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Jean-Pierre Velly a décliné avec la gravure les différents 
genres - le corps et le paysage notamment - selon une 
modalité particulière qui concède à l'objet une place 
majeure Par sa profusion et sa fantaisie, celui-ci donne 
l'idée d'une humanité encombrée par ses artefacts, comme 
si “l'empire des biens”1 débordait de toute part. Le 
déferlement des objets, ses dimensions plastiques et 
métaphysiques méritent notre attention car l'être et la chose 
se mêlent étroitement. Par l'il lusion d'une vision 
rétrospective, i l est tentant d'accorder à cette 
représentation une valeur prophétique. 
Les portraits photographiques de l'artiste, notamment ceux 
des années de formation à la Villa Médicis, montrent un 
homme jeune à la silhouette élancée, à la chevelure brune, 
épaisse et légèrement bouclée ; le regard ténébreux laisse 
supposer un caractère bien trempé. Quelques années plus 
tard, Jean-Marie Drot (1929-2015) l'avait croqué dans une 
formule bien sentie lui prêtant un “visage de condottiere”2 
Et c'est effectivement avec une belle détermination que 
Velly consentit aux sacrifices nécessaires pour mener sa 
carrière artistique, jusqu'à sa disparition accidentelle en 
1990. 

En dépit d'une œuvre conséquente et les efforts de Pierre 
Higonnet3, galeriste collectionneur, qui s'est impliqué pour 
documenter et valoriser en France et à l'étranger le travail 
de Jean-Pierre Velly, l'artiste est aujourd'hui peu connu, 
excepté de quelques initiés, issus de la gravure 
visionnaire4. L'exposition du musée de Gravelines a donc 
une valeur réparatrice. 
Jean-Pierre Velly est né à Audierne dans le Finistère, le 14 
septembre 1943. Il y passe une partie de son enfance, 
notamment les vacances d'été auprès de ses grands-
parents. 
Selon les témoignages de sa sœur, Anne-Marie Velly-
Fontaine5, ces séjours a l'extrémité du Cap l'ont 
profondément marqué. Il arpente un paysage ample et 
sauvage, magnifié par les histoires légendaires que lui 
raconte son grand-père. 
De ses escapades vagabondes lors des longues journées 
estivales, il gardera le souvenir d'une connivence avec la 
nature et le goût de l'observation. C'est là, par les champs 
et les grèves, qu'il regarde fasciné les spirales des 
fougères, les stries et les zébrures des coquillages et le 
“petit peuple”6 des flaques d'eau.

Tête flottante, eau-forte et burin, 1966 - Coll. particulière
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Jean-Pierre Velly a mené ses études à Toulon puis à Paris 
où il intègre pendant deux ans l'École des arts appliqués 
(1961-1963). Puis il abandonne cette formation et suit les 
cours de l'École des Beaux-Arts en fréquentant l'atelier de 
Robert Cami. 
En 1966, il concourt au Grand Prix de Rome de gravure et 
obtient le premier prix. Quelques mois plus tard, il s'installe 
à la Villa Médicis, alors sous la direction de Balthus, où il 
dispose pendant trois ans d'une chambre atelier. L'œil 
expert de Waldemar-George, dans l'article “Un visionnaire 
de la jeune gravure, Jean-Pierre Velly”7 souligne 
l ' imaginaire onir ique et s ingul ier d'un “graveur 
thaumaturge” qui traduit “l'invisible par-delà le visible”. 
L'artiste fait ensuite le choix de s'installer définitivement en 
Italie, dans le village de Formello, dans le Latium. Il dispose 
de l'appui de Giuliano de Marsanich (1929-2017), galeriste 
romain qui le mit en relation avec l'intelligentsia romaine et 
des hommes d'affaire avisés et collectionneurs. De même, 
il continua à profiter du réseau prestigieux de la Villa 
Médicis. 
Par ailleurs, Jean-Pierre Velly s'est aussi grandi de l'amitié 
de Michel Random (1933-2008), esprit éclectique qui 
défendit l'idée d'un “art visionnaire” dont il fit de l'artiste l'un 

des porte-drapeaux. On doit ce qualificatif de “visionnaire” 
à Henri Focillon qui désigna de la sorte les artistes 
singuliers de la gravure des XVIIe, XVIIIe et XIXe siècles. Le 
terme tomba en désuétude avant d'être repris 
opportunément par Michel Random qui le chargea d'une 
signification métaphysique, par des détours ambitieux vers 
la mystique rhénane et orientale et le Grand Jeu de Roger 
Gilbert Lecomte et René Daumal. À la manière d'André 
Breton et du concept “d'Art magique”, il l'utilisa pour 
dérouler à rebours l'histoire des formes et fit ainsi de l'art 
visionnaire une expression multiséculaire et trans-
civilisationnelle. Il affirma alors voir un renouveau dans le 
travail de jeunes graveurs français au milieu des années 
1970 : à la personnalité de Jean-Pierre Velly il associa le 
travail d'Hélène Csech (1921-2013), Erik Desmazières 
(1948-), Yves Doaré (1943-), François Houtin (1950-), Le 
Maréchal (1928-2016), Etienne Lodého (1953-), François 
Lunven (1942-1971), Jean-Michel Mathieux-Marie (1947-), 
Didier Mazuru (1953-), Francis Mockel (1940-), Philippe 
Mohlitz (1941-2019), Mordecaï Moreh (1937-), Georges 
Rubel (1945-) et Gérard Trignac (1955-).
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La plupart de ces artistes exposèrent individuellement et 
collectivement à la galerie Michèle Broutta à Paris et à la 
galerie Don Chisciotte à Rome. Bien que disposé à débattre 
sur l'art, à discuter de gravure, Velly veilla à préserver son 
indépendance et ne se laissa jamais étourdir par la 
rhétorique quelquefois ampoulée et foisonnante du critique, 
car il connaissait la vérité de l'atelier dont les écueils obligent 
à l'humilité. De la vision randomienne, il retint néanmoins 
deux principes essentiels qui correspondaient profondément 
à la nature de son être : la recherche d'un sentiment de 
participation et le désir d'une unité retrouvée. 
	 L'œuvre de Velly est nourrie de multiples références. 
C'est par l'étude des maîtres, une imprégnation studieuse et 
critique, qu'il enrichit sa grammaire formelle, profite 
d'expériences artistiques multiples, emprunte des raccourcis 
bénéfiques pour envisager finalement une voie singulière. La 
critique italienne rattache ainsi son travail à l'Ecole du Nord et 
y voit des emprunts à Schongauer, Dürer et Bosch. Jean 
Leymarie y ajoute Segers et Bresdin. Plus récemment encore, 
Maxime Préaud8 a lu le travail de Velly par le prisme de la 
citation et c'est avec gourmandise, à la façon d'un rébus à 
décrypter, qu'il a décelé des clins d'œil à Dürer, Ghirlandaio, 
Vinci, Goltzius, Callot, Mantegna, Ingres, Bresdin et Flocon. 
“L'art naît d'un regard sur l’art”9 et, à ce titre, il produit 
d'ailleurs tout autant des continuités que des ruptures. 
Jean-Pierre Velly a été, par son travail régulier à l'atelier, un 
artiste prolixe, tout à la fois dessinateur, graveur et peintre. 
La gravure mobilisa presque exclusivement son attention des 
années 1960 à la fin des années 1970. Le corps, le paysage 
et les natures mortes ont été les trois principaux sujets 
considérés par l'artiste, auxquels il associa une poétique de 
l’objet. Le catalogue raisonné10 de l'œuvre gravé établi par 
Didier Bodart en 1980 dénombre 82 gravures. En 2007, à 
l'occasion d'une exposition à la Fondation Il Bisonte à 
Florence, Julie et Pierre Higonnet en estimaient le nombre à 
9711. Après 1975, des travaux plus particuliers, comme Velly 
pour Corbière (1978) et le Bestiaire perdu (1980), le ramènent 
progressivement vers la couleur par la pratique de 
l'aquarelle. Au terme de ces réalisations, il consacre une part 
grandissante de son activité à la peinture. Il produit ainsi de 
nombreuses natures mortes - des vases de fleurs - à 
l'atmosphère délicate et sombre, dont les tonalités 
évanescentes rappellent la sensibilité symboliste. Notons 
qu'à la même époque il compose également des 
autoportraits d'une profonde vérité et des portraits d'arbres. 
Jean Leymarie fait judicieusement remarquer que d'un 
médium à l'autre, de la gravure à la peinture, c'est un 
mouvement différent, non plus “d'expansion mais de 
décantation” 12.

L'exposition considère une particularité de la gravure de 
l'artiste - des visionnaires plus largement - à savoir une 
figuration proliférante où les objets abondent et, au-delà de 
l 'ornement, semblent être consubstantiels à toute 
représentation. Dans ce décorum atypique, l'extravagance de 
l'objet est un fouillis bigarré dont l'agglomération, la 
disposition en frise ou l'expansion chaotique donnent à 
l'image sa singularité. L'objet ainsi mis en scène est 
dynamique, investit l'espace en métamorphoses incessantes 
au point qu'on hésite à le rattacher à l'ordre figé de la nature 
morte. 
L ' exp ress ion semb le i c i un peu i nadap tée e t , 
paradoxalement, l'impression générale est plutôt celle "d'un 
genre très vivant13 qui, comme le souligne Laurence Bertrand 
Dorléac, nous ramène à la vie, nous fait "imaginer, penser, 
croire, douter rêver 14...".
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2020, p. 190. 
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Allemagne au Panorama Museum de Bad Frankenhausen en 2009. 
4.Yvon LE BRAS, La gravure visionnaire, autour de Michel Random et de la galerie 
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"grand récit", thèse, histoire de l'art, Université Paris-1- Panthéon-Sorbonne, 2023. 
5.Anne-Marie FONTAINE-VELLY, Jean-Pierre Velly, artiste visionnaire, Association 
Bretonne, t CXV, 2006, p. 143-162. 
6.COLETTE, La flaque, Paris, Robert Laffont, 1989, p. 835. 
7.WALDEMAR-George, "Un visionnaire de la jeune gravure", Plaisir de France, janvier 
1968, p. 43. 
8.Maxime PREAUD, "Un chien qui rêvasse", dans Julie HIGONNET, Pierre HIGONNET, 
Le melanconie di Jean-Pierre Velly, opera grafica dal 1965 al 1990, Florence, fondazione 
II Bisonte, 2007, p. 11-15. 
9.Jean-Pierre CUZIN, Copier Créer. De Turner à Picasso : 300 œuvres inspirées par les 
maîtres du Louvre, Paris, Réunion des musées nationaux, 1993, p. 35. 
10.Didier BODART, Jean-Pierre Velly, l'œuvre gravé 1961-1980, Rome, Éditions 
Scheiwiller; Galleria Don Chisciotte, Rome.
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L'objet est de différentes natures, ordinaire, archéologique, 
hybride, quelquefois un peu surréaliste. Mais il est souvent 
plus banalement un rebut, le commun de ce qui été jeté 
après usage. Il est placé sous l'autorité d'un œil surpuissant, 
à l'exemple de celui représenté dans Torre di guardia (1977) : 
en effet, à en juger par les attributs qui l'accompagnent ici, 
l'œil découpe, cadre, éclaire, augmente, emblématise la 
culture matérielle du réel et nous entraîne dans les spirales 
d'un vertige intérieur. Il importe de présenter les différents 
régimes de l'objet. 
Dans les œuvres de jeunesse, c'est un assortiment de pièces 
mécaniques, - boulons, vis etc... - qui se déploient, un peu 
comme les atours d'une joaillerie ubuesque sur des machines 
étonnantes, loufoques. Ce “merveilleux machinique” inaugure 
une “période tubulaire” où des édifices, vus en écorché, sont 
traversés par l'entremêlement hérissonné de tuyaux, de 
valves, de clavettes, de moyeux, de crémaillères et 
d'engrenages. Sphère (1965) est la représentation naïve et 
ludique, tintinesque, d'un laboratoire digne du professeur 
Tournesol. Tour tuyau (1965) est déjà le pressentiment d'une 
catastrophe industrielle avec une “grande machine”, une 
tour de refroidissement chiricienne au bord de l'implosion, et, 
çà et là, quelques pièces mécaniques dispersées. Dans ce 
registre “mécano-poétique”, on note l'apparition d'une figure 
emblématique, une sorte de cornet acoustique, ou de klaxon 
excentrique né du bricolage improbable d'une soupape et 
d'un pavillon de clairon. Tuyau allongé (1965) décline une 
rhétorique similaire où le désordre des tubulures est englouti 
par la crasse des fumées. 
De même, les paysages de Jean-Pierre Velly montrent une 
topographie étonnante faite d'un amoncellement “d'objets 
déchets”. Ainsi, à l'observation attentive de certaines 
gravures comme Paysages aux Autos (1969) et Suzanne au 
bain (1970), on découvre une multitude de rebuts en tout 
genre - carcasses de voiture, poteries, étagères, volants de 
presse, lunettes de w.c. etc.- dont l'énumération établit une 
liste incongrue et vertigineuse. Ceux-ci composent une 
géologie inattendue, le pittoresque d'une société de 
consommation goulue, dont les débris dévorent l'espace. Tas 
d'ordures (1969) nous ouvre l'entrée d'une décharge : nous 
sommes dans l'en-dessous du décor, submergés par un 
monticule de rebuts, tous dessinés avec exactitude. Par ses 
accumulations verticales, la composition nous immerge dans 
un monde pétrifié, fait de strates sédimentaires d'un genre 
particulier, un compost de déchets amalgamés. Dans ce 
désordre étouffant, la merveille des détails, une valise ouverte 
et ses trésors dispersés et la sculpture en zigzag d'un pneu 
guident notre regard vers la ligne d'horizon, aux lisières d'un 
plateau, où de petites silhouettes, à peine griffées sur la 

À droite : Tas d'ordures, eau-forte et burin, 1969 - Coll. particulière
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plaque, évoquent une scène traditionnelle de labour. Senza 
Rumore I et Il (1969), sont moins anecdotiques et 
revendiquent une dimension métaphysique, une sorte de 
mysticisme terrien. En effet, nous découvrons de nouveau 
le paysage de l'intérieur dans ses profondeurs obstruées 
où les mânes des ancêtres traversent les décharges 
enfouies. Enfin, Ville détruite (1971) propose une 
catastrophe post-nucléaire : la table rase du paysage n'est 
ici qu'un empilement de décombres et de débris, 
patiemment disposés au millimètre près. Certains paysages 
comme Massacre des Innocents (1971) ont une dimension 
organique et naissent de l'agglomération patiente de 
microformes vermiculaires, voire d'homoncules. Dans cette 
matrice éco-homo-biologique, le corps minuscule de 
“l'homme objet” est le module dont on fait des étendues 
infinies. Dans certaines compositions, la masse compacte 
des objets emporte le paysage et compromet sa lisibilité. 
	 Le corps associé à l'objet a suscité quelques œuvres 
exemplaires sur le thème du nu allongé, autant de 
variations sur l'image vénusienne et de dérogations aux 
règles du genre. Vieille femme (1966) dessine une 
personne allongée sur un vaisseau de bois et de métal 
avec des cornets enchâssés, des tuyaux hérissés dont les 

courbes opposées rythment la partie supérieure de la 
composition. La posture du modèle insiste sur les 
flétrissures du corps - la flaccidité des joues, la lourdeur de 
la poitrine et les pliures de l'abdomen - et, par une sorte 
d'autodérision, la femme se pince la cuisse comme pour 
souligner le relâchement des chairs. Le réalisme et la vérité 
de ce visage fatigué nous ramènent aux artistes flamands 
du XVè siècle. La Clef des songes (1966), œuvre qui obtint 
la consécration du Grand Prix de Rome, montre une femme 
mélancolique assise sur des arceaux de bois et une 
architecture métallique qui laisse deviner en contrebas, à 
travers la grille inattendue d'un désordre de poutres et 
d'essieux, un paysage lointain. Le volume du corps est 
signifié par la disposition régulière et minutieuse de la taille 
et ses ombres délicates. 
	 Dans Rosa au soleil (1968), le modèle de dos, réduit 
à la ligne ondulée d'une silhouette nonchalamment 
allongée, regarde l'horizon bouché par une frise d'objets 
hétéroclites et d'éléments organiques aux formes allusives, 
à lire comme une partition musicale, et que l'on ne peut 
s'empêcher de comprendre comme une sorte de 
métaphore biotechnologique du corps; Maternité au chat 
(1967) repose également sur des principes de 



 

dédoublement et d'agglomération fantaisiste, mais en 
donnant cette fois des accents bellmériens et prothétiques 
au corps de la femme; Trinità dei Monti (1968) est une 
odalisque à sa toilette : l'œuvre élabore un dispositif 
complexe où l'espace lui-même devient un objet décoratif 
par des représentations multiples sur des panneaux 
coulissants et un miroir; Eau de Cologne ma joie (1968) 
présente une femme ronde et sculpturale, à la façon d'une 
Bethsabée au bain, un peu rembranesque, qui achève ses 
ablutions dans le décor anachronique d'un paysage fatras. 
Le corps associé à l'objet s'exaspère avec les Vénus dont 
l'intégrité est altérée par une tornade d'objets disparates. 
La série Métamorphose (1970) illustre ce genre de 
représentation, comme si la déformation ouvrait le corps. 
Ainsi dans Métamorphose I et Il, du buste d'une femme 
allongée, aux jambes puissantes et fuselées, semble jaillir 
un torrent d'éléments incongrus dont l'enroulement a l’allure 
générale d'une colonne torve qui s'évase en coupole dans 
sa partie haute, à la façon d'un ornement palmiforme. Çà et 
là on devine des tubes, des boîtes, des fragments de 
corps, des "abattis". Métamorphose IV montre des corps 
anamorphosés dont le déploiement s'achève dans un 
drapé classique, où des fragments anatomiques 

accomplissent la liquéfaction générale du monde. Aux 
Vénus ingresques à la sensualité souple et lascive, 
s'opposent les gisants mantégnesques dont le raccourcis 
impose une ligne nette et rigide. Ainsi, dans N'amassez pas 
les trésors (1975), le défunt repose au-devant d'une mer 
agitée, sur une laisse de déchets rejetés par le flux parmi 
lesquels quelques vestiges du patrimoine - une colonne 
cannelée et un entablement brisé - se mêlent au prosaïque 
des ustensiles de la vie ordinaire. Le triptyque Valse lente 
pour l'anaon (1967) célèbre le transport des âmes dans un 
décor disparate : les deux catafalques de la partie centrale 
se composent d'un assemblage grossier d'objets insolites ; 
les représentations latérales, inspirées des scènes 
re l i g i e u s e s d e s m a r t y re s e t d e l ' a s c e n s i o n , 
s'accompagnent d'un fouillis végétal truffé d'éléments 
inattendus et anachroniques. Notons encore quelques 
portraits morbides ou mélancoliques. Tête flottante (1966) 
s'apparente à une décollation, distingue une tête 
hypertrophiée, écorchée, en suspension, au-devant d'un 
amas indéchiffrable et énigmatique. Son allure inquiétante 
fait penser aux faciès des Gobbi, personnages grotesques 
de Callot. Dans Le petit portrait de Rosa (1968), une jeune

La clef des songes, burin, 1966 
Coll. particulière



femme à l'expression pétrifiée, coiffée d'un chapeau 
fantasque d'où émergent des éléments anthropomorphes, 
trône sur un lit de météores, au-dessus d'un paysage 
minéral. 
Du tourbillon à l'explosion du big bang initial, il y a un pas 
aisément franchi. Dans certaines œuvres - Après (1973), 
Enfin (1973), Un point c'est tout (1978) - le conglomérat de 
l'hétéroclite éclate et prend une dimension cosmogonique. 
La dispersion, réaction salvatrice à la saturation et à 
l'asphyxie de l'espace, adopte l'allure d'une constellation 
jubilatoire, un peu foutraque où se côtoient, avec des 
accents maldororiens, des éléments improbables dans 
l'écoulement d'un trait précipité, d'une image dilatée. À la 
manière d'un raccourci goyesque, la dynamique du 
désordre s'enchaîne, capricieuse, déraisonnable puis 
désastreuse. L'ordre déréglé du monde, théâtre de 
l'entropie, nous conduit vers une chute sans appel et 
définitive, “Un point c'est tout” (1978). 
En dernier lieu, l'objet associé à la figure peut aussi avoir 
une dimension philosophique. Il est alors, à l'inverse des 
processions et des farandoles précédentes, plus 
conventionnellement exhibé isolé. Escargots (1964) est un 
exercice d'admiration sur la “sédimentation ornementée du 
maçonnage animal”15, la géométrie évolutive des formes 

naturelles. Avec l'ajout d'une prothèse oculaire Escargot et 
compte-fil (1971) raconte sans doute le plaisir et l'exigence 
de l'observation et les efforts de l'artiste pour percer les 
secrets de la nature. Débris (1970) et Petit Crâne (1970) 
célèbrent la forme épurée et nous mènent directement à la 
vanité. 
Dans Arbre et coquillage (1974) le regard glisse sur la 
forme oblongue d'une conque, presque tactile, dont on 
pressent sous le doigt la douceur de la porcelaine. Elle est 
posée au-devant d'une végétation ligneuse, éclairée par la 
lumière d'un couchant. Avec Restes (1980) nous sommes 
immergés dans le micro-monde des insectes dont les 
rostres, les mandibules et les antennes sortent dressés 
d'un champ de bataille épique, digne de Paolo Uccello. 
Enfin, par les détours de la compassion et d'un esprit 
ténébreux, l'artiste célèbre les nuisibles, les animaux de 
mauvaise réputation : ainsi Le Rat mort (1986), au poil 
hérissé, gît sur un parapet aux allures d'autel et rayonne à 
la façon d'une offrande offerte à la lumière crépusculaire. 
À cela s'ajoutent deux portraits d'arbre : le premier (1979) 
nous rappelle par ses dimensions l'un des défis de la 
vision: signifier l'ampleur dans un format timbre-poste. 

15. Jean-Pierre LE GOFF, Coquillages, Paris, éditions des Grands Champs, 2014, p. 
26.
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L'arbre est nimbé d'une lumière de gloire animée par les 
éclairs d'une ligne zodiacale et exhibe à sa cime le 
symbole du yin et du yang. Le second spécimen, sans 
doute un chêne, s'inscrit dans la tradition des productions 
de l'École de Fontainebleau et de Barbizon. Il est tragique 
dans son exposition graphique ténébreuse, tourmentée, et 
semble mettre en scène un drame existentiel qui le 
dépasse. 
	 Si le travail de Jean-Pierre Velly, comme celui des 
autres artistes visionnaires restés fidèles à la figuration, fut 
quelque peu oublié en France, il n'en disposa pas moins 
d'appuis solides et fidèles en Italie. Mieux encore il y 
bénéficia d'une fortune critique de grande qualité. 
Leonardo Sciascia (1921-1989), Mario Praz (1896-1982), 
Alberto Moravia (1907-1990), Giorgio Soavi (1923-2008), 
Marisa Volpi (1928-2015) et Roberto Tassi (1921-1996) lui 
consacrèrent des textes d'escorte à l'occasion des 
expositions16. Ces différents exégètes soulignèrent les 
affinités de l'artiste avec un mode de représentation 
singulier ; à ce titre, les détours de Mario Praz vers le 
Moyen Âge fantastique et la Renaissance maniériste pour 
expliquer le style profus et inquiet de Velly constituent un 
jalon convaincant, qui nous mène vers l'étrange et le 
bizarre. Il souligne ainsi "le goût du fatras et de la 
monstruosité propre à l'ambiance gothique”17 

On y ajouterait volontiers un accent de romanité classique. 
Notons que l'attraction exercée sur les écrivains par la 
gravure de Velly est sans doute liée à la densité graphique 
de la représentation, considérée tout à la fois comme une 
concurrence à décrire le réel, un défi qui résiste à 
l'interprétation et la source bienheureuse d'une exégèse 
inépuisable. 
Ainsi l'œuvre de Velly utilise des procédés plastiques 
singuliers. Les compositions, par l'enchâssement des jeux 
d'échelle, dans la tension d'un grand écart permanent et le 
dynamisme d'une vision télescopique, alternent le "mini" et 
le “maxi", ", nous accordent un regard acribique ou icarien : 
chaque élément du réel est apprécié dans le détail d'une 
épellation nominaliste du monde, avant d'être projeté dans 
une totalité qui tend à l'unité. Comme le faisait remarquer 
Olivier Rolin18 à propos d'un autre visionnaire, cette 
obsession du détail participe d’une “esthétique du 
fourmillement"19 , plus poétiquement dénommée 
 
16. Pierre Higonnet a retracé la réception de l'œuvre de Jean-Pierre Velly et a 

recensé les principaux textes critiques dans le catalogue publié à l'occasion de 
l'exposition - Jean-Pierre Velly, Un point c'est tout - organisée au musée d'Art 
Roger-Quilliot de Clermont-Ferrand en 2003. 

17. Mario PRAZ, L'œuvre graphique de Jean-Pierre Velly, Rome, Editions Galleria 
Don Chisciotte, 1980, n.p. 

18. Olivier ROLIN, " ...Et j'ai lu tous les livres ", dans Céline CHICHA-CASTEX (dir.), 
Érik Desmazières, voyage au centre de la bibliothèque, Paris, Bibliothèque 
nationale de France/Hazan, p. 15. 

19. Ibid., p. 16.
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“esthétique de la feuille d’herbe”20 car tout ici, comme chez 
Dürer, de la brindille aux constellations étoilées, en passant 
par les objets les plus divers, se répond par analogie et selon 
une importance égale. Le détail, et c'est là l'un de ses 
paradoxes, est “un vecteur de connaissance, un moyen 
d'accéder au secret de l’ensemble”21 et renvoie à la totalité 
d'un ordre supérieur, sans jamais nuire à la cohérence de 
l'œuvre. Cette envie de tout dessiner traduit l'étonnement de 
l'artiste face à la diversité du réel, tout comme sa propre 
capacité a le saisir par la magie du trait. Le monde est 
fascinant par l'extrême particularité de chacun de ses 
innombrables éléments. Les décrire par le dessin, comme le 
poète le fait avec les mots, est le moyen le plus sûr 
d'exprimer sa souveraineté sur la pluralité du monde. Quoi 
qu'il en soit, l'accumulation accélérée d'un bric-à-brac de 
figures provoque l'impression surréelle d'un voir en démesure 
et ce "réalisme pléthorique”, débordant, construit des images 
denses et pleines qui, pour certaines, évitent l'asphyxie par 
l'effet d'une force centripète qui disperse le “chosier”22, le 
conglomérat d'objets, et lui donnent l'allure d'une comète 
échevelée à la manière d'une frise ornementale, tentaculaire.  
	 Par ailleurs, les formes enchaînent une dialectique 
implacable où l'ordre et le chaos se côtoient, se nourrissent 
l'un de l'autre. Les paysages comme les corps sont touchés 
par le flux de métamorphoses incessantes dont la labilité est 
accentuée par le procédé de l'anamorphose. 
	 Ainsi l'univers iconographique de Jean-Pierre Velly 
associe à la forme classique d'une représentation fidèle, un 
désordre extravagant où l'objet, ornement proliférant, oscille 
entre l'accumulation et l'éparpillement. Ses mises en scène 
stupéfiantes et les merveilles que nous découvrons relèvent 
d'un regard scrutateur, pour certains le "troisième œil" de la 
vision, qui n'en révèle pas moins un ordre insoupçonné par 
l'articulation exacte du trait au monde avec ce paradoxe 
ultime : le mystère participe du visible. 

20. Ibid. 
21. Érika WICKY, Les paradoxes du détail. Voir, savoir, représenter à l'ère de 

la photographie, Rennes, Presses Universitaires de Rennes, 2015, p. 28. 
22. Laurence BERTRAND DORLÉAC, Les Choses..., op. cit., p. 281-440.
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