une des plus grandes périodes artistiqgues de tous les temps et
définie comme « l'dge d’'or de l'art indien », cette époque antique inventa de
nouveaux criteres de beauté qui bouleverserent I’Asie centrale et I'Asie du sud-est.

Art Loss Register Certificate, Référence S00017511.

Nous avons procédeé a un test de thermoluminescence qui a confirmé sa datation.
(Réf. CPS 02447)

Pour des pieces comparables, consulter A. Goswami, Indian Terra-cotta Art, New
York, 1959, pl. 5 et L’age d’or de I'lnde classique : L’empire des Gupta, catalogue
de I'exposition, Grand Palais, Paris, 2007, p. 84 et p. 233.






Buste de Devi

 Terre cuite

* Inde, Uttar Pradesh

« Epoque Gupta, Ve siécle

* Hauteur : 22 cm

* Provenance : Collection privée

Caractéristique de la sculpture en terre cuite Gupta, ce fragment se distingue par

le naturalisme de son modelé, tout en souplesse et
en courbes gracieuses. Le personnage féminin, dont
la poitrine aux formes rondes et généreuses répond
parfaitement aux canons de beauté indiens, adoptait
probablement la pose en triple flexion dite tribhanga.

Son caractere divin, sinon princier, est déductible de
I'imposante parure de bijoux visibles a ses oreilles et
autour de son cou. Les yeux étirés en amandes et la
bouche charnue sont autant d’autres indices du style
Gupta qui s’exprime ici. La coiffure, enfin, est elle
aussi remarquable. Les cheveux de la divinité sont
maintenus sur le sommet de sa téte par un diademe
et cascadent en élégantes vaguelettes sur ses
épaules.

Cette Devi incarne l'une des multiples manifestations de la Grande Déesse
originelle encore appelée Mahadevi, parédre de Shiva et mere de la Trimurti elle
est a l'origine de toute création.

Les origines de I'époque Gupta remontent au llle siecle apres J.C. suite a
I'éclatement de I'empire Kushana. La puissance Gupta se développe pour
devenir un empire influent au Ve siecle sur toute I'lnde du Nord, de Sarnath et
Mathura, hauts lieux de création, jusqu’a I'Inde orientale, avec [Iactuel
Bengladesh. Considérée comme l'une des plus grandes périodes artistiques de
tous les temps et définie comme « I'dge d’or de l'art indien », cette époque
antique inventa de nouveaux criteres de beauté qui bouleverserent I'Asie centrale
et I'Asie du sud-est.

Pour des pieces comparables, consulter A. Goswami, Indian Terra-cotta Art, New
York, 1959, pl. 5 et L’age d’or de I'lnde classique : L’empire des Gupta, catalogue
de I'exposition, Grand Palais, Paris, 2007, p. 84 et p. 233.






Stele de Surya

» Gres

* Inde, Rajasthan ou Madhya Pradesh

o X® - XI¢ siecle

* Hauteur : 35 cm

» Provenance : Collection privée, Europe

Cette stele représente Surya, le dieu du soleil du panthéon védique. La divinité

porte une haute couronne appelée
« karandamukuta » finement sculptée. Elle tient
un symbole solaire dans chaque main et prend
une pose accroupie. Le dieu porte de
somptueuses boucles d’'oreilles ainsi qu’un large
collier. Il est figuré sur un char tiré par sept
chevaux guidés par l'aurige Aruna, lors de sa
traversée du ciel. Surya est entouré de ses
guatre epouses : Aurore et Crépuscule, Lumiere
et Obscurité. On notera la présence de deux
Apsara portant des guirlandes de fleurs au
sommet de la stéle.

Surya est un dieu védique. Le védisme fait
référence a la civilisation des arya, peuple orga-

nisé en castes, qui imposa sa puissance dans I'lnde antique en s’appuyant sur
des rites complexes basés sur des gestes et paroles magiques. Les Veda sont
des textes codifiant ces rites. Leurs enseignements sont transmis de brahmane
en brahmane et sont considérés comme la connaissance révelée aux sages.
Leur importance est capitale dans le développement des mouvements religieux
et philosophiques en Inde.

Le temple de Konarak dans I'Orissa est dédié a Surya.

La grotte de Bhaja nous offre également l'une des plus anciennes
représentations du dieu du soleil datée du lle siecle avant notre ére.






Stele de Shiva

» Gres rose

* Inde

* XI® siécle

* Hauteur : 42 cm

* Provenance : Collection privée

Cet élément de stele met en scene le dieu du principe destructeur de la Trimurti

hindouiste dans un décor architecturé. Le dieu est
représenté dans la pose dite tribhanga, entre deux
colonnes. Ce procédé intéressant tend a créer une
impression de perspective tout en accroissant
I'importance de Shiva en lui conférant une grande
verticalité.

Le dieu porte des lourds bijoux aux oreilles, ainsi
gu’'un collier et des bracelets. Il est vétu d'un pagne
court et d'une longue écharpe ornée d’'un bouton de
lotus en son centre. Dans sa main droite, il tient un
baton autour duquel semble s’enrouler un serpent
dont la téte est visible pres de la cheville droite,
symbole trés fréquent dans les représentations de

Shiva. Sa main gauche repose sur sa cuisse. Ses cheveux sont coiffés en forme
de nimbe sur le sommet de sa téte et sont maintenus en place par une tiare. De
part et d’autre des colonnes, sont figurés deux lions dressés sur leurs pattes
arrieres.






Shiva Bhiksatana

* Stéatite

* Inde, région du Karnataka

* Fin XI® siecle

» Hauteur : 82 cm

* Provenance : Collection privée, Espagne

Cette exceptionnelle et rare représentation figure Shiva sous l'aspect d’un moine
mendiant, errant a travers le monde pendant douze années pour expier sa faute : il
coupa la cinquieme téte de Brahma.

Debout, effectuant la triple flexion ou tribhanga, le dieu
est adossé a la stele finement décorée d’un kirtimukha
en son sommet et de motifs floraux. Il est doté de quatre
bras dont les mains supérieures tiennent, a droite, un
trident (trisula), et & gauche le tambour a boules
fouettantes (damaru) ; les mains inférieures, brisées a
ce jour, détenaient a droite sans doute une épée et a
gauche, la téte barbue de Brahma qui lui servit de bol a
aumone pour mendier. Son visage aux traits proches de
la perfection est surmonté d’'une imposante chevelure
bouclée. Son aspect divin est souligné par la finesse et
la profusion de I'ornementation : majestueuses boucles
d’oreilles, épaulettes, abondance de colliers ondulants,

bracelets et brassards. A la place du dhoti, il semble porter une large ceinture formée
de perles.

Cette ceuvre dont la région d'origine, le Karnataka, est marquée par une histoire
complexe ou les dynasties des Pallava, Calukya, Rastrakuta, Chola et Hoysala
régnerent par intervalles entre les IXe et Xlle siecles, semble avoir subi I'empreinte
des Calukya tardifs. Nous la datons de la fin du Xle siecle. Il s’agit d’'une piece
remarquable, tant au niveau de sa pose langoureuse, de son aspect athlétique que
par ses cuisses et son ventre replets. Le theme du Shiva ayant tranché la téte de
Brahma connait notamment la faveur des sculpteurs des sectes shivaites des
Kapalika et des Kalamukha avec des représentations aussi variées que grandioses.

Cette sculpture, taillée dans la stéatite, est caractérisée par un état de conservation
remarquable lié notamment a la nature du matériau, qui subsiste parfaitement au
temps.

Pour des pieces similaires, on pourra se référer a I'ouvrage de la Collection Edward
Binney 3rd, San Diego, Kramrisch, fig 4, 1981 : cat 82 pour une piéce datée de la
moitié du Xlle siecle et au catalogue Sculptures indiennes du musée Guimet, Trésors
du Musée Guimet, p.189-191 pour le Bhairava du Xllle siécle.

Se reporter a I'ouvrage d’Anne-Marie Lotte, Védisme et hindouisme, images du divin
et des dieux, pour une approche iconographique de Shiva Bhiksatana.

Cette piece a été exposeée en mai 2005 a Barcelone a I'occasion de I'exposition «
Arte sagrado de las tradiciones indicas: hinduismo, budismo y jainismo », et publieée
dans le catalogue d’exposition.






Shiva Dakshinamurti

* Chlorite

* Inde

« Epoque Chola, XIe - XII¢ siécle

* Hauteur : 55 cm

» Provenance : Collection privée, Mexique

L'appellation du dieu Shiva sous sa forme Dakshinamurti (le terme Dakshina
provient du sanskrit et veut dire sud) est associée a la direction adoptée par le dieu

lorsqu’il se consacre a I'enseignement.
Shiva, ici, est vénéré en tant que maitre
supréme de la connaissance, des sastra
(littéralement I'art des ornements), des arts
et des sciences.

Reconnaissable a son troisieme ceil frontal, il
est doté de quatre bras : le droit supérieur
tient un rosaire et un serpent, celui du bas

esquisse le geste de I'enseignement (vyakhyana vasta), la main gauche inférieure
tenait probablement un livre et la gauche supérieure une torche de feu. Sa
chevelure dense, tressée, est figurée sous la forme d’un nimbe autour de sa téte ou
est reconnaissable un croissant de lune. Le dieu est orné d’'une parure complete
constituée entre autres d’'un collier de grains de rudra, ou rudraksha, et du cordon
brahmanique qui tombe de son épaule gauche. D’'imposantes boucles ornent ses
oreilles.

Son doux visage est caractérisé par des yeux en forme d’amandes et une arcade
sourciliere tres marquée. Nous pouvons eémettre I'éventualité que le dieu était assis
sous un figuier banian et qu’il était entouré d’ascetes a qui il expose les sastra. De
son pied droit il écrase I’Apsamarapurusa, un nain symbolisant I'ignorance humaine
et les ténebres, tandis que sa jambe gauche, pliée, repose sur sa cuisse droite.
Cette sculpture décorait a I'origine la facade sud d’'un temple hindou.

De la deuxieme moitié du IX® siécle jusqu’au début du XllI® siécle, les souverains
batisseurs du sud de l'Inde furent réputés pour leur culte quasi exclusif au dieu
Shiva. L’iconographie maitrisée et la souplesse des formes des représentations
Chola en font des piéces particulierement esthétiques, doublées de témoins
historiques de premier ordre. Cette représentation au modelé fluide est empreinte
d'une grande douceur, répondant parfaitement aux exigences artistiques de la
période chola. Si les piéces les plus célebres sont des bronzes, les statues de
pierre se font plus rares et sont étroitement liées aux lieux de culte.






Buste de nymphe céleste

» Gres

* Inde

* X|® - XIlI® siecle

e Hauteur : 18 cm

* Provenance : Collection privée

Ce fragment de sculpture appartenait probablement a un ensemble sculpté
beaucoup plus vaste, peut étre une stele. Il représente un personnage féminin dont

le statut, sinon divin au moins princier, est décelable au
moyen des lourds bijoux qui ornent les lobes de ses
oreilles ainsi que par la parure de colliers que I'on
devine encore pendant a son cou. Sa chevelure est
maintenue en chignon par une tiare, et cette coiffure se
détache devant un nimbe de fleurs de lotus. La
présence du nimbe est un indice important de la divinité
de ce personnage. De sa main droite levée, elle réalise
un mudra malheureusement difficile a définir.

Il est tres intéressant de constater que bien qu'il
s’agisse d’'un fragment, cette piece parvient encore a
transmettre un grand sentiment de sérénité.

Ce phénomene ne peut que nous enjoindre a admirer la grande maitrise des
sculpteurs indiens et leur incroyable aptitude a faire transparaitre le divin dans leurs
ceuvres.






Stele de Vishnu

* Schiste

* Inde

* Epoque Pala, circa XI® - XlI® siecle

* Hauteur : 94 cm

* Provenance : Collection privée, Europe

Trés belle représentation de Vishnu Vasudéva, le dieu supréme, coiffé de la tiare
royale (kirita). L'identification de Vishnu est guidée par les attributs visibles dans
ses quatre mains : la massue dans la main droite levée, la cakra dans la main
gauche levée, le lotus dans la main droite baissée et
la conque dans la main gauche baissée. La téte du
dieu est nimbée d’'une auréole ovale agrémentée de
pétales de lotus.
Lakshmi, I'épouse de Vishnu, se tient a sa droite
portant un chasse-mouches, symbole de royauté et de
bonheur. A la gauche du dieu figure Sarasvati,
reconnaissable a sa vina.
Vishnu se tient debout sur un socle décoré de fleurs
de lotus. De part et d’autre du dieu, on apercoit deux
lions, dressés sur leurs pattes postérieures et montés
chacun sur le dos d’'un éléphant couché. Sur la partie
inférieure de la stéle, Garuda — I'étre mi-humain mi-
oiseau qui est la monture de Vishnu — et une divinité
féminine sont en adoration. A la pointe supérieure de la stele, on identifie le
kirtimukha, le masque dont le réle est associé a la protection magique. De chaque
c6té de ce masque est figuré un Apsara avec des guirlandes de fleurs.

Vishnu est vétu d’'un dhoti long dont le drapé en vagues paralleles cascade jusqu’a
ses chevilles. L’habit est maintenu a la taille par une ceinture ouvragée. Nous
pouvons aussi apprécier la richesse et la finesse des éléments de parure d'une
indicible beauté sur le torse, les bras et les oreilles. Cette magnifique stéle, en
excellent état, est admirable par sa souplesse et sa grande élégance.

Du Villle au Xlle siecle, les états du Bengale et du Bihar produisirent des sculptures
en pierre noire et grise essentiellement bouddhiques sous les souverains Pala (Vllle
au Xle siecle) puis hindouistes sous le régne des Sena (Xle et Xlle siécle), d’origine
brahmanique. C’est notamment sous les régnes Pala et Sena que la grande
université de Nalanda connut ses heures de gloire et son apogée, attirant des
milliers d’étudiants venus de nombreux pays au sein du plus grand complexe
d’enseignements religieux et scientifiques de son temps.

Pour une piéce similaire, voir le Vishnu Vasudéva, Xl-Xlle siecle, Epoque Pala,
collection J.W. Alsdorf.






Lakshmi

* Schiste gris

* Inde

« Epoque Pala, Xll¢ siécle

* Hauteur : 34 cm

* Provenance : Collection privée

Ce fragment de stele figure au centre la divinité de la richesse et de la bonne

fortune, Lakshmi, reconnaissable a son
chasse-mouches ou chamara maintenu dans
sa main droite. Celle-ci se tient debout sur un
socle décoré de fleurs de lotus avec une
position ondulante en triple flexion ou
tribhanga, accentuant les formes de sa taille et
de ses cuisses. D’une facture particulierement
soignée, la déesse répond parfaitement aux
canons de beauté indiens a savoir : une
poitrine généreuse, une taille fine, un
déhanché prononcé, une abondance de
parures et bijoux et une coiffure sophistiquée.
A sa droite, une danseuse se distingue par
une délicate attitude. Ce fragment appartenait

probablement a une stele ou figurait, au plan central, Vishnu, son époux et
deuxieme dieu de la Trimurti.

Du VIllIe au Xl siecle, les états du Bengale et du Bihar produisirent des
sculptures en pierre noire et grise essentiellement bouddhiques sous les
souverains Pala (VIII® au XI¢ siecle) puis hindouistes sous le regne des
Sena (XI¢ et XIlI¢ siecle), d’origine brahmanique.






Vishnu Padmanabha

* Phyllithe

* Inde

» Epoque Pala, Xle - Xlle siécle

» Hauteur : 32 cm

* Provenance : Collection privée italienne

Si les dieux Brahma, Vishnu et Shiva sont largement représentés dans I'art hindouiste,

ils le sont sous des formes tres variées,
certaines plus rares que d'autres. Nous
sommes ici en présence dune
représentation assez peu courante du
dieu du principe conservateur.

Ce fragment de stele représente donc le
dieu Vishnu en position couchée. De son
nombril monte un bouton de lotus sur
lequel apparait Brahma, dieu créateur
dans la Trimurti hindoue, a quatre tétes.

Vishnu est ici doté de quatre bras dans lesquels on reconnait ses attributs
habituels : le Cakra dans la main gauche supérieure, la conque dans la main
gauche inférieure et la massue dans sa main droite inférieure. De son autre
main droite, il soutient sa téte. Il adopte une position particuliere avec ses
jambes, se faisant masser le pied par Bhumi, la déesse de la terre. Le dieu est
figuré sous sa forme supréme, coiffé de la tiare royale. Il porte des parures de bijoux
composées entre autres de bracelets, de colliers et de boucles d'oreilles et est vétu
d’un dhoti richement orné. On distingue également les brins du cordon brahmanique
qui lui barre le torse.

De part et d'autre de Vishnu, on apercoit, a gauche, son épouse Lakshmi, déesse de
la fortune qui est reconnaissable a son chasse-mouches, et a droite Sarasvati divinité
des arts jouant de la vina. Juché sur son bouton de lotus dans la position dite d’aise
royale, Brahma apparait pour sa part sous sa forme supréme. Doté de trois tétes
visibles et de quatre bras, il affiche un physigue généreux avec un ventre rebondi et
un visage rond.

Le modelé des corps est typique de l'art indien, avec des volumes puissants et une
chaire d’apparence trés douce. Vishnu est représenté sous les traits d’'un jeune
homme svelte, au ventre replet. Ses bras et jambes sont au point d’équilibre entre
finesse, force et souplesse. Il est vétu d’'un dhéti court, maintenu a la taille par une
ceinture orfévrée munie d'une boucle en forme de kirtimukha, le masque de
protection.

L’iconographie bien particuliere de cette oeuvre se rapporte a la forme du dieu dite
Narayana, sous laquelle Vishnu est vénéré en tant que seigneur de l'univers sans
forme, reposant sur les anneaux du serpent Shesha. Il assiste a I'apparition de
Brahma qui présidera a la nouvelle manifestation de l'univers.

Du Vllle au Xlle siécle, les états du Bengale et du Bihar produisirent des sculptures en
pierre noire et grise essentiellement bouddhiques sous les souverains Pala (Vllle au
Xle siécle) puis hindouistes sous le regne des Sena (Xle et Xlle siécle), d’origine
brahmanique. C’est notamment sous les régnes Pala et Sena que la grande université
de Nalanda connut ses heures de gloire et son apogée, attirant des milliers d’étudiants
venus de nombreux pays au sein du plus grand complexe d’enseignements religieux
et scientifiques de son temps.






Padmapani

* Schiste gris

* Inde

« Epoque Pala, Xll¢ siécle

* Hauteur : 8 cm

* Provenance : Collection privée

Cette petite stele figure Padmapani, l'une des formes a deux mains

d’Avalokitesvara, le bodhisattva de la compassion. La divinité est reconnaissable
aux deux fleurs de lotus représentées de part et
d'autre de sa téte. Assis sur un trone dans une
attitude gracieuse, il adopte la position de relaxation
lalitAsana avec la jambe gauche repliée sur le
piédestal, tandis que sa jambe droite est légérement
fléchie vers la gauche. Sa main gauche porte une des
fleurs de lotus, et il réalise le geste du don ou
varadam(dra de sa main droite. Il est revétu d'un dhoti
et d’'une parure pectorale. Un adorant est visible sur la
partie inférieure de la stele.

Avalokitesvara est un bodhisattva majeur au sein de la
doctrine bouddhiste. Il est difficile de dénombrer
exactement le nombre de ses manifestations ou de
ses formes. Il apparait souvent en tant que parédre

du Bouddha Cakyamuni, mais peut aussi revétir une forme courroucée. On
I'identifie habituellement grace a I'effigie du Bouddha Amitabha, absente ici, figurée
sur sa tiare. Sa forme de Padmapani est peut étre une des plus anciennes et
signifie « porteur de lotus ».

Du VIII® au XII¢ siecle, les états du Bengale et du Bihar produisirent des sculptures
en pierre noire et grise essentiellement bouddhiques sous les souverains Pala (VIII®
au XIe siecle) puis hindouistes sous le régne des Sena (XI¢ et XlI® siécle), d’origine
brahmanique.






Stele de Vishnu

» Gres

* Inde du nord

* XlI® siecle

* Hauteur : 61 cm

* Provenance : Collection Gordon Rollins, Etats-Unis

Cette riche stele figure Vishnu, deuxieme dieu de la trimurti hindouiste, entouré de
servantes et d’adorants. La divinité est debout, dans la posture dite samapada, et

hY

était dotée a [lorigine de quatre bras dont trois
subsistent aujourd’hui. Dans sa main droite levée,
Vishnu tient une massue remarquablement travaillée et
trées ornementée. De sa main droite baissée, il réalise le
geste du don ou varadamuidra. Enfin, sa main gauche
baissée porte la conque, symbole de la création et
attribut habituel du dieu. Ce dernier est représenté
selon les canons de beauté indiens, arborant un torse
développé au modelé souple, de larges épaules et une
taille fine. Son corps est paré de lourds bijoux finement
sculptés, parmi lesquels on notera le cordon
brahmanique. Sa téte est surmontée d’'une coiffe royale,
ou kirita, elle aussi richement

décorée et se détachant devant un nimbe en forme de lotus.

A droite de Vishnu, en haut de la stele, on distingue Brahma et Sarasvati assis.
Brahma est représenté avec un ventre rond sous sa forme de dieu primordial a trois
tétes.

Le modelé tout en rondeurs, la souplesse des postures et des déhanchés, ainsi que
le raffinement et la minutie des détails sont caractéristiques de la période. La
qualité d’exécution fait de cette stele une piéce exceptionnelle mettant brillamment
en exergue la puissance de la divinité.






Bhairava

» Gres

* Inde, Rajasthan ou Uttar Pradesh

* XlI® siecle

» Hauteur : 81 cm

* Provenance : Collection privée, Angleterre

Bhairava, forme terrifiante de Shiva, se tient ici dans une élégante posture de

tribhanga. Il porte un long dhoti maintenu a la taille
par une ceinture a festons ornée de perles, ainsi
que le cordon brahmanique qui barre son torse. Le
dieu porte de nombreux bijoux : colliers, bracelets
et boucles d'oreilles.

Son visage, barbu, est remarquable par ses yeux
en amandes et on notera sa coiffure : un haut
chignon maintenu par une tiare richement parée
se découpant devant un nimbe enflammé
symbolisant la rage qui émane de la divinité et qui
brdle les obstacles.

Bhairava est entouré de diverses déités, de bétes

mythiques et d’'apsaras. A la base de la stele, deux dévots entourant la
monture de Shiva, le taureau Nandi, prient le Dieu courroucé. Celui-ci tenait
probablement la cinquieme téte de Brahma dans l'une de ses mains
manquantes. Pour expier sa faute, Shiva dt porter cette téte jusqu’a ce qu'il se
baigne dans les eaux sacrées du Gange a Varanasi. La sculpture de Bhairava
est caractérisée par une tres belle souplesse du corps.






Lakshmi

» Granit

* Inde

« Epoque Chola, XllI¢ siécle

» Hauteur : 81 cm

* Provenance : Collection privée

Cette sculpture figurant Lakshmi, épouse de Vishnu, est tout a fait représentative
de l'art chola. Debout, dans une subtile pose de tribangha, elle est vétue d’un long

dhoti plissé couvrant ses jambes jusqu’aux chevilles
et eléegamment noué a la taille.

La main gauche est levée, tenant un bouton de lotus.
La droite repose gracieusement le long du corps.
Lakshmi, avec sa poitrine ronde et généreuse, sa taille
fine, ses hanches prononcées et ses longues jambes,
répond parfaitement aux canons de beauté indiens.
Sa divinité est renforcée par les lourdes parures de
bijoux gu’elle porte aux oreilles et autour du cou. Elle
est coiffée d’'une tiare royale de laquelle s’échappent
ses cheveux aux motifs de vagues venant former un
nimbe autour de sa téte.

Cette utilisation des cheveux pour symboliser le nimbe des divinités est récurrente
dans l'art chola.

De la deuxieme moitié du IX® siécle jusqu’au début du XllI® siécle, les souverains
batisseurs du sud de I'Inde furent réputés pour leur culte quasi exclusif au dieu
Shiva. L’iconographie maitrisée et la souplesse des formes des sculptures chola en
font des pieces particulierement esthétiques, doublées de témoins historiques de
premier ordre. Cette représentation au modelé fluide est empreinte d’'une grande
douceur, répondant parfaitement aux exigences artistiques de la période chola. Si
les pieces les plus célebres sont des bronzes, les statues de pierre se font plus
rares et sont étroitement liees aux lieux de culte.






Vishnu

 Granite

* Inde,

« Epoque Chola, XllI¢ siécle

* Hauteur : 102 cm

* Provenance : Collection privée, Mexique

Symbole du principe conservateur dans la trimurti hindouiste, le dieu Vishnu est ici

représenté en trés haut relief. D’'une grande frontalité,
I'ceuvre offre a la fois au regard un fort charisme et
une remarquable sérénité.

Coiffé de la tiare royal ou kirita, Vishnu est identifiable
au shrivasta qui orne son sein droit. Il s’agit d'un
signe, symbole de bon augure, dont la forme évoque
la silhouette de Lakshmi, déesse de la bonne fortune
et épouse du dieu, également connue sous le nom de
Shri.

Le dieu porte les habituelles parures de bijoux,
composées notamment de lourds pendants d’oreilles,
de colliers, de bracelets et de brassards, toutes
richement travaillées.

Ses hanches sont ceintes d’'un dhoti dont les plis

cascadent jusqu’aux chevilles en vagues paralléles. Le vétement est maintenu a la
taille par une ceinture ouvragée fermée par une boucle en forme de kirtimukha.
Barré par un cordon brahmanique constitué de trois brins, le torse semble étre
celui d'un jeune homme replet. Le modelé de son corps est prononce, ses épaules
sont larges et sa chair apparait douce et ferme.

L’identification de Vishnu est facilitée par la présence intacte de ses quatre bras.
On retrouve le Cakra dans sa main droite supérieure et la conque dans sa main
gauche levée. De sa main droite inférieure, il effectue le geste de sauvegarde. Sa
main gauche baissée repose sur sa hanche. Cette derniére pose est souvent
complétée par une massue sur laquelle le dieu appuie sa main gauche.

L’excellent état de conservation de cette ceuvre lui confére un caractere
d’exception, de méme que la grande qualité de la sculpture dont le style est
typique de I'époque Chola tardive.

De la deuxieme moitié du IXe siecle jusqu’au début du Xllle siécle, les souverains
batisseurs du sud de I'Inde furent réputés pour leur culte quasi exclusif au dieu
Shiva. L’iconographie maitrisée et la souplesse des formes des sculptures chola
en font des pieces particuliéerement esthétiques, doublées de témoins historiques
de premier ordre. Cette représentation au modelé fluide est empreinte d'une
grande douceur, répondant parfaitement aux exigences artistiques de la période.
Si les pieces les plus célébres sont des bronzes, les statues de pierre se font plus
rares et sont étroitement liees aux lieux de culte.






Pichval

» Pigments sur textile

* Inde du nord-ouest

» XIX®& siecle

* Hauteur : 177 cm; longueur : 110 cm

» Provenance : Collection privée, France

Cette peinture faite sur textile et riche en couleurs a limage du Rajasthan, est
appelée pichvai en sanskrit et signifie « ce qui est tendu au fond ». Elle figure
différentes scénes de Krishna, séduisant les gopis ou gardiennes de vaches lors
de la cuelllette pres de Vrindavana dans la région de I'Uttar Pradesh. La femme
enlacée par Krishna pourrait étre identifiee comme Radha, son épouse.

Krishna, toujours représenté en bleu, nait & Mathura
d’'un cheveu noir de Vishnu. Il est le fils du prince
Vasudeva et de Devaki, tandis que Balarama, son
frere est né d’un cheveu blanc de Vishnu, le deuxieme
dieu de la Trimurti hindoue. Considéré comme le
huitieme avatar (incarnation) de Vishnu, il est
principalement figuré sous I'un de ces quatre aspects:
enfant, berger, séducteur, joueur de flQte.

Les pichvai dépeignent soit les épisodes de la vie de
Krishna en tant qu’incarnation du dieu Vishnu ou bien
des scénes d’adoration de cette divinité au sein du
temple.

A l'inverse de certains dieux, Krishna était vénéré non pas en public mais dans des
temples privés batis comme de grands palais spacieux. Ces peintures sont
ameneées a étre changées soit quotidiennement, au cours des saisons, ou encore
pour des rites spécifiques ou fétes religieuses en fonction du sujet de la toile.

Les pichvai étaient utilisés comme toiles de fond dans les temples par les membres
de la secte hindouiste "Pushti Marg". Ce mouvement religieux fut fondé par
Vallabhacarya (1478-1532) qui introduisit une forme d’adoration vouée au jeune
Krishna ou Shrinathji, considérant que celui-ci était I'incarnation la plus complete de
Vishnu. Les premiers pichvai sont datés du XVIII® siecle et ont été constitués pour
la plupart a Gujarat au Rajasthan; certains modeles proviennent aussi du Deccan.

Pour découvrir d'autres pichvai, se référer a 'ouvrage de I'exposition « Krishna &
Devotion », tenue a la Asia House de Londres en 2009.






Epée
* Bronze
* Vietnam
¢ Culture de Déng Son, Ve - ler siécle avant J.C.

* Longueur: 66 cm
» Provenance : Collection privée, France

Cette importante eépée est pourvue d’'une lame droite dont la poignée, s’achevant
par un élément circulaire, est ornée de motifs complexes de lignes et de noeuds.

Un des cOtés est agréementé d'une trés belle
figure animaliere en ronde-bosse. Peut-étre
s’agit-il d’un tigre ou d’un crocodile stylisé ?
On remarquera également sur la poignée
des « vides » destinés a accueillir des
clochettes.

De par ses dimensions, cette épée semble
se situer parmi les plus longues répertoriées
dans le style «kDéngsonien ». On connait

deux pieces similaires issues de la culture de D6ng Son au Vietnam - ornée pour
'une d’'une téte de coq - agrémentées de clochettes sur leurs poignées et portant
les mémes motifs de lignes et de noeuds. Ces épées proviendraient des fouilles
réalisées en pays Lang Vac et auraient été exposeées au sein des collections du
musée Huong Lang. Elles étaient utilisees comme présents pour les rois.

Parmi les objets funéraires mis au jour par les archéologues, ont été revélées des
armes tres décorées, a liconographie lourde de sens dont il est peu probable
gu’elles servirent un jour au combat mais qui évoguent I'importance des éléments
naturels et du monde animal pour ce peuple d’eau qu’étaient les déngsoniens.

Identifiée dés 1924, la culture de Dong Son, du nom de la localité des berges du
fleuve rouge ou ses premiéres traces ont été découvertes au moins 600 ans avant
notre ére, développa une métallurgie du bronze trés sophistiquée qui s’est
exprimée essentiellement sous forme de tambours, de récipients, d’armes et
d’'ornements. Le peuple dongsonien attachait une grande importance aux rites et
aux cerémonies et la plupart des objets funéraires revétaient a la fois une fonction
pratique et une symbolique rituelle. Témoin d’échanges culturels et économiques
avérés, l'art de Dong Son va non seulement influencer a son tour les provinces
chinoises limitrophes mais aussi une large zone géographique incluant le
Cambodge, la Thailande et I'Indonésie jusqu’aux iles de la Sonde Orientale.

Cette culture de Dong Son se transformera progressivement en un art vietnamien
sinisé, dit de Giao-Chi (ou Han-Viet) a partir du ler siécle de notre ére.

Se référer a l'ouvrage dirigé par Monique Crick, Viét Nam, collections
vietnamiennes du musée Cernuschi, Suilly-la-Tour, 2006, ou au catalogue de la
collection Baur, Art ancien du Viét Nam, bronzes et céramiques, Milan, 2008.






Plaque pectorale

* Bronze

* Vietnam

* Culture de Dbéng Son, V¢ - |®" siecle avant J.C.
* Hauteur : 15,5 cm

» Provenance : Collection privée, France

Cette plaque carrée — destinée, selon certains archéologues, a protéger la poitrine
des guerriers et selon d’autres a indiquer le rang social — figure un décor

symétrique tout a fait remarquable, aux
motifs relativement stylisés, représentant
ces fameuses barques, typiques du Dong
Son. Chaque embarcation transporte des
personnages emplumés, vus de profil, qu'il
est aisé d’assimiler a des combattants. Les
proues sont représentées sous la forme
d’'une figure zoomorphe et nous pouvons
identifier, entre celle-ci et la poupe de

chacune des quatre barques, un oiseau.

Fondue a la cire perdue et non pas réalisée au repoussé (comme on I'a longtemps
cru), cette plague a été retrouvée parmi d’autres dans des tombes de la région du
village de D6ng Son, province de Thanh Hoa. Qu’elles aient été découvertes a coté
d’'armes permet de les assimiler a des attributs masculins guerriers. Les trous,
visibles a chaque angle de la plaque, servaient a priori a la fixer sur une tunique de
guerre, a la fois élément de prestige et objet prophylactique.

Cette plague est dans un état de conservation remarquable.

Identifiee dés 1924, la culture de Dong Son, du nom de la localité des berges du
fleuve rouge ou ses premiéres traces ont été découvertes au moins 600 ans avant
notre ére, développa une métallurgie du bronze trés sophistiquée qui s’est
exprimée essentiellement sous forme de tambours, de récipients, d’armes et
d’ornements. Le peuple dongsonien attachait une grande importance aux rites et
aux cérémonies et la plupart des objets funéraires revétaient a la fois une fonction
pratique et une symbolique rituelle. Témoin d’échanges culturels et économiques
aveéres, l'art de Déng Son va non seulement influencer a son tour les provinces
chinoises limitrophes mais aussi une large zone géographique incluant le
Cambodge, la Thailande et I'ilndonésie jusqu’au iles de la Sonde Orientale.

Cette culture de Dong Son se transformera progressivement en un art vietnamien
sinisé, dit de Giao-Chi (ou Han-Viet) a partir du ler siecle de notre ere.

Un modéle similaire est illustré et décrit dans BARBIER-MUELLER, 2003, p.72. On
peut également se reporter a une autre plague pectorale présentée dans notre
catalogue Bronzes du Vietnam, la symbolique de I'’émotion qui provient de la
collection Lan Huong Pham.






Dague

* Bronze

* Vietham

* Culture de Dbéng Son, V¢ - |®" siecle avant J.C.
* Longueur : 19 cm

» Provenance : Collection privée, France

Ce poignard a lame droite présente une poignée dont la forme s’arrondie vers

I'extrémité en un bulbe percé de deux rangées de
fentes. La garde est quant a elle constituée de
deux petites excroissances s’enroulant de chaque
coté de la lame. Cette arme se distingue
particulierement par son excellent état de
conservation et sa belle patine archéologique, d'un
vert soutenu.

De tels poignards ont été régulierement mis au
jour a I'occasion des fouilles réalisées sur les sites
bordant le fleuve rouge. Certains archéologues ont
émis I'hypothése selon laquelle la partie ajourée
du manche aurait pu étre destinée a contenir des
billes. Ainsi, toute manipulation de l'arme aurait
provoqué des tintements. Ce détail pourrait alors

souligner le caractere rituel de cet objet?.

Identifiee des 1924, la culture de Dong Son, du nom de la localité des berges
du fleuve rouge ou ses premiéres traces ont été découvertes au moins 600 ans
avant notre ére, développa une métallurgie du bronze tres sophistiquée qui
s’est exprimeée essentiellement sous forme de tambours, de récipients, d’armes
et dornements. Le peuple dongsonien attachait une grande importance aux
rites et aux cérémonies et la plupart des objets funéraires revétaient a la fois
une fonction pratique et une symbolique rituelle. Témoin d’échanges culturels
et économiques avérés, l'art de D6ng Son va non seulement influencer a son
tour les provinces chinoises limitrophes mais aussi une large zone
géographiqgue incluant le Cambodge, la Thailande et I'lndonésie jusqu’au iles
de la Sonde orientale.

Cette culture de DOGng Son se transformera progressivement en un art
vietnamien sinisé, dit de Giao-Chi (ou Han-Viet) a partir du ler siécle de notre
ere.

Pour un exemple similaire, voir : 1Viét Nam, collection vietnamienne du musée
Cernuschi, sous la direction de Monique CRICK, p. 36, Suilly-La-Tour, 2006.






Tambour de pluie

* Bronze

 Viethnam

* Culture de Dong Son, Ve - |®" siecle avant J.C.
* Hauteur : 39 cm

» Provenance : Collection privée, France

Ce superbe tambour a la magnifique patine verte est sirement I'objet le plus marquant

de la culture dongsonienne. Le centre de son plateau est
occupé par une étoile a sept branches qui correspondait a
I'endroit de frappe du tambour, mais se voulait également
symbole solaire. Par ailleurs, des registres concentriques
ornent le plateau. lls sont composés de cercles pointés, de
motifs géométriques et d'oiseaux au long bec et de
guerriers emplumés. Le corps du tambour présente une
division tripartite avec une base évasée, une zone médiane
a bords plats, et la partie haute, convexe, appelée tore. On
retrouve des motifs géométriques, typiques de la culture de
Dong Son, sur le corps de I'objet a I'exception du pied qui
ne présente aucune ornementation. Quatre anses,
ornées de chevrons, sont fixées sur le tore et sur la
partie médiane du tambour.

Cette description correspond a la catégorie des tambours, dite de type |, selon la
classification proposée par Franz Heger en 1902 — et qui a toujours cours aujourd’hui (voir
Crick, 2006, p. 39-45, pour une description des différentes catégories de tambours).

Les tambours étaient utilisés lors des cérémonies et rythmaient les danses tres
importantes dans les rituels déngsoniens. Parmi les vestiges de la culture de Déng Son,
les tambours sont certainement les plus impressionnants.

Identifiée dés 1924, la culture de Déng Son, du nom de la localité des berges du fleuve
rouge ou ses premieres traces ont été découvertes au moins 600 ans avant notre ére,
développa une métallurgie du bronze trés sophistiquée qui s’est exprimée essentiellement
sous forme de tambours, de récipients, d'armes et d’'ornements. Le peuple déngsonien
attachait une grande importance aux rites et aux cérémonies et la plupart des objets
funéraires revétaient a la fois une fonction pratique et une symbolique rituelle. Témoin
d’échanges culturels et économiques aveérés, l'art de D6ng Son va non seulement
influencer a son tour les provinces chinoises limitrophes mais aussi une large zone
géographique incluant le Cambodge, la Thailande et I'Indonésie jusqu’au iles de la Sonde
orientale.

Cette culture de Dong Son se transformera progressivement en un art viethnamien sinise,
dit de Giao-Chi (ou Han-Viet) a partir du ler siecle de notre ére.

Nous avons procédé a une analyse de rayon X (CIRAM N° 1107-OA-04B-32) confirmant
la datation et un trés bon état de conservation.

Se référer a I'ouvrage dirigé par Monique Crick, Viét Nam, collections viethamiennes du
musée Cernuschi, Suilly-la-Tour, 2006, ou au catalogue de la collection Baur, Art ancien
du Viét Nam, bronzes et céramiques, Milan, 2008.






Lampe a huile

* Bronze

* Vietnam

* Culture de Dbéng Son, Ve - ler siecle avant J.C
* Hauteur : cm

» Provenance : Collection privée, France

Il est assez rare de trouver des lampes a huile, alliant des représentations

anthropomorphes aussi bien figurées et des
animaux. Ici, des personnages agenouillés aux
traits du visage caractéristiques de l'esthétique
dongsonienne alternent avec des oiseaux stylises,
comme poseés sur une branche.

Identifiée dés 1924, la culture de Dbéng Son, du
nom de la localité des berges du fleuve rouge ou
ses premieres traces ont été découvertes au
moins 600 ans avant notre ere, développa une
métallurgie du bronze tres sophistiquée qui s’est
exprimée essentiellement sous forme de
tambours, de récipients, d’armes et d’'ornements.
Le peuple déngsonien attachait une grande

importance aux rites et aux cérémonies et la plupart des objets funéraires
revétaient a la fois une fonction pratique et une symbolique rituelle. Témoin
d’échanges culturels et économiques avérés, lart de Déng Son va non
seulement influencer a son tour les provinces chinoises limitrophes mais aussi
une large zone géographique incluant le Cambodge, la Thailande et I'lndonésie
jusqu’au iles de la Sonde Orientale. Cette culture de Dong Son se transformera
progressivement en un art vietnamien sinisé, dit de Giao-Chi (ou Han-Viet) a
partir du ler siecle de notre ére.

Pour un modele similaire mais de composition différente, provenant de la
collection Lan Huong Pham, exposée au musée royal de Mariemont, voir
Hubert, Noppe, 2002 (1) p. 27, n°2.06.






Louche

* Bronze

* Vietham

¢ Culture de Déng Son, Ve - ler siécle avant J.C.
* Longueur: 16 cm

» Provenance : Collection privée, France

Cette remarquable louche a belle patine issue de la civilisation viethamienne de
Dong Son, est un symbole aquatique a double titre. D’une part, simplement par sa

fonction, dédiée a contenir des liquides, et
d'autre part, en raison du personnage, assis
dans la position traditionnelle des hommes
sur une embarcation, qui orne I'extrémité de
son manche. L'objet prend alors toute sa
dimension rituelle en représentant une barque
glissant sur les eaux du fleuve.
Son design épuré, sa datation et son
irréprochable état de conservation lui
conferent une tres forte signification histori-
gue, démontrant la grande sensibilité artistique et la maitrise technique du bronze
des artisans dongsoniens

Les objets archéologiques rattachés a la Culture de Dong Son ont comme point
commun régulier leurs références symboliques a l'eau. La vie de ce peuple des
rives du fleuve rouge était liée et rythmeée par ce dernier et il n'est pas étonnant que
I'eau, ses créatures et les activités fluviales humaines soient omniprésentes dans
cet art qui a su se doter d'un vocabulaire iconographique trés riche. Citons par
exemple le motif des cercles pointés que I'on retrouve fréquemment sur les situles
ou les fameux tambours de pluie. Les animaux comme les poissons, les tortues, les
échassiers, sont autant d'autres références récurrentes a l'eau qui, avec les
barques et leurs équipages de guerriers a plumes, nous rappellent combien cet
élément comptait pour cette civilisation.

Identifiée dés 1924, la culture de Dong Son, du nom de la localité des berges du
fleuve rouge ou ses premiéres traces ont été découvertes au moins 600 ans avant
notre ere, développa une métallurgie du bronze trés sophistiquée qui s’est
exprimée essentiellement sous forme de tambours, de récipients, d’armes et
d’'ornements. Le peuple déngsonien attachait une grande importance aux rites et
aux cerémonies et la plupart des objets funéraires revétaient a la fois une fonction
pratique et une symbolique rituelle. Témoin d’échanges culturels et économiques
avérés, l'art de Dong Son va non seulement influencer a son tour les provinces
chinoises limitrophes mais aussi une large zone géographique incluant le
Cambodge, la Thailande et I'Ilndonésie jusqu’au iles de la Sonde Orientale.

Cette culture de Dong Son se transformera progressivement en un art vietnamien
sinisé, dit de Giao-Chi (ou Han-Viet) a partir du ler siécle de notre ére.

Se référer a l'ouvrage dirigé par Monique Crick, Viét Nam, collections
vietnamiennes du musée Cernuschi, Suilly-la-Tour, 2006, ou au catalogue de la
collection Baur, Art ancien du Viét Nam, bronzes et céramiques, Milan, 2008.






Vase a base ajourée

* Bronze

* Vietnam

« Epoque Giao Chi, I¢" siécle avant J.C. - Ille siécle aprés J.C.
* Hauteur : 34 cm

* Provenance : Collection privée, Belgique

Ce vase, a pied ajouré, est constitué d'une partie centrale bombée, qui s'affine

vers le haut pour terminer couronné par un
couvercle. Le col est orné de deux anneaux
a oreilles qui maintiennent I'anse constituée
d’'une partie rigide sur laquelle figurent aux
extrémités deux figures zoomorphes, et de
deux chainettes. La partie supérieure du col
est rehaussée de triangles verticaux,
appelés yué, typiques de la Culture de Dong
Son. Le socle de ce vase apparait sous une
forme ajourée, avec la présence de motifs
de crochets. On ne peut que noter I'admirable contraste entre ‘aspect ventru de la
bouteille et la finesse de la base sur laquelle elle est posée. Un magnifique
résultat, obtenu grace a l'excellente maitrise des bronziers viethamiens de la
technique a la cire perdue.

Identifiée des 1924, la culture de D6ng Son, du nom de la localité des berges du
fleuve rouge ou ses premieres traces ont été découvertes au moins 600 ans avant
notre ere, développa une métallurgie du bronze trés sophistiquée qui s’est
exprimée essentiellement sous forme de tambours, de récipients, d’armes et
d’'ornements. Le peuple dongsonien attachait une grande importance aux rites et
aux cérémonies et la plupart des objets funéraires revétaient a la fois une fonction
pratique et une symbolique rituelle. Témoin d’échanges culturels et économiques
avérés, l'art de Dong Son va non seulement influencer a son tour les provinces
chinoises limitrophes mais aussi une large zone geéographique incluant le
Cambodge, la Thailande et I'Ilndonésie jusqu’au iles de la Sonde Orientale.

Cette culture de DOng Son se transformera progressivement en un art viethamien
sinisé, dit de Giao-Chi (ou Han-Viet) a partir du ler siécle de notre ére.

On pourra se reporter au récipient a haut pied ajouré imitant les nuages,
mentionné dans notre précédant catalogue Bronzes du Vietnam, la symbolique de
I’émotion, p.52 qui provient de la collection Lan Huong Pham et au récipient du
National Museum od Vietnamese History de Hanoi édité dans I'ouvrage Arts of
Ancient Vet Nam From River Plain to Open Sea de la Asia Society pages 76-77






Miroir
* Bronze
e Vietnam
e Xllle - XIVe siecle

e Diamétre : 17 cm
» Provenance : Collection privée, France

Ce miroir illustre parfaitement la synthese qui s’opéra dans la production des

bronzes des I'époque Giao-Chi. Il allie a la fois
I'utilisation de [liconographie chinoise avec le
dragon (symbole de I'empereur) et la fabrication
en bronze, typique du Viétnam. Les miroirs
faisaient partie des objets de toilette, utilisés plus
généralement par les femmes et que I'on pouvait
offrir lors de funérailles (pour accompagner le
défunt).

Le dragon est décrit en Asie comme une créature
chimérique, composée des parties d’animaux
familiers. Son corps couvert d’écailles est celui du
serpent. Il est pourvu de pattes a la puissance
féline rappelant le tigre, terminées par des serres
d’aigle. Le nombre des griffes détermine son rang,

les dragons a 5 griffes symbolisant par exemple la famille impériale chinoise
exclusivement. Sa téte est ornée des cornes du cerf et affiche toujours de
longues moustaches ainsi qu'une «barbe». Son cou est couvert d’'une criniére
de lion, symbole de puissance.

Le dragon est une créature liée a I'eau, aussi n'est-il pas surprenant de le
retrouver symbolisé sur un objet en étroite lignée avec la culture de Déng Son.

Identifiée des 1924, la culture de D6ng Son, du nom de la localité des berges
du fleuve rouge ou ses premiéres traces ont été découvertes au moins 600 ans
avant notre ére, développa une métallurgie du bronze trés sophistiquée qui
s’est exprimée essentiellement sous forme de tambours, de récipients, d’armes
et dornements. Le peuple dongsonien attachait une grande importance aux
rites et aux cérémonies et la plupart des objets funéraires revétaient a la fois
une fonction pratique et une symbolique rituelle. Témoin d’échanges culturels
et économiques avéres, I'art de D6ng Son va non seulement influencer a son
tour les provinces chinoises limitrophes mais aussi une large zone
géographique incluant le Cambodge, la Thailande et I'lndonésie jusqu’au iles
de la Sonde Orientale. Cette culture de Dong Son se transformera
progressivement en un art viethamien sinisé, dit de Giao-Chi (ou Han-Viet) a
partir du ler siecle de notre ere.






Orant

* Pierre

* Vietnam, art du Champa

* Style de Tra Kied, X® siecle

* Hauteur : 75 cm

» Provenance : Collection privée, France

Les adorateurs, ici un orant, font partie des figures associées au style de Tra Kiéu.

Trés caractéristique, ce personnage sculpté en
haut-relief, se tient debout dans une attitude
frontale, portant dans ses mains une fleur de lotus.
Son sarong s’ordonne en un long pan vertical avec
décrochement et bord ourlé. Il est coiffé du kirata-
mukuta conique orné de deux étages de fleurons.
L'absence de détails a [larriere plan de ce
fragment de temple laisse supposer que celui-Ci
appartenait a un ensemble situé en hauteur,
rendant alors toute ornementation superflue
puisque hors de portée du regard. Elle permet
également de replacer I'ceuvre dans son contexte
originel et de mieux comprendre sa fonction.

Cette piece est d’autant plus remarquable qu’elle affiche une grande sérénité
ainsi qu’un trés bon état de conservation.

Le Champa est un état indianisé qui a existé, a son apogeée, sur la partie
orientale du Vietnam actuel. Des le début de notre ere, I'inde y apportera sa
langue, ses religions, ainsi que sa pensée et son mode d’organisation politique.
Emergeant aux environs du IVe siécle, le Champa se constitua de petits
royaumes sans cesse en concurrence entre eux et en conflits avec leurs
voisins chinois et khmers.






Bague

* Or, calcédoine, améthyste, grenat et verre
* Vietham

» Art du Champa, X®© - XII¢ siécle

* Hauteur : 3 cm

* Provenance : collection privée, Angleterre

Il est rare de trouver des matériaux aussi variés sur un méme bijou. Il est trés
intéressant de noter que pierres locales et verre — probablement d’importation
indienne — y voisinent.

Les bagues, plus méconnues que la statuaire en gres, témoignent de la qualité
d’exécution des joailliers cham. Elles ont souvent été retrouvées, enfouies (cache
ou dépbt de fondation ?) autour des tours elles-mémes. On identifiera sur celle-ci,
finement ciselée et tres stylisée, une face de makara.

Pour des modeles comparables, voir Le Xuan Diem, Vu Kim Loc, 1996, p. 72-73 et
Hubert, Noppe, 2002 (1) p. 146-151.






Algulere
» Céramique recouverte d’'une glagure ambrée
* Vietnam
» X®- XI® siecle
e Hauteur: 15,2 cm
* Provenance : Collection Georges de Batz, France

Le vase est caractérisé par une forme globulaire avec un décor lobé qui nous

rappelle des pétales verticaux. Le dessus
du couvercle a la forme d'une fleur de
lotus et sa pointe est ornée d'un
bourgeon.

Cette piéce, provient de lancienne
collection de Monsieur Georges de Batz,
puis de celle de Frieda et Milton
Rosenthal. Elle a été présentée lors de

I'exposition "Exhibition of Chinese Ceramics and European Drawings"
au Museum of Fine Arts de Boston en 1953 et apparait dans le catalogue de
I'exposition page 54.

Une aiguiere similaire de la collection de John R. Menke est illustrée dans
I'ouvrage de John Stevenson et John Guy: "Vietnamese Ceramics: A
Separate Tradition, Chicago, 1997, cat.no. 54, p. 199.






Téte de Bouddha U-Thong

* Bronze

» Thailande

o XIVe - XVe siécle

* Hauteur : 25 cm

* Provenance : Collection privée

Une magnifique téte de Bouddha a I'expression sereine et contemplative...
Cette piéce est caractéristique du style « U-Thong de type C » avec son ushnisha
en forme de flamme et le bandeau en forme de V qui sépare le front des cheveux

L’expression fine et douce de ce visage contraste avec
celles plus séveres et anguleuses des représentations
antérieures du style B de U-Thong.

Le bronze s’est paré avec le temps d’'une magnifique
patine brune qui lui confére authenticité et présence
esthétique.

Cette représentation bouddhique est émouvante a plus
d'un titre : elle est le fruit des influences artistiques
locales et refléte la ferveur religieuse du sculpteur a une
époque ou le Bouddhisme Théravada s’implantait sur le
territoire thailandais.

Le prince U-Thong fonda la ville Ayuthia, dans la vallée
du fleuve Chao Praya, et le royaume du méme nom en
1350 et se fit appelé Ramathibodi ler.

Ce royaume situé au sud de Sukhothai, sa rivale, prospéra jusqu'en 1767, date de
destruction de la ville par les Birmans.

Le terme U-Thong est devenu par la suite 'appellation de I'école artistique développée
dans cette région qui se divise en trois styles : A (XII®-XllI® siecle), B (XIII®-XIVe siecle)
et C (XIlIe-XIVe® siecle) avec toutefois des caractéristiques techniques communes.
Majoritairement associées au Maravijaya (Bouddha vainqueur de Mara), les sculptures
de bronze de stuc ou de grés sont représentées assises dans la position virasana sur
un socle plein et concave. La téte est caractérisée par de petites boucles et une bande
gui sépare la chevelure du visage, signe qui était déja utilisé par I'école de Lop Buri.
La robe monastique couvre I'épaule gauche tandis que la droite est laissée nue ; le
rabat du vétement descend droit jusqu’au nombril et les mains sont modelées de
maniere naturaliste.

La progression du style A vers le style C intervient davantage au niveau de la forme
du visage, carrée et d’inspiration khmere pour le premier style, fine et ovale ayant subi
I'influence du style de Sukhothai pour le dernier, mais aussi au niveau de la forme de
I'ushnisha, c’est-a-dire la protubérance cranienne du Bouddha, qui est d’abord figurée
par un bouton de lotus puis remplacée par une flamme typique du style de Sukhothai
et souvent associée au Bouddha qui marche.

Pour une piéce similaire, se référer a The Sacred Sculpture of Thailand — A.B.
Griswald collection — W. Woodward — Thames and Husdon, 1997 planches 181 et
194.






Bodhisattva

* Cuivre doré et incrusté

* Népal, région de Katmandou

o XV - XVI® siecle

* Hauteur : 43 cm

* Provenance : Collection privée, Etats-Unis

Etres d’éveil, les bodhisattvas renoncent au nirvana et se destinent a devenir des

Bouddha en oeuvrant pour le bien de tous. lls symbolisent le renoncement et la

compassion a leur paroxysme et sont dotés de capacités dont ils font usage pour
guider chacun sur le chemin de I'éveil. lls occupent
une place majeure dans l'art bouddhique depuis leur
apparition au sein du panthéon avec I'avénement du
Mahayana et existent sous une multitude de formes.

Ce bodhisattva est assis dans la position de
délassement royal (rajalilasana) généralement
associée a une figure royale. La main droite,
exprimant le geste de [I'enseignement et de
I'argumentation (vitarka-mudra) et sur laquelle figure
une fleur de lotus, est relevée au niveau de I'épaule et
le pouce forme un cercle avec l'index, les autres
doigts étant relevés. Il est vétu d’'un long dhoti brodé
de motifs floraux et porte autour de ses épaules une
écharpe au mouvement élégant. La divinité est couverte de parures tres élaborées
(collier pectoral, bracelets, ceinture) et est coiffée d’une superbe tiare incrustée, elle
aussi de pierres. La majesté de cette représentation, aux traits précis et sereins est
renforcée en arriére-plan par une mandorle en forme d’arche richement ouvragée.

L'art des bronziers Newars, une minorité vivant dans la vallée de Katmandou, est
largement inspiré par l'art indien et tibétain. Leurs créations furent caractérisées
entre autre par l'utilisation de pierres semi-précieuses pour la décoration des
couronnes et des joyaux. L'apogée de I'art des Newars se situe entre 1200 et 1482,
lors de la période du « Malla ancien ».

Exécutée selon la technique du repoussé, cette ceuvre a été réalisée a partir d’'une
plaque de cuivre pur, dorée ensuite au mercure. La dorure est encore aujourd’hui en
tres bon état, dotée d’'une Iégére patine par endroits, qui confere a la piéce tout son
caractere et son authenticité.

Pour des piéces similaires, se reporter au catalogue d’exposition Art of Nepal: A
catalogue of the Los Angeles County Museum of Art collection, 1985.









