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Co-Lab: Art contemporain et Savoir-faire
Biographies – Artistes 
[image: ]Khalid Shafar est né en 1980 à Dubaï, aux Emirats Arabes Unis. Diplômé de l’American University de Dubaï, Khalid travaille dans le marketing pendant près de sept ans. En 2005, il se dirige vers des études de Beaux-Arts et de Design intérieur et choisit, à la fin de l’année 2009, de se consacrer à sa passion, le design. Il se specialise dans l’ameublement et le design d’objets, d’abord à Londres au Central Saint Martins College of Art and Design, puis à Nelson en Nouvelle-Zélande au sein du Center for Fine Woodworking.
En 2011, Khalid ouvre son propre studio à Dubaï, et inaugure en 2012 son premier espace d’exposition, « KASA ».
Parmi ses nombreuses collaborations internationales, on peut noter celle avec le duo brésilien des Frères Campana pour une installation à Abu Dhabi Art 2010. Il a également travaillé avec l’ébéniste français Moissonnier, avec le leader de l’industrie du tapis Tai Ping, avec l’American Hardwood Export Council, avec les entreprises de design Kartell, COS, et d’autres pour des éditions limitées.
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Talin Hazbar est née en 1988 à Alep en Syrie, et a passé son enfance à Charjah aux Emirats arabes unis. Elle vit et travaille aujourd’hui aux Emirats. Titulaire d’une licence en architecture de l’American University of Sharjah, Talin allie l’art et le design. Elle souligne l’importance de travailler avec des systèmes naturels, révélant ainsi le processus, et expérimentant avec des matériaux afin de comprendre leur comportement. Le but de Talin est de créer diverses réalités. En travaillant de façon étroite avec les matériaux, elle soulève certaines questions et créée de nouveaux liens avec les espaces. Elle souhaite immerger les spectateurs dans une immensité temporelle et physique.
Dans ses travaux, le transitoire est défini par la création de structures qui permettent un développement contrôlé, encadré par des paramètres bien définis, mais avec l’idée de toujours laisser exister des moments d’imprévisibilité.
Ces créations semblent alors intemporelles, des artéfacts d’un future ou d’un présent ambigu qui questionnent notre notion du temps.



Vikram Divecha (1977, Beyrouth) est un artiste ayant grandi à Bombay et désormais basé à Dubaï. Sa pratique s’articule autour du travail, du temps et de la création de valeur. Elle s’est [image: ]développée autour de ce qu’il appelle les « processus trouvés » - soit les forces à l’oeuvre dans les spheres étatiques, sociales, économiques et industrielles. En intervenant directement sur ces processus, Vikram Divecha introduit des « bugs » ou réaligne un système, générant ainsi un résultat altéré, amplifié. Négociant constamment pour utiliser le matériel, l’espace et la main d’oeuvre existants, il navigue entre les communautés pour approfondir le dialogue avec les participants potentiels. Recontextualiser le flux et reflux de marchandises dans un entrepôt, recomposer les compositions de jardiniers municipaux ou superviser la transposition d’un contexte en déracinant les briques d’un arrêt de bus pour les re-disposer ailleurs, telles sont les situations qu’il crée par une pratique impliquée dans la dynamique sociale de l'espace urbain actuel. Ses engagements se traduisent en art public, installations sculpturales, vidéos et dessins. 
Expositions récentes: Domestic Affairs, Galerie Isabelle van den Eynde (2016), Portrait Sessions, Tashkeel, (2016), Warehouse Project, commande d’Alserkal, (2016), DUST, Centre d'Art Contemporain, Varsovie (2015).

[image: ]Zeinab Alhashemi est née à Dubaï et y travaille aujourd’hui encore. Elle est une artiste conceptuelle et une designer spécialisée dans les installations in situ, dans l’art spatial et la sculpture publique. Expérimentant souvent de nouveaux matériaux et de nouvelles techniques, ses créations  contemporaines réinterprètent les symboles et traditions de sa culture émirienne.
Sa pratique est une exploration constante des concepts d’espace et de temps, produisant un travail interactif qui donne aux spectateurs une perspective différente de leur environnement et de son histoire. En déconstruisant et reconstruisant un matériau, elle remet au premier plan des choses qui sont trop souvent négligées. 
Alhashemi privilégie les collaborations avec différents artisans. Elle décrit son processus artistique comme un voyage avec elle, rêveuse en quête de son mirage, afin de créer une connexion entre un passé glorieux et un présent fantastique, dans lequel elle interagit avec ceux et celles qui travaillent avec elle, donnant et prenant afin de créer une nouvelle direction, un juste milieu, l’oeuvre ; une pièce qui n’est jamais répétitive et toujours exigeante.





[bookmark: _GoBack][image: ]Biographies – manufactures françaises
Mobilier national et Manufactures des Gobelins, de Beauvais et de la Savonnerie 
Héritier du Garde-Meuble de la Couronne, créé en 1604 par Henri IV et réorganisé en 1663 par Louis XIV, cette institution pourvoit à l’ameublement des hauts lieux de la République et des différentes residences présidentielles. 
Le Mobilier national a pour mission d'assurer la conservation et la restauration de ses collections, issue des achats et commandes destinés, hier aux demeures royales et impériales, aujourd’hui aux palais officiels de la République. Ces collections sont constituées de plus 100.000 objets mobiliers ou textiles. 
Pour assurer la conservation de ses collections, le Mobilier national dispose de sept ateliers de restauration – tapisserie, tapis, tapisserie d’ameublement et tapisserie décor, menuiserie en sièges, ébénisterie et lustreriebronze – qui perpétuent une tradition et un savoir-faire d'excellence. 
Depuis 1937, les manufactures nationales des Gobelins, créée en 1662 par Louis XIV, de Beauvais (créée en 1664) et de la Savonnerie (créée en 1627), ainsi que les ateliers conservatoires de dentelle d’Alençon et du Puy-en-Velay (depuis 1976), sont rattachés à l'administration du Mobilier national. 
L’institution dispose par ailleurs d'un Atelier de recherche et de création – l'ARC – créé en 1964, à l'initiative d’André Malraux, pour faire promouvoir la création et le design contemporain dans les bâtiments officiels. 600 prototypes d’une centaine de designers ont été réalisés en plus de 50 ans. 
Les services du Mobilier national et des manufactures nationales incarnent le prestige de la tradition française, l'excellence d'un savoir-faire d’exception et la vitalité de la création artistique et du design contemporain.

Sèvres - manufacture et musée nationaux 
Depuis 1740, la Manufacture de Sèvres n’a de cesse d’encourager les artistes à créer des objets d’art en porcelaine. Les techniques traditionnelles de fabrication ont été mises au service de l’innovation, pour améliorer les formes existantes et en créer de nouvelles. La porcelaine devient ainsi un moyen d’expression de haute facture artistique. Les compétences et les savoir-faire des artisans d’hier se sont transmis de génération en génération, pour constituer aujourd'hui un ensemble cohérent unique. Sèvres puise également sa force dans l’excellence de ses matériaux, fabriqués in situ selon des techniques ancestrales préservées avec le plus grand soin. Exception, création et audace sont les trois valeurs essentielles de cette prestigieuse institution qui se renouvelle en permanence. 
Royale d'abord, impériale ensuite et aujourd'hui nationale, Sèvres a toujours privilégié les collaborations artistiques. Parmi les premiers artistes que l’on associe à Sèvres figurent l’orfèvre Jean-Claude Duplessis, le sculpteur Etienne-Maurice Falconet ou encore le peintre François Boucher. Dès le XVIIIe siècle, ils ont contribué à définir l’identité propre de la production de la porcelaine de Sèvres. Depuis lors, des centaines de peintres, sculpteurs, céramistes, stylistes, architectes... ont suivi leur exemple et ont créé d’étonnantes et précieuses œuvres d’art dans les ateliers de la Manufacture : de Jacques Emile Ruhlmann à Jean Arp dans les années 50 et jusqu’à plus récemment Arman, Louise Bourgeois, Michelle de Lucchi, Zao Wou-Ki, Chu Teh-Chun, Pierre Soulages, Betty Woodman, Johan Creten, Barthélémy Toguo, Lee Ufan et Giuseppe Penone.

MTX – Broderie architecturale 
Fondé en 1939, l’Atelier de broderie Montex travaille avec les plus grands noms de la mode. Reconnu comme l’un des partenaires les plus innovants de la Haute Couture, il pousse le geste, les techniques et les matériaux vers d’autres possibles. Sous la direction artistique d’Annie Trussart depuis 1987, l’Atelier renouvelle le répertoire, offrant ainsi un regard contemporain. Collaborant étroitement avec la Maison de la rue Cambon depuis de longues années, l’Atelier Montex rejoint le groupe Chanel en 2011. 
Artisan du luxe français, Montex fait bouger les lignes de la tradition avec MTX, département lancé en 2013 et qui développe des applications inédites transposant les savoir-faire de la broderie à l’échelle de l’architecture.  
En émancipant la broderie de son support traditionnel, MTX ouvre un nouveau territoire entre architecture intérieure et sculpture. Grâce à un savoir-faire inédit dans la conception et la réalisation de surfaces structurantes et ornementales, les creations de MTX prennent la forme de cloisons qui rythment l’espace, de micro-architectures qui redéfinissent les volumes ou de textures murales qui transforment les points de vue. 
Réalisées à la main et sur mesure, les réalisations de MTX se jouent des échelles. Ces pièces uniques, faites d’éclats, de couleurs et de lumière, combinent la précision de la broderie et la grandeur de l’architecture. La grande délicatesse de ces créations cache une maitrise technique qui repose autant sur la dextérité des brodeurs et brodeuses que sur les outils d’ingénierie les plus modernes. 
Avec MTX, Montex prolonge auprès des architectes, des décorateurs et des collectionneurs, l’excellence de ses réalisations.

Verrerie de Saint-Just
La Verrerie de Saint-Just voit le jour en 1826 par ordonnance royale de Charles X. En 1865, Mathias André Pelletier, le nouveau propriétaire de la Verrerie de la Loire et grand coloriste issu d’une famille de verriers, cesse la fabrication de bouteilles pour se spécialiser dans le verre de couleur soufflé à la bouche. La Verrerie devient dès le XIXe siècle la référence pour les créations et les restaurations de vitraux de cathédrales et de châteaux en Europe, tout en exportant une grande partie de sa production sur plusieurs continents. En 1921, la Verrerie s’associe au groupe Saint-Gobain. Le savoir-faire unique de l’art du verre soufflé est préservé. La Verrerie a travaillé avec les plus grands maîtres-verriers et artistes ayant réalisé des vitraux, tels que Marc Chagall à Reims, Zurich, Jérusalem, ou New York, Fernand Léger à Caracas, Henri Matisse à Vence, Georges Rouault, Georges Braque, Léonard Foujita, Joan Miró. Des architectes, designers et artistes contemporains de renommée mondiale, comme Philippe Starck, Peter Marino ou Alessandro De Santillana ont également utilisé les verres de couleur Saint-Just au service de leurs plus belles créations, par exemple le Showroom Baccarat à Paris, la boutique Louis Vuitton à Shanghai et des oeuvres en verres soufflés décoratives dans des résidences privés. Saint Just a aujourd’hui à coeur de perpétuer ce savoir-faire français en s’associant avec des designers, créateurs, architectes et décorateurs qui sauront sublimer notre matière si unique.
image4.emf

image5.png
NN T

LOUVRE ABU DHABI




image1.emf

image2.emf

image3.emf

