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IDENTITÉ VISÜELLE | VISÜAL IDENTITY
n. f. • carte d’identité d’une entité, en moins administratif.
noun • the identity card of an entity, but without the admin.
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n. f. • la forme au service du fond.
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Avant-propos

Sensible Paris propose 6 ensembles métissés, inspirés  
du wabi-sabi japonais et du hygge danois, qui font la part belle  
aux matériaux et aux proportions.
Il n’est pas question ici d’être démonstratif. Il s’agit de décliner  
un répertoire de forme à la fois minimal, organique et intemporel.
Les objets oscillent entre artisanat et design, en privilégiant 
toujours des matériaux naturels qui évolueront au gré  
des caresses ou des outrages du temps.
Il n’y a rien de purement décoratif car l’objet ici à un sens : 
celui de sa propre fonction, au service d’un intérieur voué 
à se developper et se transformer selon les goûts, les voyages 
et les besoins de ses occupants.

Le foyer est la partition d’une vie. Il raconte une histoire. 
Votre histoire.

L’appartement est vaste 
et traversé de lumière. 

C’est un ancien atelier sur cour (pierres et briques apparentes), 
aux notes hausmaniennes (belle hauteur sous plafond, parquet 

en chêne, une moulure conservée), réhabilité à la mode 
contemporaine (panneaux coulissants, vastes volumes, 

portes doubles avec battants en pointe, niches aux formes 
géométriques), On y décèle quelques accents modernistes 

(panneaux pivotants en verre armé et grès cérame dans la salle 
de bain, hublots). L’espace est minimal et lumineux, propice 

à la concentration et à la contemplation.
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Proposition 1

Nausicaa

Salle à manger

Luminaires

Plafonnier araignée
100 cm / 120 cm / 135 cm

2
5 451 €

Sorenthia
H.167 (à réduire) x 127cm

1
2 806 $

Paire de chaises Pirrka 1960s / Ilmari Tapiovaara
40 cm / 41 cm / 76 cm

3
958 €

Fauteuil Moderne en Cuir 1960s
60 cm / 65 cm / 70 cm

4
Chaises de salon

1 125 € / pièce

Luminaires

Applique déportée
L 122.5cm x H 80.0cm x P 25.0cm

Suspension chromée Fun 11DM
P 70 x H 44

1

2

990 €

Guzzini Quadrifoglio
Diameter: 50 cm Height: 46 cm

3
650 €1 432 €

Nuage perché à une branche
PM 145 x 60 x 40 / MM 210 x 80 x 70cm

4
648 € / 984 €

Tabourets de bar

1950s dining chair by Cor Alons
40 × 51 × 86 cm (W x D x H)

Chaise Marais design E. Gallina
L53 x H78 x P53 cm (assise : L48 x H45 x P44,5 cm

Dining Chairs
Width: 41cm Depth: 45cm Height: 88cm

8

10

9

200 € / chaise

239 €

Dining Chairs
Width: 41cm Depth: 45cm Height: 88cm

7
1 250 €

1 800 €

500 € / set

4 Chaises cuir et bois
H72 x larg47,5 x P45cm

6

aime

C A T A L O G U E  S O U R C I N G
S E N S I B L E  P A R I S



A N N O N C E  P R E S S E
L A N C Ô M E

M A N I F E S T O  P O U R  L E S  J O U R N É E S  M O N D I A L E S  D E  L A  B E A U T É
L ’ O R É A L

SO DON’T JUST TALK.
DEMAND.

you need no talk. you need actions.

YOU ARE A WOMAN   
 OF HER TIME.

you are not just a woman.

  focused ahead, full of ambitions, strong.
listening to your soul and desires. 
 leaning on to your faults as forces.

  YOU SEE 
POSSIBILITIES 
  EVERYWHERE.
your identity is your statement.

it always says something loud  
   and clear.



A F F I C H E S  D E  L ’ E X P O S I T I O N  “ G E M M E S  D E  I O N N A  V A U T R I N ”
G A L E R I E  P R A D I E R - J E A U N E A U



C A T A L O G U E  D E  L ’ E X P O S I T I O N  R A P H A Ê L  1 9 5 5
G A L E R I E  P R A D I E R - J E A U N E A U



C O N C E P T I O N  É D I T O R I A L E  E T  G R A P H I Q U E  /  M I S E  E N  P A G E
C A T A L O G U E  D E  L A  C O L L E C T I O N  “ K O M ”  C O N Ç U E  P A R  I S A B E L L E  S T A N I S L A S

LA COLLECTION KOM
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Soutenir la création et notamment le design français 
contemporain, est une des missions du Mobilier national. 
Pour cela nous menons des campagnes d’acquisitions 
de pièces le plus souvent réalisées en autoédition, auprès de 
créateurs, de designers et nous les présentons dans les lieux 
officiels de la République dont nous avons la charge 
de l’ameublement. Nous accueillons aussi en résidence 
de jeunes talents, par exemple les lauréats du prix Mobilier 
national de la Design parade de Toulon.

Soutenir la création c’est aussi saluer et encourager 
les initiatives prises par ceux qui sont en première ligne et 
prennent tous les risques ! C’est le cas du projet conjoint porté 
par la galerie Pradier-Jeauneau, avec qui nous partageons la 
passion de Raphaël Raffel et de biens d’autres, et Isabelle 
Stanislas, architecte bien connue, 
à qui nous avons confié la restauration de la salle des fêtes 
de l’Elysée. Leur ambition commune consiste en la création 
d’une ligne originale de mobilier qui puisse s’inscrire dans 
l’héritage des arts décoratifs français, c’est-à-dire une 
tradition d’excellence des savoir-faire et une grande créativité 
dans les formes.  Nous ne pouvons que nous réjouir d’un 
tel projet qui est un indicateur supplémentaire de la vivacité 
de la scène française qui, loin de manquer de talent, peine 
parfois à trouver des entrepreneurs et des éditeurs pour 
donner corps à leurs projets à la différence 
de nos amis italiens.

En effet, le renforcement de notre capacité de production et 
d’édition de mobilier alliant qualité et création est un enjeu 
essentiel pour les talents français. Le Mobilier national au 
travers de son activité de prototypage et de ses marchés 
publics tend à y contribuer. Mais, une nouvelle fois, rien ne 
sera possible sans des initiatives comparables 
à celle dont je salue par ces quelques lignes l’intérêt et pour 
laquelle je formule des vœux de réussite.

FACE
PRÉ

Henri Lemoine
Président du Mobilier national

A COLLECTION DESIGNED BY ISABELLE STANISLAS
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choses deviennent irrattrapables. Je n’avais pas compris le 
regret avant l’absence. Après la mort, on regrette tout et on 
se regrette soi, celui qu’on était quand l’autre était vivant. 
L’absence de l’ami, de la grand-mère ou du chat questionne 
notre place dans la vie, la rendant aussi absurde que précieuse.

Avec cette collection, l’artiste nous propose un courageux 
voyage  :  celui d’une métamorphose. Ces pièces que nous 
avons pu porter en tant qu’éditeurs, Aurélien et moi, sont le 
reflet d’un passage pour Isabelle Stanislas. Et tout passage 
porte en soi l’évanouissement de l’état précédent. C’est le 
glaçon qui pleure la glace en fondant. Avec Kom, Isabelle 
dévoile la structure même de sa pensée. Une pensée 
traversée d’espoirs, d’élans et de contradictions, une pensée 
qu’elle incarne avec un vocabulaire matérialiste qu’elle 
maîtrise. Comme les vanités hollandaises, les éléments sont 
des squelettes aussi chics que porteurs de sens. Un soir, 
un ami galeriste m’a affirmé que le design empêchait la 
transcendance par sa fonction même. Qu’il avait tort ! Il suffit 
d’entrer dans une architecture de Tadao Ando ou de s’asseoir 
dans une assise d’Isabelle Stanislas pour en être persuadé. 
La fonction est un cadre, le confort est une contrainte, mais 
le reste appartient au créateur et ce qu’il veut bien y mettre.

Je n’ai pas toujours été géomètre. J’ai manqué d’espoir, 
d’élans, je laisse souvent les contradictions m’envahir. 
Lorsqu’à mon tour j’ai dû vivre un deuil, j’ai vacillé, submergé 
par la violence de l’expérience. J’étais sans doute mal ancré, 
les pieds pas assez enracinés. Le jour où j’ai découvert l’un 
des stools dessiné par Isabelle, j’ai subi un choc. J’avais 
vu les dessins, j’avais accompagné la créatrice dans sa 
conception, j’avais suivi le travail remarquable des artisans. 
Je croyais connaître le modèle. Et puis, presque par hasard, 
alors qu’on rangeait les stocks, je l’ai vu, posé sur le sol, entre 
deux fauteuils de Guariche, comme une anecdote. Les trois 
stools avaient été livrés une semaine plus tôt et je n’avais 

pas eu le temps de les voir. Avec conviction, la pièce s’est 
imposée à moi. La manière dont le soleil glissait sur le bois, 
et la puissance de la barre en métal traversante comme une 
flèche, m’ont transporté. J’ai été aussi fier qu’intimidé par 
ce morceau d’architecture. Isabelle Stanislas avait quelque 
chose à dire, j’ai eu le sentiment d’enfin l’écouter.

Bien sûr qu’on peut comprendre la collection imaginée par 
Isabelle Stanislas sans avoir connu un deuil. Cependant, ce 
mobilier nous pousse à accepter une part d’intime, et en 
retour, de nous livrer en retour. Durant la conception de ce 
mobilier, on a invité Isabelle à être plus radicale. En réalité, 
on s’invitait, nous-mêmes, à assumer cette radicalité qu’elle 
a toujours eu dans son approche et qu’on osait à peine 
rêver. L’architecte n’avait sans doute pas besoin de moi pour 
aller au bout de sa pensée, mais grâce à Isabelle, je suis né 
comme éditeur, et j’ai emprunté le passage qu’elle dessinait. 
Par surprise, cette collection traduit mon cheminement.

Alors, Kom, on t’emmène aussi. 

Jérémy Pradier
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ÉTAGÈRE

Que ce soit en 1945 ou en 2023, Aurélien Jeauneau et 
Jérémy Pradier exposent les créateurs qui portent un 
regard personnel sur les arts décoratifs. Du mobilier pour 
sinistrés de 1945, à la modernité des années 60 et aux enjeux 
climatiques du XXIème siècle, les créateurs français ont sans 
cesse démontré leur créativité quand il s’agit de répondre 
aux problématiques de leur temps ! Il a toujours semblé 
évident pour les deux galeristes que la continuité de leur 
travail serait l’édition contemporaine.

TABOURETS

Que ce soit en 1945 ou en 2023, Aurélien Jeauneau et 
Jérémy Pradier exposent les créateurs qui portent un 
regard personnel sur les arts décoratifs. Du mobilier pour 
sinistrés de 1945, à la modernité des années 60 et aux enjeux 
climatiques du XXIème siècle, les créateurs français ont sans 
cesse démontré leur créativité quand il s’agit de répondre 
aux problématiques de leur temps ! Il a toujours semblé 
évident pour les deux galeristes que la continuité de leur 
travail serait l’édition contemporaine.

109

L’enjeu pour une jeune maison d’édition est de trouver sa 
place au cœur du processus créatif d’un artiste au geste 
sûr et nourri. Durant ces semaines de développement, nous 
avons essayé d’être le «mur qui renvoie la balle», tout en nous 
élevant au niveau réflexif d’Isabelle. A chaque étape, nous 
avons voulu comprendre ce qu’elle voulait raconter, et petit 
à petit, nous sommes nés en tant qu’éditeurs.

A cet égard, Isabelle nous a sans doute offert le plus beau 
cadeau de notre carrière.
Nous espérons vous voir le 05 octobre pour vous présenter le 
canapé, le daybed, les étagères, les stools et les boîtes. Vous 
en parler, vous transmettre notre enthousiasme et recueillir 
vos impressions.

קום
Isabelle Stanislas a toujours préservé sa création, attentive 
à la manière dont elle pourrait exprimer ses concepts. Au fil 
des ans, elle a su se renouveler sans cesse. À l’heure ou elle 
dessine ce sofa , elle évolue à nouveau de vue, de regard sur 
la création d’un mobilier modulable. Kom, « viens », est une 
conversation, une architecture dans l’architecture. C’est une 
invitation à imaginer soi-même la transformation de ce sofa 
et le redessiner à chaque fois.
Il devient unique pour chacun.
Avec cette collection, Isabelle communique son attachement 
à l‘essentiel, à une nouvelle manière de vivre en proposant 
de s’approprier des masterpiece qui, à elles seules, habitent 
l’espace.

KOM nous invite à venir dans son monde 
et d’y créer le vôtre.
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chrome, en mobilisant un garnissage déjà connu de ouate et 
de plumes, tandis que Pierre Paulin va sculpter la mousse en 
l’habillant de son jersey “seconde peau”. La notion de confort 
et ses standards est évolutif dans le temps : chaque période 
va normaliser, théoriquement ou par mode, les profondeurs, 
les hauteurs de dossiers ou d’assises. Le crin de cheval ou 
végétal, cardé sur ressort tapissier, est balayé par le “No-
Sag”, le ressort plat, ou encore le brevet “Free-Span” déposé 
en 1949, une construction complexe de lames de métal reliées 
par ressort. Une décennie plus tard, le tout-mousse viendra 
compléter définitivement, avec les sangles élastiques, toutes 
les possibilités techniques qu’offrent l’acte même du rendre 
confortable, en dehors du lit. Pour le confort du siège, la 
révolution a eu lieu. Quant à la forme…

L’ESPRIT D’ESCALIER
Les actions postmodernes des années 80 ont conduit 
à un affolement des lignes, mêlant digestion formelle 
des recherches modernistes de l’entre deux guerres et 
une nostalgie des années 50. Le mobilier qui puise son 
vocabulaire dans l’architecture est sans doute celui qui voit 
le plus loin  :  les rythmes, les porte-à-faux sont ceux qui 
nous produisent le plus d’émotions. Chaque bureau chez 
Jean Prouvé est construit selon ses préceptes de tôle pliée, 
comme un plan d’école ou d’un gymnase. Le plafond à claire-
voie est travaillé par Charlotte Perriand sur ses banquettes 
développées au Japon. De ses voyages de part le monde, 
les harmonies colorées et les volumes viennent concentrer 
la dynamique de la création d’Isabelle Stanislas : étonnante 
rencontre, cet été, à la Casa Giraldi de l’architecte Luis 
Barragan[7] dans le quartier San Miguel à Chapultepec au 
Mexique, avec cette circulation rythmée par des ouvertures 
sur la hauteur, construite comme le dos du canapé KOM ! 
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AURÉLIEN
& JÉRÉMY

Que ce soit en 1945 ou en 2023, Aurélien Jeauneau et 
Jérémy Pradier exposent les créateurs qui portent un 
regard personnel sur les arts décoratifs. Du mobilier pour 
sinistrés de 1945, à la modernité des années 60 et aux enjeux 
climatiques du XXIème siècle, les créateurs français ont sans 
cesse démontré leur créativité quand il s’agit de répondre 
aux problématiques de leur temps ! Il a toujours semblé 
évident pour les deux galeristes que la continuité de leur 
travail serait l’édition contemporaine.

Aurélien Jeauneau, spécialiste de l’œuvre de Pierre Guariche, 
a co-écrit la monographie éditée chez Norma en 2020. Après 
un passage en tant qu’assistant de galerie rue de Seine, il lui 
a semblé évident qu’il était marchand avant tout. 

Après une carrière dans le cinéma français, Jérémy Pradier 
soutient des signatures contemporaines, comme Ionna 
Vautrin ou Anthony Guerrée ou Guillaume Delvigne, qui 
viennent questionner les pièces historiques que la galerie 
expose.

65
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UN LABORATOIRE
La Galerie Pradier-Jeauneau est un laboratoire consacré 
au design français contemporain. L’édition assume un parti 
pris éditorial, la radicalité, et une exigence, l’environnement. 
Chaque collection est pensée par un créateur incarnant une 
idée du goût français. La première collection de mobilier 
imaginée par Isabelle Stanislas, et la première collection 
d’objets dessinée par Nestor Perkal, seront en vente sur 
commande à partir du 05 octobre 2023.

DESIGN FRANÇAIS : 
L’ART DE LA DÉCORATION
En défendant ceux qui dessinent l’époque, la Galerie Pradier-
Jeauneau avance au même rythme que les créateurs qu’elle 
édite. La Galerie a pour projet de promouvoir un design 
spécifiquement français, et a pour ambition de participer au 
renouveau de cette création.

L’envie de faire revivre le meuble de décorateur, celui qui 
va chercher l’excellence d’un dessin, d’une technique, d’une 
vision. De Raphaël Raffel à Andrée Putman, la trajectoire qui 
se joue ici est celle de la finesse, d’une pièce manifeste qui 
vient nourrir le présent par les recherches de ses créateurs. 
La maîtrise des savoirs-faire et la connaissance de l’histoire 
au service de la création d’aujourd’hui.

UNE POLITIQUE D’AUTEURS
Défendre la création française, c’est d’abord défendre les 
créateurs francophones. La Galerie Pradier-Jeauneau est 
passionnée par celles et ceux qui poussent les limites de leur 
réflexion et bâtissent des univers qui leur sont propres. Tout 
en affirmant un goût pour le mobilier épuré, architecturé, 
et puissant, la Galerie cherche avant tout à accompagner 
les auteurs dans le développement de leur mythologie 
personnelle. La Galerie est la garante de la cohérence des 
pièces exposées, tout en laissant une réelle liberté de création 
aux designers. La haute décoration française ne se vit pas 
par l’ornement, elle vibre en maîtrise.

LES PROMESSES
Fabrication France ou Européenne

Politique d’auteurs 

Elaborer une réflexion critique

Financement de la création, échange d’idées

 Lieux d’expositions France et International,  
show-room parisien sur rdv
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CANAPÉ

Que ce soit en 1945 ou en 2023, Aurélien Jeauneau et 
Jérémy Pradier exposent les créateurs qui portent un 
regard personnel sur les arts décoratifs. Du mobilier pour 
sinistrés de 1945, à la modernité des années 60 et aux enjeux 
climatiques du XXIème siècle, les créateurs français ont sans 
cesse démontré leur créativité quand il s’agit de répondre 
aux problématiques de leur temps ! Il a toujours semblé 
évident pour les deux galeristes que la continuité de leur 
travail serait l’édition contemporaine.

DAYBED

Que ce soit en 1945 ou en 2023, Aurélien Jeauneau et 
Jérémy Pradier exposent les créateurs qui portent un 
regard personnel sur les arts décoratifs. Du mobilier pour 
sinistrés de 1945, à la modernité des années 60 et aux enjeux 
climatiques du XXIème siècle, les créateurs français ont sans 
cesse démontré leur créativité quand il s’agit de répondre 
aux problématiques de leur temps ! Il a toujours semblé 
évident pour les deux galeristes que la continuité de leur 
travail serait l’édition contemporaine.
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Pour cette série, tout part de l’escalier. La marche à franchir, 
les rythmes, l’ascension. L’escalier-signature de l’architecte 
vient ici se muer en espace qui suspend le temps. Un canapé, 
modulable, qui une fois assemblé vient former le droit, le 
tournant ou le colimaçon. Ici le dos représente tantôt les 
marches, tantôt la balustre. Les matériaux employés sont 
autant de savoir-faire d’excellence au service d’une forme. 
Le daybed, comme flottant sur une échelle de meunier, vient 
filer le concept par une ligne expérimentale.

A la manière de Diego Giacometti et de sa “chambre à 
livres” commandée à la fin des années 1960[8] par le premier 
éditeur de Jean Genet, Marc Barbezat, Isabelle signe avec 
KOM un ensemble qui prend possession de l’espace. Elle 
l’habille, l’équipe et mobilise tout à la fois un semblable jeu 
de matières et de volumes. D’une boîte à dessins travaillée 
comme celles de Line Vautrin twistées avec du Noll, de ces 
tabourets - bouts de canapé qui mobilisent tout à la fois Le 
Corbusier et Pierre Chareau, de ces étagères enfin, d’une 
légèreté à l’oeil qui sont en acier plein, chaque pièce à sa 
manière vient occuper un pan d’espace et d’action. Chacune 
révèle une architecture immédiate.

Isabelle a livré à une journaliste qui l’interrogeait sur 
l’implication totale que demandait son métier[9] un mot qui 
révèle à lui seul tous ses talents  :  l’équilibre. Des couleurs, 
des matières, des sensations. Kom tient dans ce seul mot, 
apaisant et précis. La justesse est une qualité essentielle 
au funambule, celle qui rend les travaux d’Isabelle Stanislas 
uniques.
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Nous sommes réellement heureux de présenter notre 
collaboration avec Isabelle Stanislas. En effet, quel jeune 
éditeur pourrait rêver mieux pour sa première collection ?

Nous aimons son travail depuis plusieurs années. Architecte, 
Isabelle joue sur les volumes purs avec une grâce infinie. Elle 
fait d’ailleurs partie de ceux dont on reconnaît immédiatement 
le style, ceux dont on admire le goût, sans jamais se lasser 
puisque chaque projet est l’opportunité de tout changer sans 
que rien ne change. Une constante révolution.

Cette collection, composée d’un canapé modulable, d’un 
daybed, d’une étagère, de trois stools et de trois boîtes, 
est une invitation. Un mouvement de la main, généreux et 
assumé, qui nous propose de la suivre. Isabelle a conçu 
ces pièces à son image : chaleureuses, décontractées, mais 
toujours réfléchies, maîtrisées et radicales. La designer va au 
bout de son idée, Kom (Viens), et bouscule ce qu’on pourrait 
attendre du design. Chaque élément nous conduit à une 
introspection joyeuse et une envie de s’approprier chaque 
morceau.

LE
COMM
MENT

ENCE
Jérémy Pradier & Aurélien Jeauneau

Editeurs

2019

Isabelle Stanislas ne semble pas dessiner une collection, 
mais élaborer un corpus d’œuvres, une réflexion qui ferait 
figure d’année zéro  :  la série KOM, hiératique et tenue, 
s’apparenterait presque à la montagne Sainte Victoire 
croquée au fusain. Chez Isabelle, son passage aux Beaux-
Arts se ressent partout, tant les formes déployées sont 
sculpturales. Des créations qui s’intègrent dans une histoire 
des arts décoratifs par le biais de l’architecture.
 
KOM est composé d’un canapé modulable, de trois guéridons, 
d’un daybed, d’une étagère murale et de trois boîtes.

UNE
SAINTE
TOIRE
VIC

LE LUXE ET L’UTILE
L’architecture, Isabelle Stanislas l’a expérimentée par le 
collectif  :  entre 1993 et 1994, elle rencontre les architectes 
paysagistes Nicolas Bonnenfant, Miguel et Pablo Georgieff[1], 
l’architecte Youssef Tohmé, Christophe Hurgon et Kheang 
Tan. Tous ensemble, ils vont partager pendant près de dix ans 
un bureau et leurs idées au 21 rue du Faubourg Saint Antoine 
à Paris. Le décloisonnement des pratiques, par l’apport de 
paysagistes, d’architectes et d’artistes à la manière d’un 
Groupe Espace[2] ou du Novembergruppe[3] de l’architecte 
Mies Van der Rohe mobilise dans ses actions créatives 
quatre grands principes, érigés en manifeste : la proportion, 
l’émotion, la matière et la fonction. Dans la trempe des grands 
décorateurs de l’entre-deux guerres et des puissances 
validées par l’UAM[4], Isabelle Stanislas travaille chaque projet 
à l’instinct et par le détail. Architecte DPLG depuis 1997, 
chaque projet est à sa main. Son vocabulaire, reconnaissable 
entre tous, navigue entre l’architecture et l’art. Le décorateur 
Raphaël Raffel[5], qui partage avec elle un passage par 
les Arts Décoratifs, travaillait lui-même avec cette même 
porosité, les métiers d’Art au service de l’utile. Le XXe siècle 
aura permis la synthèse des Arts : l’architecte André Bloc[6] 
a travaillé la construction totale, de la sculpture en passant 
par le design, Le Corbusier a théorisé l’architecture, a peint, 
créé du mobilier, Michel Mortier enfin, a partagé sa vie entre 
le design et la peinture. Une expression plurielle des talents.

CONFORT MODERNE
Comment conçoit-on un canapé en 2023 ? La question se 
pose aujourd’hui, tant l’après-guerre regorge d’innovations, 
de techniques nouvelles  :  la création de Charlotte Perriand 
va être happée par la vitesse de l’automobile et ses tubes 

Aurélien Jeauneau
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ISABELLE
STANISLAS

Isabelle Stanislas a étudié à l’unité publique d’architecture 
de Paris. En 2003, Isabelle Stanislas monte son agence 
dans laquelle elle développe des concepts artistiques, des 
scénographies éphémères pour Hermès ou Cartier, des 
appartements et des maisons à Paris et à l’international. 

C’est à partir de 2015 qu’Isabelle Stanislas commence à 
exposer de manière récurrente à AD Intérieurs ainsi qu’à AD 
Collections. Ces expositions sont des terrains de recherches 
et de nouveautés. Elle expose au Musée des Arts Décoratifs, 
au Musée de la Monnaie de Paris, au Ministère des Affaires 
Étrangères, au Palais D’Iéna, à l’Hôtel de la Marine, puis au 
Musée d’Art Moderne, ainsi qu’à Rome à l’Ambassade de 
France en Italie. Elle pousse son champ de présentation à 
des événements comme le cabinet de curiosités de Thomas 
Erber et le Salone del Mobile de Milan. Elle crée du mobilier 
avec la maison Pouenat, la galerie Nilufar et la galerie BSL.

Tout en continuant des appartements parisiens, maisons, 
showrooms, hôtels et son design de mobilier, Isabelle Stanislas 
œuvre à associer la photographie, l’art contemporain, la 
mode, le design et l’architecture en cassant les frontières 
entre ces disciplines. En 2018, Isabelle Stanislas a repensé 
et décoré la salle des fêtes du Palais de l’Elysée suite à une 
sélection et un concours orchestré par le Mobilier National.
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Peut-on comprendre la collection imaginée par Isabelle sans 
avoir connu le deuil ? Ce n’est pas le noir de son bois qui 
m’évoque la mort dans le canapé, le daybed ou l’étagère. 
Ici, l’architecte nous invite à contempler une idée pure. Et 
toutes les idées pure obligent à les penser avec radicalité. Je 
n’ai jamais expérimenté cette radicalité ailleurs que dans les 
deuils que j’ai éprouvés. Que nul n’entre ici s’il n’est géomètre, 
semble nous dire Isabelle Stanislas avec la collection intitulée 
 composée d’un canapé modulable, d’un ,(Kom, Viens) קום
daybed, d’une étagère, de trois tabourets et de trois boîtes.

Lorsqu’on est endeuillé, on traverse soudainement la vie 
comme les tapis roulants d’un aéroport. Il y a des pauses, 
mais la course continue jusqu’à la porte d’embarquement. Le 
deuil nous force à un dévoilement de soi sans interruption, 
au point qu’on se demande ce qu’il reste encore à peler. 
D’une minute à l’autre, le voile de pudeur nous est retiré, et 
on se retrouve là, révélé à l’autre dans sa glorieuse douleur. 
On essaie de tout retenir, les mots, les émotions et les non-
dits, mais le manque nous dénude. On ne retient rien et les 

UN
COUR

VOYAGE
AGEUX

Jérémy Pradier
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L’agence Coloco est créée par Nicolas Bonnenfant et les frères Bonnenfant en 1999.

Le Groupe Espace est né d’une rencontre entre le peintre Felix Del Marle (1889-1952) et l’architecte-sculpteur 
André Bloc (1896-1966), dans une volonté de faire se rejoindre tous les arts, d’abord au Salon des Réalités 
Nouvelles à Paris, de 1951 à 1954, puis au village de Biot, à l’été 1954.

Le Novembergruppe se compose d’artistes et d’architectes allemands créé en 1918, qui compte parmis ses 
membres Ludwig Mies Von der Rohe (1886-1969) et l’artiste Paul Klee. La plupart des membres seront à 
l’origine du Bauhaus.

Union des Artistes Modernes, ou UAM est créée par Charlotte Perriand (1903-1999), Jean Prouvé (1901-1984), 
le Corbusier (1887-1965) et Robert Mallet-Stevens (1886-1945) notamment en 1929.

Raphaël Raffel, dit Raphaël (1912-2000) est un décorateur de l’entre-deux guerre connu principalement pour 
être le décorateur de Joséphine Baker, meneuse de revue américaine et résistante, ses grandes commandes 
publiques et ses programmes de mobilier conçus pour les résidences universitaires dans les années 50 en 
France. La galerie Pradier-Jeauneau lui a consacré une exposition en 2022, Raphaël, Le Goût Français.

 1896-1966

 L’architecte mexicain Luis Barragan (1902-1988) signe avec la Casa Giraldi, sa dernière résidence. 

 C’est par Jean Genet, qui signe l’Atelier d’Alberto Giacometti en 1958, que son éditeur Marc Barbezat et son 
épouse Olga se familiarisent au travail des deux frères. Près de 10 ans plus tard, Barbezat passe une commande 
de mobilier extraordinaire, découvert en 2016 et présenté en partie l’année suivante par la galerie Jacques 
Lacoste à Design Miami / Basel.

 “Version française” par Katherina Marx sur TV5 Monde, magazine diffusée le 25 juin 2019.

[1]

[2]

[3]

[4]

[5]

[6]

[7]

[8]

[9]
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Soutenir la création et notamment le design français 
contemporain, est une des missions du Mobilier national. 
Pour cela nous menons des campagnes d’acquisitions 
de pièces le plus souvent réalisées en autoédition, auprès de 
créateurs, de designers et nous les présentons dans les lieux 
officiels de la République dont nous avons la charge 
de l’ameublement. Nous accueillons aussi en résidence 
de jeunes talents, par exemple les lauréats du prix Mobilier 
national de la Design parade de Toulon.

ENT
AIRE
INV

BOÎTES

Que ce soit en 1945 ou en 2023, Aurélien Jeauneau et 
Jérémy Pradier exposent les créateurs qui portent un 
regard personnel sur les arts décoratifs. Du mobilier pour 
sinistrés de 1945, à la modernité des années 60 et aux enjeux 
climatiques du XXIème siècle, les créateurs français ont sans 
cesse démontré leur créativité quand il s’agit de répondre 
aux problématiques de leur temps ! Il a toujours semblé 
évident pour les deux galeristes que la continuité de leur 
travail serait l’édition contemporaine.
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Ravi de vous présenter 
le premier numéro 
de Mains Géantes, support 
consacré à la création 
et au design qui porte 
une ambition : faire résonner 
les gestes, les formes 
et les mutations d’un secteur 
qui vit l’effervescence, 
entre héritage et audace 
contemporaine.

Mains Géantes, c’est d’abord un 
hommage aux créateurs, aux mains qui 
dessinent, bâtissent et innovent. Chaque 
geste compte, chaque détail prend vie. 
Cette revue est une invitation à prendre 
le temps de comprendre les projets et les 
inspirations, pris par la main par ceux qui 

façonnent les décors de nos vies. Au 
moment où sans doute, les préceptes 
d’André Bloc et du groupe Espace, à plus 
de soixante-dix ans d’écart, prennent 
corps, où l’Art et l’Architecture n’ont jamais 
été à ce point imbriqués, laissons la parole 
à ceux qui dessinent l’époque.

Aussi notre premier numéro s’ouvre 
sur un portrait fleuve du designer italien 
Andrea Branzi. Connu pour ses écrits 
aussi puissants que ses dessins, cette 
figure singulière que Nestor Perkal qualifie 
d’“artiste pur et dur” a livré sa dernière 
installation, à Giverny. Suit ensuite une 
conservation avec la géniale Ionna Vautrin, 
créatrice de lampe qui équipe les TGV et 
heureuse élue de Notre-Dame-de-Paris, 
pour qui elle a conçu le mobilier qui 
accueille les publics. Sa vision du design 
et son parcours, Ionna nous partage son 
goût et sa vision du design aujourd’hui. 
Pour Chahuts, Maxence Loiseau va 

chercher pour nous des informations 
autour du design à l’ère de l’intelligence 
artificielle, tandis que pour Punctum, 
la parole est donnée au designer Luc 
Sciberras, qui nous parle de son cendrier 
à système en bronze, exposé chez Room 
Service rue des Saint-Pères à Paris. Enfin, 
un focus sur la dernière création d’Isabelle 
Stanislas, un cabinet de travail inédit, à 
la manière des décorateurs français de 
l’entre-deux guerres. Et si l’architecte-
décorateur d’aujourd’hui était la mutation 
du décorateur-ensemblier qui a fait 
la renommée internationale de la France ? 

Entre le geste et la matière, Mains Géantes 
ne choisit pas. Vous trouverez dans nos 
pages les dernières sorties en librairie 
pour le dernier trimestre de l’année et un 
dossier en supplément dédié au salon 
parisien Bel Ouvrage. Bonne découverte, et 
merci de nous lire : vos retours, vos idées 
et vos coups de cœur viendront enrichir 
les prochains numéros. Ensemble, portons 
plus haut la voix de ces Mains Géantes. —

conversation 
ionna vautrin
Paris — Pornic

punctum 
luc sciberras

tout n’est que fumée

événement 
andrea branzi
design vivant

ligne droite 
isabelle stanislas
cabinet de travail

chahut(s) 
le design

à l’ère de l’IA

reading is fundamental 
les sorties
en librairie

p.04

p.16

p.08 p.12
p.11

p.18

Ionna Vautrin, Merlin, 2012
— crayon sur papier © Ionna Vautrin

À l’aube, quand la ville hésite encore 
entre la nuit et le jour, surgit une 
promesse de clarté. 
Pour accompagner le lancement 
de cette revue, la maison de parfum 
D’ORSAY a choisi de déposer sur nos 
pages le sillage de 06:20, où tu sais. 
Une fragrance pensée comme un 
souffle de recommencement : fraîche, 
subtile et tendre, elle invite à l’élan 
et à la curiosité.

Nous voulions que cette première 
parution ait une respiration, une 
aura, presque une présence invisible. 
Grâce à ce parfum, la lecture devient 
expérience sensible : les mots 
s’animent, les images s’éclairent, 
et le temps suspend son cours.

Bienvenue dans un voyage qui s’ouvre 
au lever du jour ! —

D’ORSAY  
06:20, Où tu sais 
www.dorsay.com

aurélien
jeauneau
rédacteur
en chef
@mains_geantes

Vous souhaitez recevoir 
nos newletters ?  
mainsgeantes@gmail.com
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Paris — Pornic

Dans cet entretien,  
Ionna Vautrin revient  
sur les fondations  
de sa vocation,  
son enfance marquée  
par la céramique,  
ses années de formation  
à Nantes, ainsi que  
les expériences auprès 
de figures comme George 
Sowden ou les frères 
Bouroullec. 

La designer explique 
également comment  
la série industrielle  
est devenue le cœur  
de son travail, comment  
un objet tel que  
la lampe Binic a lancé  
sa carrière, ou encore ce 
que représentent aujourd’hui 
les 1 500 chaises de 
Notre-Dame, conçues avec 
l’entreprise Bosc.  
 
Au fil de la discussion,  
elle aborde aussi  
la dimension écologique 
et sociale du design, sa 
manière d’articuler artisanat 
et industrie, luxe et grand 
public. Enfin, elle livre un 
message essentiel aux 
jeunes générations : prendre 
le temps, à rebours de 
l’immédiateté qui domine 
notre époque.

Aurélien Jeauneau : « Peux-tu nous racon ter 
ta première rencontre avec la céramique, 
et ce qui t’a conduit à en reprendre l’ap-
prentissage récemment ? »

Ionna Vautrin : « C’est arrivé très tôt. À 
Vertou, il y avait un céramiste qui s’appelait 
René Robin. Mes parents avaient remarqué 
que j’aimais manipuler la matière. Ils 
m’ont emmenée dans son atelier, installé 
dans un vieux moulin au bord d’une rivière. 
J’avais cinq ou six ans, et j’ai été sa plus 
jeune élève. Pendant plus de dix ans, j’ai 
passé trois ou quatre heures par semaine 
dans cet atelier. C’était un endroit magique. 
René Robin était un vieux monsieur qui 
travaillait « à l’ancienne », avec ses sabots 
aux pieds, mais il avait une approche 
contemporaine et sensible. Grâce à lui, j’ai 
eu mes premiers contacts avec la matière 
et la fabrication d’objets. Je pense que 
tout est parti de là. J’avais 5 ou 6 ans, 
je me souviens du jour où ma mère m’a 
présentée à lui. Il lui a demandé : « Est-ce 
qu’elle est assez mature ? Est-ce qu’elle 
est motivée ? » J’ai répondu tout de suite : 
« Oui, je suis très motivée. » Et en sortant de 
l’entretien, j’ai demandé à ma mère ce que 
voulait dire « motivée ». C’est assez mignon 
avec le recul. À l’adolescence, j’aurais 
aimé me tourner vers les métiers d’art, 
mais ce n’était pas valorisé à l’époque. 
On me disait : « Passe ton bac d’abord. » 
J’ai donc suivi un parcours plus classique. 
Mais j’ai toujours gardé ce besoin de relier 
les choses. 
Pendant le Covid, j’ai profité des 
confinements pour intégrer une école de 
céramique à Paris. J’y ai passé un an à 
tourner la terre et obtenu un CAP tournage. 
Je ne sais pas encore ce que j’en ferai, 
mais un jour, j’aimerais que cela trouve 
une place dans mon parcours. »

Après ton diplôme à l’école de design 
de Nantes-Atlantique, tu as multiplié les 
expériences avant de rejoindre le studio 
des frères Bouroullec. Qu’est-ce que ces 
étapes successives t’ont appris et en quoi 
ont-elles façonné ta manière d’aborder 

le design ?

À l’époque, l’école de design Nantes-
Atlantique était une petite école assez 
humble, qui formait essentiellement au 
design industriel. Aujourd’hui, elle s’est 
beaucoup développée et couvre une 
grande variété de disciplines. J’y suis 
restée cinq ans et j’ai obtenu mon diplôme 
en 2002. Après, je suis partie acquérir de 
l’expérience à l’étranger. En Espagne, j’ai 
travaillé chez Camper, où je dessinais des 
chaussures. Puis en Italie, chez George 
Sowden, où j’ai participé à des projets 
d’électroménager pour Moulinex et Tefal, 
et travaillé un peu à ses archives. Sowden 
est une figure importante de l’histoire du 

design : il a fait partie du groupe Memphis 
aux côtés d’Ettore Sottsass. De retour en 
France, j’ai intégré une agence appelée 
100°, spécialisée dans le parfum, la 
cosmétique et l’agencement. Mais je 
n’ai pas aimé cette expérience. C’était 
très « agence Presse-Citron », comme je 
l’appelais. Formateur malgré tout, mais 
pas du tout ce qui me correspondait. J’ai 
ensuite eu l’opportunité d’entrer dans le 
studio des frères Bouroullec, où je suis 
restée cinq ans. Là, c’était passionnant : 
j’ai appris comment observer un objet, 
comment le mettre en scène, le mettre 
en image, le dessiner sous toutes ses 
coutures, sans rien laisser au hasard. J’ai 
aussi découvert une manière particulière 
de travailler, où la notion de temps est 
centrale. Mon rôle était d’entrer dans leur 
univers, de m’accorder à leur méthode et 
de les accompagner dans leurs projets. 
Leur méthodologie était déjà bien rodée : 
3D, dessin, maquette, photo… une 
véritable gymnastique.

Tu as travaillé aussi bien chez Camper, 
aux côtés de George Sowden qu’auprès 
des frères Bouroullec : parmi ces 
expériences très différentes, y a-t-il 
un projet ou un apprentissage qui t’a 
particulièrement marquée ? Que retiens-
tu de ces expériences très variées ?

C’est difficile de choisir. Ils ont conçu 
tellement de pièces emblématiques… 
Personnellement, j’ai souvent travaillé 
avec des éditeurs italiens, car je parlais 
italien après un séjour à Milan. Mon profil 
me portait davantage vers des projets 
industriels et sériels, plutôt que vers les 
installations. Mais au fond, ce qui compte, 
ce sont les méthodes et l’exigence que 

j’ai intégrées dans leur studio, plus 
qu’un projet en particulier. Chez Camper, 
en Espagne, j’étais designer intégrée. 
C’était passionnant de comprendre le 
fonctionnement d’une grande marque 
internationale, ses mécanismes de 
collection, sa manière d’articuler design et 
industrie. On travaillait sur des chaussures, 
et ce n’est pas si éloigné d’un siège ou 
d’un canapé : la chaussure est peut-
être l’objet le plus exigeant en matière 
de confort. Nous mettons nos pieds 
dedans tous les jours. Pour un designer, 
c’est un objet très riche à aborder. Chez 
George Sowden, en Italie, j’ai découvert 
l’importance de l’histoire. Sowden a 
traversé des décennies de création, il a su 
se réinventer au fil des technologies et des 
modes sans jamais être dépassé. C’était 
impressionnant. Il a toujours réussi à 
rester dans le mouvement, à monter dans 
le train des évolutions. C’est rare dans 
une carrière de designer, car il y a toujours 
des phases de creux, des moments 
où le marché vous oublie. Lui, il a su 

Designer française 
incontournable, Ionna Vautrin 
a su imposer depuis  
une quinzaine d’années  
une écriture sensible, faite 
de formes douces,  
de couleurs franches  
et d’objets à la fois familiers 
et poétiques. Son parcours 
illustre une capacité rare  
à naviguer entre des univers 
contrastés : des éditeurs 
internationaux de design  
à la SNCF, d’un projet 
patrimonial majeur comme 
le mobilier de Notre-Dame 
de Paris à des collaborations 
grand public avec Monoprix.

À travers chacun de ses 
projets, elle explore ce qui 
relie intimement l’objet  
au quotidien des usagers, 
avec le souci d’un équilibre 
entre exigence formelle  
et accessibilité.

“ J’ai toujours gardé ce besoin 
de relier les choses.”

Portrait de Ionna Vautrin — © Ionna Vautrin
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En septembre 2025, 
l’architecte et designer 
Isabelle Stanislas dévoile 
un cabinet de travail 
contemporain, composé 
d’une bibliothèque, d’une 
table-écritoire et d’un 
tabouret. Cet ensemble, 
conçu comme une micro-
architecture pour la galerie 
Mains Géantes, condense 
dans un seul dispositif 
la mémoire du meuble 
français « à système » 
et une interprétation très 
actuelle de l’espace d’étude. 

La bibliothèque structure l’ensemble en 
arrière-plan, la table-écritoire se déploie 
comme une surface claire dédiée à 
l’écriture, et le tabouret, compact, vient 
compléter cette unité pensée dans les 
moindres proportions. Isabelle Stanislas, 
formée aux Beaux-Arts conçoit ici un 
objet où la rigueur géométrique dialogue 
avec l’émotion des matériaux et la 
sobriété des formes. Ce cabinet illustre 
parfaitement la continuité entre un siècle 
d’expérimentations françaises autour du 
bureau et une approche contemporaine qui 
cherche à concilier élégance, fonctionnalité 
et justesse spatiale.

Cette continuité prend racine dans les 
années 1920-30, lorsque Charlotte 
Perriand imagine un bureau-étagère 
monté sur rails, rabattable, pensé pour 
les appartements parisiens exigus. René 
Herbst expérimente de petits bureaux en 
métal tubulaire et bois laqué, compacts et 
rationnels. Jacques Adnet, à la Compagnie 
des Arts Français, dessine des secrétaires 
gainés de cuir, à tiroirs dissimulés et 
surfaces rabattables, conciliant modernité 

et raffinement bourgeois. Jean Prouvé, 
en 1934, invente son Bureau Compas, 
démontable grâce à un piètement 
métallique boulonné, véritable archétype 
d’un mobilier moderne, adaptable et 
durable. Tous partagent une conviction : 
le bureau n’est plus seulement une table, 
mais un outil, un objet mobile et flexible au 
service des nouveaux modes de vie.

Après-guerre, cette recherche se déploie 
à l’échelle collective. À la résidence 
universitaire Jean Zay d’Antony (1955), 
conçue par Eugène Beaudouin et Marcel 
Lods, Perriand et Prouvé mettent au 
point le fameux bureau-bibliothèque. 

Fixé au mur, combinant tablette en bois 
suspendue à une ossature métallique et 
rayonnages modulables, il offre en moins 
de deux mètres carrés une véritable 
station de travail et de rangement pour les 
étudiants. Ce modèle connaît plusieurs 
variantes : à la Maison du Mexique de la 
Cité Internationale Universitaire de Paris, 
la bibliothèque se déploie en hauteur 
avec des modules verticaux, et le bureau 
gagne en largeur pour accueillir lampe et 
piles de livres. Dans certaines chambres 
d’Antony, des caissons fermés par des 
portes battantes remplacent les simples 
rayonnages ouverts, traduisant des 
ajustements selon les budgets et les 
usages.

Dans les années 1960-70, alors que la 
massification universitaire impose de 
nouveaux standards, des designers comme 
Pierre Guariche, Alain Richard ou Joseph-
André Motte adaptent ce principe du bureau-

bibliothèque. Ils simplifient la fabrication 
avec le stratifié et le contreplaqué, 
tout en conservant l’idée d’un meuble 
intégré, mural, structurant l’espace de la 
chambre étudiante. L’exigence est triple : 
robustesse, standardisation, et maintien 
d’une esthétique moderne.

Ainsi, du bureau rabattable de Perriand 
aux bureaux-bibliothèques modulaires de 
Prouvé et de ses successeurs, jusqu’au 
cabinet de travail d’Isabelle Stanislas, se 
dessine un fil rouge : répondre à la contrainte 
d’espace par l’ingéniosité. Chaque 
génération réinterprète cette équation 
avec ses propres outils — métal plié, bois 

stratifié, composition géométrique — mais 
l’enjeu reste le même : transformer un 
meuble en un espace complet, à la fois 
fonctionnel, rationnel et porteur d’une 
vision esthétique.

Isabelle Stanislas, 
architecte

Isabelle Stanislas, née en 1970 à 
Fontenay-sous-Bois, s’est imposée comme 
l’une des figures marquantes du design et 
de l’architecture contemporaine. Diplômée 
des Beaux-Arts de Paris en 1999, elle fonde 
dès ses débuts son agence, laboratoire 
où elle explore les frontières entre 
architecture, design d’intérieur et mobilier. 
Pour la journaliste Sylvie Wolff qui suit son 
travail depuis près de dix ans, Isabelle 
Stanislas fait partie de nos architectes 

français qui construisent notre époque : 
« Elle sent les choses, s’intéresse à tout 
et au monde qui l’entoure. La radicalité 
dans son travail, loin de s’apparenter à 
une représentation bourgeoise moderne, 
tient surtout de l’architecture des 
choses, qu’elle pousse dans tous ses 
projets». Son parcours est jalonné de 
collaborations avec le luxe et l’art, mais 
aussi de commandes institutionnelles 
prestigieuses. Très tôt, elle affirme ce 
qu’elle sent juste : faire dialoguer le passé 
et la modernité, l’histoire et le geste 
radical, tout en inscrivant chaque projet 
dans une recherche de précision et de 
lumière.

Une vision du monde 
par la géométrie 
et la mémoire

Son travail se caractérise par une recherche 
constante d’équilibre entre rigueur 
géométrique et sensualité des matériaux. 
Acier, pierre, cuir ou bois sont pour elle 
des langages autant que des textures, 
capables de raconter une histoire. Elle 
revendique l’héritage de Jean Prouvé, Louis 
Kahn ou Tadao Ando, mais l’interprète 
avec une sensibilité toute personnelle, 
nourrie par ses origines et par la mode, 
la photographie et l’art contemporain. Elle 
aime définir son métier comme « une étude 
de sens », où chaque espace doit susciter 
une émotion holistique. Sa démarche est 
animée par l’idée que l’architecture et le 
design ne sont pas des objets isolés, mais 
des expériences totales : composer un lieu, 
c’est orchestrer la lumière, les proportions 
et le rythme, tout en créant une résonance 
intime avec ceux qui l’habitent. Son 
dernier projet, « Made for now », interroge 
l’impact de la construction dans son 
environnement : une cellule d’habitation, 
modulaire et légère, est développée. 

Des projets marquants 
comme des manifestes

Les projets d’Isabelle Stanislas témoignent 
de cette ambition. « Chez Isabelle, 
amatrice d’Art, chaque projet est porteur 
de surprises et de plusieurs niveaux de 
lecture. Ses escaliers sont toujours fous 
de justesse », appuie Sylvie Wolff. Elle 
rénove des appartements parisiens en 
jouant sur la verticalité et la lumière devient 
un matériau en soi, réinvente des hôtels 
particuliers, imagine des boutiques pour 
Cartier ou des événements pour Hermès, 
et transforme des lieux patrimoniaux 
comme l’appartement d’Henri Cartier-
Bresson. Elle signe également la 
réhabilitation du domaine des Étangs en 
Charente et la renaissance de la maison 
Schiaparelli place Vendôme. En 2018, 
la boutique Cartier à Monaco illustre 
sa capacité à conjuguer luxe et épure, 
tandis qu’à Ibiza ou Comporta elle crée 
des maisons ouvertes sur le paysage, où 
architecture et nature se répondent. Son 
œuvre récente inclut aussi la conception 
d’objets et de mobiliers présentés à Milan 
et à la Biennale de Venise, prolongeant 
sa recherche de cohérence entre l’espace 
et l’objet. En 2025, avec son cabinet de 
travail composé d’une bibliothèque, d’une 
table-écritoire et d’un tabouret, elle revient 
à l’essentiel : l’intelligence de l’espace 
réduit, la beauté des proportions et la 
noblesse de la simplicité. —

Une recherche constante 
d’équilibre entre rigueur 

géométrique et sensualité 
des matériaux.

Isabelle Stanislas, Cabinet d’écriture (détails), 2025 — © Isabelle Stanislas Architecture

Isabelle Stanislas, Projet Made for Now, 2025 — © Isabelle Stanislas Architecture
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tout n’est que fumée

Luc Sciberras est un artiste 
de 27 ans. Il conçoit 
des pièces exclusives 
d’inspiration minimale 
et raffinée. Ses créations 
explorent une vision 
artistique et conceptuelle 
du mobilier, à la fois utile 
et contemplatif, devenant 
ainsi des objets d’art.

Formé à Bruxelles puis à Paris, à l’école 
Penninghen où il est diplômé major de 
promotion en 2022 avec Le Pavillon du 
Temps, ode à la pluie, il collabore ensuite 
avec Charles Zana sur plusieurs projets 
internationaux, dont la collection Ginori 
présentée à Design Miami 2023.Depuis 
2024, Luc édite ses propres créations, 
poursuivant une recherche sensible autour 
de l’espace, du geste et du matériau.

Chaque pièce incarne l’harmonie entre 
dessin et artisanat d’excellence. Le mot 
devient forme, et l’équilibre entre structure 
et émotion guide une pratique intuitive et 
épurée. La dernière en date est sans doute 
l’une de ses plus belles, et la galerie Room 
Service, rue des Saint-Pères, a sans doute 
bien compris l’esprit du designer : il s’agit 
d’un cendrier en bronze. À la croisée entre 
le coffre à secrets et le cendrier que l’on 
trouvait au centre des tables basses au 
milieu des années 70, il donne à lui tout 
seul, et à date, tout le talent et la précision 
technique et poétique de Luc Sciberras.

À la question honnête – mais terrible, de 
« qu’est-ce que c’est ? », Luc nous livre, en 
plus de son explication pragmatique, un 
haiku. Chaque pièce pensée et produite 
par le jeune créateur s’amarre à un texte, 
un poème, un récit. Un ancrage, à la 
croisée des disciplines. —

« Le “EMP01_LS” invite à une réflexion 
sur la rencontre entre l’art, la fonction et 
la  contemplation.

Le cendrier comme objet d’art. Une pièce 
au minimalisme raffiné. Sa forme épurée 
accentue la beauté éphémère de la fumée, 
tout en s’intégrant harmonieusement à 
son environnement par l’aspect réflectif de 
sa patine ; où la fumée naît, va et s’éteint 
au rythme de son reflet dans la pièce. Le 
cendrier dialogue et évolue ainsi avec 
la lumière et la fumée. Le EMP01_LS 
s’appréhende comme une invitation à 
ralentir, apprécier un moment de pause. 
L’entrée réduite au centre inspire à une 
consommation réfléchie et une pratique 
de fumer consciente, transformant l’acte 
en un moment précieux, plus lent et 
méditatif. L’invitation à la pause, moment 
de suspens, symbolise une réflexion autour 
de l’éphémère et de la beauté de l’instant; 
essence même de la fumée.

La pièce tend à être manipulée à la manière 
d’un objet précieux. Elle s’utilise ouverte ou 
fermée ; elle est composée d’un couvercle et 
d’un socle creux en bronze à la manière d’un 
véritable petit coffre, une boîte à cendres. 
Les deux parties sont tenues ensemble 
par deux vis dissimulées dans le socle. Ces 
vis reprennent la forme et les proportions 
d’une cigarette. À travers ce mécanisme, 
on assiste ainsi à une “cérémonie des 
cendres”, lorsque le cendrier est vidé. »

CENDRIER EMP01_LS
Série limitée 21 exemplaires
Travail artisanal meilleur ouvrier de France
Bronze patiné, 21 x 21 x 2,1 cm
Fabrication 1 mois
Année: 2025
La pièce est exposé chez Room Service Gallery, rue des 
Saint-Pères, Paris
Elle a été exposé lors de la Summer Room en 
collaboration avec la Villa Noailles à Hyères pendant 
l’été 2025. 

“ reflet de l’instant
où l’éphémère s’envole -

jamais pareil ”

Luc Sciberras, Cendrier EMPO1 LS, 2025 — Bronze patiné, 21 21x 2,1 cm
Série limitée à 21 exemplaires © Luc Sciberras
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cabinet de travail

isabelle stanislas
— cabinet d’écriture

10 ans

En septembre 2015, je rencontrais Isabelle 
pour la première fois. J’avais 29  ans, 
je débutais ma carrière d’antiquaire et 
j’organisais une exposition autour des 
pièces du designer Pierre Guariche à 
l’occasion des 30 ans du magazine Elle 
Déco. Je la sollicitais pour imaginer la mise 
en scène. On ne se connaissait pas, elle 
m’a reçu le lendemain. Sa bienveillance, 
son regard d’architecte et sa sensibilité 
ont immédiatement donné une dimension 
nouvelle au projet.

Avec cette première collaboration est née 
une complicité professionnelle fondée 
sur la confiance et la même exigence qui 
nous lie. Nous avons continué à travailler 

ensemble, dans un dialogue toujours 
fécond entre patrimoine et création 
contemporaine. Nous sommes entrés 
ensemble au Mobilier National, avec sans 
doute l’une de ses plus belles créations, 
«Kom», dessinées pour la galerie Pradier-
Jeauneau. De nos conversations, il est 
sorti naturellement, cet été, un cabinet 
de travail imaginé par Isabelle. Un cadeau 
de baptême pour ma nouvelle galerie, un 
marqueur d’étape aussi, pour elle comme 
pour moi. —

aurélien
jeauneau
rédacteur
en chef

Isabelle Stanislas, Cabinet d’écriture, 2025 
— © Isabelle Stanislas Architecture

Jean de Gaspary, le Char (détails),1967 
— huile sur toile

Portrait d’Isabelle Stanislas — © Matthieu Salvaing

le design  l’ re de l’IA
vers une co-création 
homme-machine ?

Depuis une dizaine d’années, 
l’intelligence artificielle 
bouleverse la conception 
de mobilier et d’espaces 
intérieurs.

Longtemps cantonnée  
à des prototypes  
de recherche, elle devient 
désormais un outil 
opérationnel, utilisé  
dans des projets 
commerciaux, des salons 
internationaux et des studios 
de design de renommée 
mondiale. 

Depuis une dizaine d’années, l’intelligence 
artificielle bouleverse la conception 
de mobilier et d’espaces intérieurs. 
Longtemps cantonnée à des prototypes 
de recherche, elle devient désormais un 
outil opérationnel, utilisé dans des projets 
commerciaux, des salons internationaux 
et des studios de design de renommée 
mondiale. Cependant, l’appropriation 
de cette technologie varie fortement : 
certains designers célèbres assument 
publiquement une co-création avec l’IA, 
tandis que d’autres préfèrent la taire, la 
reléguant au rang d’outil de back office. 
Ce basculement se lit dans les discours 
professionnels. Le débat « L’impact de 
l’IA dans la conception de typologies/
espaces », modéré par Cristina Mateo 
(IE School of Architecture and Design) 
a mis en avant une vision pragmatique 
et optimiste : l’IA comme moyen de 
rationaliser les tâches, d’optimiser les 
ressources et d’abaisser le coût des 
tests. Manuel Jiménez García (du studio 
Nagami) a quant à lui souligné la capacité 
des modèles à multiplier les propositions, 
à offrir des visualisations optimales et 
des images hyperréalistes à partir de 

modèles 3D, connectant ces possibilités à 
une démarche matière (exposition sur le 
plastique recyclé) pour plaider un design 
plus efficient et circulaire.

Pourtant, l’enquête menée par Nehal 
Zahra auprès de 47 designers révèle 
une réception ambivalente. D’un côté, 
près de 89,4 % jugent l’IA très pertinente 
pour la génération d’idées en phase 
amont ; 72,3 % la considèrent comme 
un outil professionnel apte à renforcer 
la conception interactive et virtuelle. De 
l’autre, 87,2 % estiment qu’elle ne suffit 
pas sans l’implication humaine et 78,7 % 
expriment la crainte d’une perte d’identité 
liée à l’usage des mêmes techniques. 
Entre promesse d’efficacité et risque de 
standardisation, l’IA reconfigure donc les 
équilibres entre créativité, procédures et 
signature. 

Loin de constituer un simple prolongement 
des outils numériques existants, cette 
nouvelle technologie engage une réflexion 
plus large sur la redistribution des rôles 
dans le processus créatif et sur la place 
des données, des algorithmes et des règles 
formelles dans la fabrique contemporaine 
du design. À travers l’étude des productions 
génératives de Philippe Starck et de Ross 
Lovegrove, nous montrerons comment 
l’intelligence artificielle reconfigure les 
processus de création en instituant une 
véritable dynamique de co-création entre 
le designer et la machine.

En 2019, Philippe Starck, en collaboration 
avec Kartell et Autodesk Research, 
dévoile la première chaise conçue avec 
une intelligence artificielle : la chaise A.I. 
À partir de contraintes précises (confort, 
résistance mécanique, usage minimal de 
matière), l’algorithme de design génératif 
propose des milliers de variantes, qu’il 
affine ensuite pour parvenir à une forme 
finale produite en série. Fabriquée en 
plastique recyclé et conforme aux normes 
structurelles comme esthétiques, la chaise 
A.I. est commercialisée dans cinq coloris, 

marquant une première mondiale dans 
l’intégration de l’IA au mobilier de série. 
Le designer justifie cette démarche par 
un besoin d’échapper aux limites de la 
créativité humaine : « Même si nous nous 
tordons le cerveau dans tous les sens, nous 
produirons toujours à peu près la même 
chose, car notre ADN nous enferme dans 
une logique commune. Avec l’IA, je peux 
sortir de ce ghetto créatif. » La collaboration 
avec l’IA est ainsi perçue non comme une 
menace, mais comme une extension de 
son propre potentiel. Dans sa philosophie 
du « design démocratique », le designer 
voit l’IA comme un moyen de créer pour 
un « cerveau universel », dépassant les 
goûts individuels pour atteindre une forme 
commune.

Si certains auteurs soutiennent que l’IA 
n’est qu’un outil contrôlé par un acteur 
humain, Philippe Starck affirme au 
contraire qu’elle constitue un véritable 
partenaire de création. Avec la chaise 
A.I., il démontre que la machine ne se 
limite pas à exécuter une commande : 

elle génère des solutions multiples à 
partir des contraintes formulées, avant 
d’aboutir à une forme inédite. En justifiant 
ce choix par une volonté de dépasser les 
limites intrinsèques de notre imagination 
biologique, le designer met en lumière 
une logique de co-agence où l’humain 
et l’algorithme sont inséparables. Son 
approche fait directement écho à la 
théorie de l’acteur-réseau (Michel Callon, 
Bruno Latour, John Law), qui conçoit la 
société comme un assemblage hybride 
reliant humains et objets techniques dans 

des rapports de dépendance. Dans cette 
perspective, les machines sont elles-
mêmes actrices du processus, au même 
titre que les humains. Latour illustre cette 
imbrication par un exemple célèbre : ni 
l’homme ni l’arme ne tuent seuls, mais 
c’est bien leur interaction qui rend possible 
l’acte.

Le processus créatif avec l’IA peut ainsi 
être défini comme distribué entre acteurs 
humains et non humains. À travers une 
véritable « danse d’agence », alternant 
phases d’activité et de passivité, l’homme 
délègue des tâches à la machine, tout 
en reprenant la main pour orienter le 
résultat. Cette délégation intentionnelle 
de contrôle est qualifiée de « perte de 
contrôle contrôlée », en raison de la nature 
imprévisible de l’outil, que l’artiste accepte 
d’emblée en connaissance de cause. En 
conséquence, la pratique artistique et 
design avec l’IA peut être décrite comme 
une interaction constante entre hasard et 
calcul, comme un processus dialectique 
oscillant entre maîtrise et abandon. Refik 

Anadol a lui-même défini cette stratégie 
comme une forme « d’aléatoire contrôlé ». 
De nombreux créateurs soulignent aussi 
la dimension itérative du processus : par 
boucles successives, l’entrée nourrit la 
sortie, que l’artiste évalue et modifie avant 
de relancer la machine. Cette circularité 
constitue une nouvelle méthode de travail 
où l’adaptation et le dialogue avec l’outil 
intelligent deviennent centraux.
Figure majeure du design biomorphique, 
Ross Lovegrove illustre une autre 
orientation possible. Pour lui, l’IA n’est pas 

une échappatoire aux limites humaines 
mais un médiateur entre mondes 
hétérogènes. Utilisant des générateurs 
d’images comme Midjourney ou DALL·E 
2, il compare ses échanges avec l’IA 
à une « conversation avec un ami très 
intelligent » : il ne s’agit pas de sortir du 
champ de la pensée humaine, mais d’en 
étendre la portée grâce au dialogue. Sa 
collaboration au projet spatial Polaris 
Dawn, où il revisite sa chaise Go (1998) 
en intégrant des données issues des 
chocs d’un lancement de fusée SpaceX, 
en est un exemple frappant. Ici, l’IA 
sert de traducteur entre biomimétisme, 
ingénierie et exploration spatiale. Là où 
Starck revendique une rupture avec les 
conditionnements humains, Lovegrove 
met en avant une convergence des 
arts, des sciences et des technologies, 
annonçant une « deuxième Renais-
sance » où design, écologie et biologie 
se rejoignent dans une vision holistique. 
Ces deux démarches soulignent la 
pluralité des usages de l’IA dans le 
design contemporain.

L’apport de l’intelligence artificielle au 
design se comprend plus clairement 
lorsqu’on l’inscrit dans le cadre élargi 
des théories computationnelles. 
Les algorithmes évolutionnaires, qui 
imitent la logique darwinienne de 
variation sélection et recombinaison, 
proposent une vision « naturalisée » de 
la conception : l’objet n’y est plus une 
création ex nihilo mais le résultat d’une 
simulation écologique. Les réseaux 
neuronaux convolutifs et les GAN, 
quant à eux, déplacent la conception 
vers un processus d’apprentissage par 
imitation : ils génèrent des chaises ou 
des tables en synthétisant des corpus 
d’images de mobilier existant. Le rôle 
du designer devient alors celui d’un 
curateur de données, confirmant les 
analyses de Kate Crawford (Atlas of 
AI, 2021) sur l’importance des bases 

de données dans la gouvernance 
culturelle de l’IA. Enfin, les approches 
fondées sur les grammaires formelles 
et les systèmes de règles rapprochent 
le design du langage : chaque meuble 
peut être lu comme un énoncé 
structuré par une syntaxe géométrique. 
Cette perspective rejoint la pensée 
de Christopher Alexander (Notes on 
the Synthesis of Form, 1964), qui 
envisageait déjà l’architecture comme 
un langage de motifs combinatoires.

L’intégration de l’intelligence artificielle 
redéfinit les conditions mêmes de la 
création. En redistribuant les rôles entre 
concepteur et machine, elle engage 
les designers dans une dynamique 
de co-agence où l’imprévisible devient 
une ressource et où la créativité 
se construit comme un dialogue 
entre humains et non-humains. Les 
exemples de Philippe Starck et de 
Ross Lovegrove montrent bien que l’IA 
ne dicte pas une voie unique mais est 
mobilisable en tant qu’assistant dans 
tout processus artistique. En cela, l’IA 
ne constitue pas seulement un outil 
d’optimisation ou d’automatisation, 
mais un partenaire de conception dont 
la valeur tient à sa capacité à générer 
des formes inédites, à simuler des 
contraintes et à réagencer des données 
issues de domaines variés. Les débats 
professionnels, les enquêtes de terrain 
et les expérimentations concrètes 
convergent pour souligner une tension 
centrale : si l’IA accroît l’efficacité et 
ouvre des horizons esthétiques inédits, 
elle fait aussi peser la menace d’une 
homogénéisation et d’une dilution de 
l’identité créative. —

m
ains géantes —

 chahut(s) —
 11

Philippe Starck, Chaise A.I., 2019 — Plastique recyclé — Kartell en collaboration  
avec Autodesk Research © Philippe Starck

Ross Lovegrove, Polaris GO Chair, 2024 — Cadre en magnésium injecté, insert 
en aluminium aérospatial découpé au laser — collaboration avec Polaris Down © Ross 
Lovegrove

Entre promesse d’efficacité 
et risque de standardisation, 

l’IA reconfigure les équilibres entre 
créativité, procédures et signature.
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maintenir une continuité. Et puis, chez les 
Bouroullec, j’ai appris une méthode, une 
exigence. Leur façon d’aborder les projets, 
de prendre le temps, m’a profondément 
marquée. À l’époque, j’étais jeune, et je 
comprenais à peine que ce temps était 
un luxe. Aujourd’hui, je mesure la valeur 
de cette lenteur, de cette possibilité de 
pousser les choses à fond. J’essaie moi 
aussi d’imposer mes temporalités, même 
si ce n’est pas toujours simple.

Tu expliques que ce qui t’anime, c’est 
le design industriel et la question de 
la série. Binic, la lampe des TGV ou 
encore d’autres projets emblématiques 
ont incarné cette approche. Comment 
abordes-tu la conception d’un objet 
destiné à être diffusé largement, et 
qu’est-ce qui différencie, selon toi, cette 
démarche de celle d’une pièce unique ?

Concevoir des objets pour qu’ils soient 
fabriqués en plusieurs exemplaires, c’est 
très différent de concevoir une pièce unique. 
On ne dessine pas de la même façon selon 
que l’objet sera produit à un exemplaire ou 
à cent mille. J’aime cette rencontre entre 
la poésie de l’objet et sa diffusion large. 
Sur mon parcours, trois projets incarnent 
bien cette idée. Le premier, c’est Binic, une 
lampe éditée par Foscarini en 2010. C’est 
une petite lampe abordable, par rapport 
aux standards de l’éditeur italien. Elle a 
eu la chance d’être distribuée largement 
et adoptée rapidement par le public. Elle 
s’est vendue à de nombreux exemplaires 
et continue à plaire. C’est le projet qui m’a 
permis d’émerger, d’être repérée comme 
designer. Ensuite, en 2017, est sortie la 
lampe installée dans les TGV Euroduplex 
L’Océane. C’était à l’occasion de la 
nouvelle ligne Paris–Bordeaux. Le projet 
avait commencé en 2013, donc il a fallu 
quatre ans pour le mener à bien. Depuis, 
cette lampe équipe de nombreuses rames 
en France. C’était un projet très particulier. 
J’ai uniquement dessiné la lampe : je n’ai 
pas participé à l’aménagement intérieur 
des trains. Celui-ci a été réalisé par 

l’agence Saguez & Partners, qui m’a mise 
en relation avec la SNCF. Dans leurs 3D de 
réaménagement, ils avaient placé la petite 
Binic. La SNCF voulait confier le dessin 
de la lampe à un designer de la jeune 
génération, peut-être via un concours. Mais 
il y a eu un consensus : autant travailler 
directement avec moi. C’est ainsi que j’ai 
dessiné cette lampe. Ensuite, elle a vécu 
sa vie. Elle a été éditée par Moustache.

Tu as conçu avec l’entreprise Bosc tout 
le mobilier d’accueil de Notre-Dame de 
Paris. Comment as-tu vécu ce projet à la 
fois technique, symbolique et hautement 
sensible, qui consistait à introduire un 
élément contemporain dans un monument 
millénaire ?

Oui. En 2024, nous avons livré une 
collection complète : environ 1 500 chaises 
installées dans la nef, mais aussi des 
prie-dieux, des agenouilloirs et des bancs. 
Le  tout a été réalisé main dans la main 
avec l’entreprise Bosc, une maison 
familiale spécialisée dans la chaise depuis 

trois générations. Le projet résulte d’un 
appel d’offres « fermé ». Le ministère de la 
Culture a proposé une liste de designers 
au diocèse et à l’établissement public 
chargé de la restauration. Cinq ont été 
retenus, dont moi. Il fallait s’associer 
à un fabricant : j’ai choisi Bosc, dont je 
connaissais déjà la réputation. Nous 
avons travaillé ensemble sur un prototype, 
en concurrence avec d’autres binômes. 
Après six mois de travail, l’archevêque 
de Paris a choisi notre duo. C’était aussi 
une belle histoire humaine : l’entreprise 
Bosc était en train de passer le flambeau 
de la deuxième à la troisième génération. 

Le projet n’était pas simple : il y avait les 
normes de sécurité, la solidité, le confort, 
mais aussi l’immense enjeu symbolique : 
introduire un élément contemporain dans 
une cathédrale. Ce genre d’intervention 
suscite forcément des débats. Mais une 
fois installées, les chaises ont été bien 
accueillies. Les retours sont positifs, 
de la part du diocèse comme du public. 
Cependant ces chaises ne seront jamais 
commercialisées, elles resteront dans 
l’enceinte de la cathédrale.

Ton parcours montre une capacité à 
naviguer entre des projets patrimoniaux, 
haut de gamme, et des objets accessibles 
au grand public. Je pense par exemple à 
ta collaboration avec Monoprix.

Oui, en 2019. Monoprix avait relancé 
depuis quelques années ses collaborations 
avec des créateurs. Ils avaient déjà 
travaillé avec India Mahdavi ou Paola 
Navone, puis ils ont fait appel à moi. J’ai 
dessiné une collection très large, environ 
75 références, allant de l’art de la table 

aux vêtements pour enfants. Ce fut une 
expérience intense, car il s’agissait d’une 
véritable immersion dans le grand public. 
À l’époque, Monoprix demandait d’intégrer 
beaucoup de motifs. C’était imposé dans 
le cahier des charges. J’ai travaillé sur un 
motif touffu, qui évoquait à la fois des poils, 
des plumes ou un nid, selon l’imagination 
de chacun. La collection est sortie à la 
rentrée, une saison propice à l’hibernation, 
et comprenait aussi des objets inspirés 
du monde animal et des oiseaux. Parmi 
toutes les pièces, un vase à trois pieds 
a été particulièrement demandé, et 
c’était justement l’une des rares pièces 

sans motif. C’était ma préférée. Mais 
globalement, ce fut l’occasion de toucher 
un très large public, avec des objets 
abordables, tout en travaillant aussi sur 
de nouveaux volumes et pas seulement 
sur des décors appliqués à des pièces 
existantes.

Quand on regarde ton travail dans son 
ensemble, on a le sentiment que tu crées 
des objets affectifs, presque compagnons. 
Est-ce volontaire ? Y a-t-il des formes ou 
des motifs récurrents dans ton travail, qui 
t’accompagnent depuis toujours ?

Pas vraiment au départ. C’est venu 
progressivement. Depuis mes premières 
pièces éditées en céramique jusqu’à 
aujourd’hui, un fil narratif s’est construit. 
Une écriture formelle aussi, faite de 
volumes doux, chaleureux, sensuels. Des 
objets qu’on a envie de toucher. C’est une 
méthode très intuitive. Je commence par 
des dessins en 2D, un peu comme de la 
typographie. Je me demande toujours quelle 
lecture la silhouette propose. Puis je la 
projette en 3D. Cette approche génère des 
formes qui peuvent sembler graphiques, 
mais toujours avec une dimension tactile. 
Avec le temps, ce langage est devenu 
une signature reconnaissable. C’est une 
force, car on identifie mon travail. Mais 
cela peut aussi lasser. Aujourd’hui, nous 
sommes saturés d’images, et parfois les 
gens veulent passer à autre chose. Il faut 
accepter ces cycles : il y a des périodes 
où l’on reçoit moins de commandes, puis 
d’autres où un projet important relance 
l’intérêt et redonne de la valeur à tout 
ce que l’on fait. Certaines obsessions 
reviennent : par exemple, le vase à trois 
pieds évoque les bougies que j’avais 
dessinées pour Eno, ou encore la table 
Baobab conçue pour Moustache. Ce sont 
des objets « cousins », qui partagent un 
air de famille même s’ils n’ont pas la 
même fonction ni les mêmes matériaux. 
Cela peut créer des malentendus avec 
certains éditeurs, qui craignent de voir 
des ressemblances trop fortes. Mais c’est 

aussi pour cela qu’on vient me voir : 
pour cette continuité formelle.

Penses-tu que le design puisse être un 
outil de transformation écologique et 
sociale ?

Oui, absolument. Prenons l’exemple de 
la chaise de Notre-Dame : ce projet a 
permis à l’entreprise Bosc d’acquérir 
de nouvelles machines, de monter en 
compétences, de réfléchir différemment 
à sa production. Le design a eu un 
impact direct sur l’économie et l’avenir 
d’une entreprise familiale. Sur le plan 
écologique, Bosc travaille déjà avec une 
logique de circuit court et de bois local, 
certifié. Cela limite les transports, 
les pertes de temps, et permet une 
production plus responsable. Pour un 
designer, travailler avec une entreprise 
qui intègre ces enjeux, c’est un vrai 
bonheur. J’ai aussi collaboré avec 
l’Atelier Emmaüs, dont la vocation 
est sociale et écologique : ils forment 
des personnes en insertion à la 
menuiserie, en utilisant uniquement 
des déchets industriels de bois. J’y ai 
dessiné de petites pièces « totems », 
pensées pour être réalisables par des 
apprenants à différents stades de leur 
apprentissage. C’était une expérience 
très riche, avec un cahier des charges 
d’une densité incroyable, mais qui 
montrait à quel point un projet peut être 
porteur de sens.

Qu’aimerais-tu transmettre aux futures 
générations de designers ?

Avant tout : prendre le temps. Aujour-
d’hui, tout va vite, trop vite. On vit 
dans une immédiateté permanente. 
Or la création a besoin de lenteur, de 
maturation. Même avec l’intelligence 
artificielle, qui fascine par son efficacité 
instantanée, il faut garder cette capacité 

à revenir en arrière, à questionner, à 
douter. Sinon, on se contente d’images 
parfaites mais vides de sens. Le recul 
est indispensable. J’interviens parfois 
auprès d’étudiants, mais je n’aime pas 
trop enseigner de manière formelle. 
Je préfère des formats où l’on peut 
prendre le temps d’échanger vraiment, 
comme lors de diplômes suivis à 
l’ENSCI. C’est là que je peux apporter 
quelque chose : encourager la patience, 
le dialogue, la réflexion. Il y a des hauts 
et des bas dans une carrière. Parfois 
on doute, parfois on se demande si l’on 
veut continuer. Mais quoi que je fasse, 
la création revient toujours. —

Cet entretien est extrait du podcast Mains Géantes, 
l’émission dédiée aux coulisses du design et de la 
création. À chaque rencontre, nous vous invitons 
à découvrir des créateurs audacieux, des artisans 
visionnaires et des projets inspirants qui façonnent 
notre environnement. 
Ne manquez pas la version intégrale de cette 
conversation avec Ionna Vautrin, disponible en 
ligne dès septembre.
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“ J’aime cette rencontre 
entre la poésie de l’objet 

et sa diffusion large.”

Ionna Vautrin, Lampe TGV, 2018 — Aluminium injecté, polycarbonate, 27,5 x 28,5 cm — Coédition Moustache X SNCF © Michel Giesbrecht

Ionna Vautrin, Chaise Notre Dame, 2024 — Chêne massif, laiton — Commande du Diocèse de Paris, produite par Bosc © ADAGP, Paris
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 9   andreabranzi
design vivant

Branzi,
construction italienne

Né à Florence le 30 novembre 1938, 
Andrea Branzi a suivi des études 
d’architecture dans sa ville natale, dont 
il sortira diplômé au milieu des années 
1960. Dès 1966, il cofonde avec Gilberto 
Corretti, Paolo Deganello et Massimo 
Morozzi le groupe Archizoom Associati, 
bientôt rejoint par Dario et Lucia Bartolini. 
Ce collectif devient l’un des pôles majeurs 
de l’Architettura Radicale italienne. Aux 
côtés de Superstudio (Cristiano Toraldo di 
Francia, Adolfo Natalini, Roberto Magris), 
Archizoom signe l’exposition manifeste 
Superarchitettura (1966) à Pistoia, puis en 
1967 à Modène. 

Entre 1966 et 1974, Archizoom produit 
des projets-manifestes décisifs : le canapé 
modulable Superonda (1967, Poltronova), 
qui défait les codes du confort bourgeois, 
ou le projet théorique No-Stop City (1969-
1972), ville infinie et anonyme dont les 
dessins sont aujourd’hui conservés 
au MoMA et au Centre Pompidou. À 
travers ces visions critiques, Branzi et 
ses compagnons dénoncent la ville de 
consommation standardisée tout en 
imaginant de nouveaux rapports entre 
individus et environnement. Branzi 
appartient à cette génération qui considère 
que l’union fait la force.

Après la dissolution du groupe en 1974, 
Branzi participe à la création de Global 
Tools (1973–1975), un réseau d’« écoles 
sans école » réunissant la fine fleur de 
l’avant-garde : Archizoom, Superstudio, 
UFO, Zziggurat, 9999, Gianni Pettena, 
ainsi que des personnalités comme 
Ettore Sottsass. Le programme propose 

des  ateliers transversaux (matériaux, 
corps, communication) et promeut 
une pédagogie alternative au système 
académique. 

En 1976, il rejoint l’aventure de Studio 
Alchimia, aux côtés d’Alessandro Mendini, 
Paola Navone, Daniela Puppa, Franco 
Raggi et d’autres. Ce laboratoire milanais 
défend un design « post-radical », critique 
et ironique, qui prépare l’explosion 
chromatique et formelle du début des 
années 1980. Dans ce climat, Branzi 
expérimente le mélange des registres et 
publie de nombreux textes théoriques.

En 1981, c’est Memphis qui attire 
l’attention internationale. Fondé par 
Ettore Sottsass avec Michele De Lucchi, 
Matteo Thun, Nathalie Du Pasquier (l’amie 
commune qui fera se rencontrer Nestor 
Perkal et Andrea Branzi), George Sowden, 
Martine Bedin, Aldo Cibic, Shiro Kuramata, 
le groupe réinvente le mobilier comme 
un manifeste culturel. Branzi, bien que 
périphérique, échange avec ces créateurs 
et contribue à diffuser leurs idées, tout en 
poursuivant sa voie personnelle.

Au milieu des années 1980, il lance la série 
Animali domestici (1984-1985) : sièges, 
tables et objets combinant structures 
métalliques ou plastiques avec des 
branches de bois non transformées. Ce 
« néo-primitivisme » marque profondément 
l’histoire du design et annonce les 
tendances contemporaines du design 
de collection. D’autres séries suivront, 
comme Trees, Planks ou Trees & Stones, 
qui inscrivent des fragments de paysage 
dans l’espace domestique. C’est à cette 
époque que Nestor Perkal, alors galeriste 
dans le centre de Paris, commence 

sa collaboration avec le designer : 
« C’était extraordinaire d’inventivité et 
d’authenticité, mais c’était trop tôt pour 
le grand public. Rien ne se vendait ! Pour 
le vernissage en 1986 des Animaux 
Domestiques, le cocktail ne proposait que 
des pignons de poulet. Un délire artistique 
poussé à l’absolu, presque immersif ! ». 

En parallèle, Branzi s’affirme comme 
pédagogue. À partir de 1982, il est 
cofondateur de la Domus Academy, 
première école internationale de design de 
troisième cycle, et enseigne au Politecnico 
di Milano, où il devient doyen de l’école de 
design d’intérieur. Ses écrits — essais, 
chroniques, scénographies critiques — 
nourrissent une réflexion continue sur le 
rôle social du projet. « C’est un théoricien 
très important, et ses recherches irriguent 

aujourd’hui de nombreuses recherches 
sur la création contemporaine. L’apport 
de Branzi dans l’histoire du design et 
plus largement celle de l’architecture est 
immense », appuie Nestor Perkal.
 
Ses travaux sont effectivement régu-
lièrement exposés : la Triennale de Milan 
lui consacre plusieurs expositions, et 
ses œuvres entrent dans les collections 
permanentes du Vitra Design Museum, 
du Centre Pompidou ou du MoMA. Il reçoit 
deux fois le Compasso d’Oro (1979 pour 

son activité théorique et 2005 pour sa 
carrière), ainsi que le prix Rolf Schock en 
2018.

Andrea Branzi s’éteint à Milan le 9 octobre 
2023, laissant une œuvre polymorphe 
où l’objet, qu’il soit meuble, texte ou 
installation, devient toujours outil critique. 
Héritier du radicalisme des années 
1960, il a su faire entrer dans le design 
des éléments symboliques et naturels, 
redonnant au projet une dimension 
culturelle et poétique. —

Le maître italien nous 
a convié à une installation 
hors-temps chez Claude 
Monet. Une visite 
enthousiasmante qui offre 
à voir - et toucher tout 
son talent. 

L’exposition d’Andrea Branzi (1938-2023), 
décédé avant l’ouverture au public, à 
Giverny, est doublée d’un ouvrage paru aux 
éditions Norma (Andrea Branzi, le Règne des 
Vivants, 96 pages, 24 euros) en partenariat 
avec le Musée des impressionnismes 
Giverny qui présente une parfaite synthèse 
du travail du designer. Sous la direction 
de Marie-Ange Brayer qui maîtrise la 
vision de Branzi, le livre mêle dessins 
d’archives, photographies de prototypes, 
textes du créateur et développement de 
la philosophie de cet « artiste pur et dur », 
comme nous le glisse si justement le 
designer argentin Nestor Perkal (1951-), 
qui a été son premier galeriste à Paris.

Dans le cadre du programme Constellations 
du Centre Georges Pompidou (qui ferme 
ses portes pour rénovation en septembre 
2025), le jardin impressionniste de Monet 
à Giverny accueille une exposition de 
design contemporain. Pour l’évidence, on 
rapprochera l’univers théorique d’Andrea 
Branzi qui questionnait la place de la 
nature dans la création à celle créée il y 
a plus de 140 ans par le peintre Claude 
Monet en Normandie. 

Devenue œuvre architecturale à part entière, 
Giverny profite de la décentralisation des 
collections de Pompidou pour offrir une 
expérience inédite pour le visiteur – et 
un projet total pour le designer, grand 
admirateur de Monet, qu’il percevait 
comme un « architecte de la nature ». Cette 
dernière exposition, préparée du vivant 
de Branzi, se teinte d’une atmosphère 
particulière, poétique et immersive, où l’on 

sent, à  travers l’œuvre Bamboo Interior 
Wood ou la fontaine Fontana Albero, que 
Monet partage l’espace avec l’architecte 
dans une installation qui souligne une 
affinité profonde entre deux pratiques 
de création : celle du jardin poétique 
du français et celle du design réflexif 
de l’italien, habitué de longue date aux 
dialogues artistiques et à la transversalité 
des pratiques. —

Andrea Branzi, Fontana Albero, 1998 — Bronze et acier inoxydable, 150 x 280 x 57 cm — Giverny, musée des impressionnismes © 
ADAGP, Paris, 2025 © Aurélien Papa

Andrea Branzi, Germinal Seat, 2022 — Bambou peint, aluminium, fibres de raphia, 143 x 80 x 60 cm
Don des amis du Centre Pompidou, Groupe d’Acquisition pour le Design, 2023
© Centre Pompidou, MNAM-CCI, Dist. GrandPalaisRmn / Janeth Rodriguez-Garcia © ADAGP, Paris, 2025

“ L’apport de Branzi dans l’histoire 
du design et plus largement celle 
de l’architecture est immense.”

No-Stop City 
Ville chaîne de montage 
du social, idéologie 
et théorie de la métropole 

Conçu entre 1969 et 1972 par 
Archizoom Associati (Andrea Branzi, 
Gilberto Corretti, Paolo Deganello, 
Massimo Morozzi, rejoints dès 
1968 par Dario et Lucia Bartolini), 
No-Stop City apparaît comme une 
fiction urbaine radicale, une ville 
sans fin ni forme concrête fondée 
sur la répétition, la standardisation 
et la neutralité architecturale. 
Publié initialement dans Casabella 
en 1970 sous le titre « Ville chaîne 
de montage du social, idéologie 
et théorie de la métropole », ce 
projet érige l’architecture comme 
infrastructure transparente : la ville 
devient une trame uniforme où 
l’architecture disparaît au profit des 
objets domestiques (lits, tables, 
chaises, armoires) qui deviennent ses 
composants essentiels. 
Branzi décrit No-Stop City comme une 
réponse critique à la modernité. Il 

illustre une métropole « catatonique », 
libérée du symbolique, de la tragédie 
et du pathos. Un système urbain 
où tout se répète dans l’infini, dans 
une logique industrielle aveugle et 
sans qualité architecturale, préférant 
la quantité à la qualité. Le projet 
joue aussi le rôle de satire absolue 
de la civilisation industrielle, la 
poussant à son paroxysme pour en 
révéler l’absurdité. Il voit dans ce 
style de représentation un geste 
philosophique : le dessin devient 
œuvre achevée en soi, libéré du souci 
de réalisation concrète, incarnant 
une pensée du possible, qui vit dans 
ses dessins, plans et maquettes. 
Ces images montrent une grille 
orthogonale infinie, souvent générée 
par machine à écrire, amplifiée par 
l’usage du miroir pour suggérer sa 
répétition indéfinie
No-Stop City reste une utopie critique 
puissante, qui interroge notre manière 
d’habiter, d’habiller et de penser la 
ville. Elle reste toujours d’actualité 
face à la standardisation urbaine 
contemporaine qui tend à s’installer… 
—
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Yvan Mietton
Charles et Ray Eames 

Les Arènes Éditions, août 2025

Et s’il nous restait des choses à apprendre 
sur Ray et Charles Eames, le couple 
emblématique du design américain ? Leur 
Lounge Chair, conçue dans les années 
1950, demeure l’un des symboles les plus 
reconnus du design moderne : alliance 
parfaite entre confort et élégance. Architectes 
de formation, artistes et communicateurs 
visionnaires, ils ont développé une œuvre 
dense, intégrant mobilier, architecture, 

cinéma, photographie et graphisme. 

Dans le septième volume de la collection 
« bliothèque de l’Amateur », Yvan Mietton 
retrace avec clarté leur parcours et 
leur méthode collaborative, nourrie 
d’expérimentation et d’une curiosité 
insatiable. L’auteur revient notamment sur 
leur engagement pour un design accessible, 
rendu possible par l’usage de techniques de 
production industrielle innovantes. À travers 
168 pages illustrées d’une soixantaine de 
photographies, l’ouvrage rend hommage à 
une œuvre ouverte et toujours actuelle. Les 
Eames ont su faire dialoguer arts appliqués 
et arts visuels, participant à réinventer la 
place du design dans la société du XXe siècle. 
Présentes dans les collections du MoMA, du 
Centre Pompidou ou du V&A Museum, leurs 
créations continuent de faire référence. 
Mietton signe ici une introduction exigeante 
et fluide à une œuvre à la fois populaire et 

profondément intellectuelle.

Stefania Di Petrillo 
Jonathan Frantini

Histoires d’objets 
Les Arènes Éditions, sept. 2025

D’un presse-citron à une cuillère à miel, 
d’un bouffadou à un tabouret Kick Step, 
Histoires d’objets célèbre la beauté discrète 
et l’ingéniosité des objets usuels. Designer 
installée à Paris, Stefania Di Petrillo propose 
une sélection issue de sa rubrique culte 
« Objets trouvés », parue dans M Le magazine 
du Monde depuis 2015. Ces 120 objets, 
anodins en apparence, deviennent ici les 
héros silencieux de notre quotidien, choisis 
pour leur forme, leur histoire et leur capacité 
à durer. Certains sont manufacturés selon 
des savoir-faire séculaires (le verre marocain, 
la râpe à gingembre), d’autres relèvent de 
l’invention industrielle (la pince Leatherman, 
le push pin). Tous incarnent une même 
exigence : être bien pensés, bien faits, bien 
utilisés. Di Petrillo retrace leur genèse avec 
tendresse, soutenue par les mises en scène 
ludiques et poétiques de Jonathan Frantini. 

Au-delà de l’inventaire, c’est une éthique du 
regard que propose cet ouvrage : apprendre 
à voir ce que l’on ne regarde plus. Le banal 
y devient précieux, le fonctionnel, poétique. 
Sans nostalgie ni fétichisme, Histoires 
d’objets invite à redécouvrir le visible oublié 
et à reconnaître dans ces objets une beauté 

fonctionnelle, proche et durable.

Guy Bloch-Chamfort (dir.) 
Henri Quillé
Formentera 

ed. NORMA, juin 2025

Discret mais visionnaire, Henri Quillé 
(1928-2018) incarne une figure oubliée de 
l’architecture écologique. L’ouvrage que lui 
consacre la maison Norma revient sur son 
œuvre singulière à Formentera, île des Baléares 
où il s’installe dès 1972. Formé à l’école Boulle, 
il y construit une trentaine de maisons pensées 
comme des « organismes » : voûtes catalanes, 
enduits de chaux, ouvertures minimisées, 
capteurs solaires et récupération d’eau 
dessinent un langage architectural en osmose 
avec la nature et les savoir-faire vernaculaires. 
Autodidacte dans sa pratique, Quillé applique 
à l’architecture la rigueur du mobilier qu’il 

dessine, forme et intègre à  chaque projet.

Ce « tour du propriétaire », dirigé par Guy Bloch-
Chamfort avec la complicité de sa fille Tanit 
Quillé, livre une relecture sensible et illustrée 
d’une œuvre aux lignes pures et à la logique 
environnementale avant l’heure. L’ouvrage, 
entre essai, monographie et carnet de bord, 
replace l’architecte au cœur des débats 
contemporains sur la construction durable. 
Formentera devient ainsi un cas d’école, où 
se conjuguent utopie méditerranéenne et 
intelligence des lieux. Un livre manifeste qui 
redonne sa juste place à une architecture 
attentive aux saisons, aux corps, et aux vents.

L’Art déco des régions 
Modernités méconnues 

ed. NORMA, oct. 2025

Si l’Art déco évoque d’abord les fastes de la 
capitale en 1925, une modernité parallèle 
s’est discrètement épanouie en province. 
À l’occasion du centenaire de l’Exposition 
internationale des arts décoratifs et industriels 
modernes, le musée de Valence consacre une 
exposition et un ouvrage à ces modernités 
méconnues. Le catalogue met en lumière les 
déclinaisons régionales de ce style, porté par 
des artisans, architectes et industriels ancrés 

dans leur territoire. 

À travers plus de 300 œuvres, des faïences de 
Quimper aux rubans de Saint-Étienne, il révèle 
une modernité locale, inventive et souvent 
méconnue. On y découvre une adaptation 
souple et audacieuse des codes par des 
artistes, artisans et architectes souvent 
oubliés, mais dont le travail mérite aujourd’hui 
reconnaissance. Sans renier l’élan parisien, 
ce livre démontre que l’Art déco fut aussi une 
aventure collective et décentralisée. Il redonne 
leurs lettres de noblesse à des productions 
régionales longtemps reléguées aux marges du 
récit officiel. Elle rappelle que la modernité ne 
fut jamais centralisée, mais bien le fruit d’une 
constellation de pratiques à travers le pays. 
Une polyphonie visuelle à (re)découvrir, sous 
les plumes regroupées de nos plus grands 

spécialistes du sujet !

Andrea Branzi
Le règne des vivants 
ed. Musée des Impressionnismes  

Giverny / NORMA, juill. 2025

Le musée des impressionnismes Giverny et 
le Centre Pompidou rendent hommage, au 
travers de l’exposition « Andrea Branzi, le règne 
des vivants », au designer décédé en 2023.  
Dirigé par Marie-Ange Brayer, conservatrice en 
chef du service Design et prospective industrielle, 
cet ouvrage accompagne l’exposition présentée 
à Giverny jusqu’en novembre 2025. Designer, 
architecte et théoricien majeur des XXe et XXIe 
siècles, Branzi laisse une œuvre protéiforme où 
objets, installations et dessins interrogent la 
notion contemporaine d’une « seconde nature » 

artificielle. 

À la croisée entre artisanat et industrie, la 
série emblématique Animali domestici (1984- 
1985) révèle cette hybridation chère à Branzi : 
des pièces mêlant bois brut et matériaux 
industriels, portant en elles une dimension 
sauvage et émotionnelle. Au cœur du parcours, 
Bamboo Interior Wood, vaste installation 
acquise récemment par le Centre Pompidou, 
synthétise les recherches de Branzi sur la 
relation entre nature et artifice. En proposant 
une réflexion sur le design comme vecteur 
d’un monde plus hospitalier, Branzi interroge 
notre propre appartenance au vivant, plaçant 
son héritage au centre des préoccupations 

actuelles de l’éco-design.

Karine Lacquemant
Georges Jouve 

Céramiste 
ed. NORMA, nov. 2025

Figure emblématique de la céramique française 
d’après-guerre, Georges Jouve (1910-1964) 
est aujourd’hui célébré par Karine Lacquemant 
dans un bel ouvrage publié à l’occasion de 
l’exposition à la galerie Jacques Lacoste, du 22 
au 26 octobre à Paris, coïncidant avec Art Basel 
Paris. Cet ouvrage richement illustré tire son 
origine de cette présentation exceptionnelle 
consacrée à l’artiste par la galerie parisienne 
reconnue pour ses expositions centrées sur les 

grandes signatures des années 50. 

Formé à l’École Boulle puis à l’Académie 
Julian, Jouve développe un langage plastique 
unique à partir du modelage, loin du tournage  
traditionnel, explorant des formes libres et 
sensuelles, émaux noirs, blancs denses, 
cuivrés, et craquelés. L’ouvrage présente 
notamment le pichet décoré de coq, pièce 
fétiche d’Édouard Demachy, typique de ses 
productions d’après-guerre, marqué par un 
glaçage riche et de subtiles imperfections 
manuelles. Lacquemant retrace le parcours 
de Jouve, de ses débuts dans le monde du 
théâtre à Paris, à ses collaborations avec des 
décorateurs et la participation régulière aux 
salons nationaux et internationaux à partir 
de 1949. À travers textes et photographies, 
l’ouvrage restitue la puissance expressive d’une 
œuvre à la croisée de la sculpture et du design, 
aujourd’hui très prisée des collectionneurs et 
galeristes. Un livre qui redonne justice à un 

céramiste audacieux et visionnaire.

Cloé Pitiot
Eileen Gray 

Les Arènes Éditions, août 2025

Pionnière discrète mais essentielle, Eileen 
Gray (1878-1976) est aujourd’hui reconnue 
comme l’une des figures majeures du design 
moderne. L’ouvrage que lui consacre Cloé 
Pitiot dans la collection « Bibliothèque de 
l’Amateur » retrace, en 168 pages et une 
soixantaine de photographies, le parcours 
d’une créatrice libre, en marge des courants 
dominants. De ses laques Art déco à ses 
meubles en acier tubulaire devenus iconiques, 
Gray invente un langage à la fois raffiné et 
fonctionnel. Architecte autodidacte, elle 
conçoit la Villa E-1027 avec Jean Badovici : 
manifeste d’une modernité humaniste, 
récemment restauré et ouvert au public. 
Conservatrice au musée des Arts décoratifs 
et commissaire de la grande rétrospective 
Gray au Centre Pompidou (2013), Cloé 
Pitiot revient ici sur les facettes multiples 
d’une œuvre hybride, à la croisée des arts 

décoratifs, de l’architecture et du design. 

Loin d’un hommage convenu, l’autrice 
propose une lecture sensible et documentée, 
replaçant Gray au cœur des avant-gardes 
européennes. Ce volume accessible permet 
de (re)découvrir une œuvre trop longtemps 
occultée, dont l’audace esthétique comme 
l’élégance formelle résonnent aujourd’hui 
avec les préoccupations contemporaines sur 

l’espace, le geste, et l’habitat.

Anne Bony
Jean-Louis Avril 

ed. NORMA, oct. 2025

Dans les années 1960, alors que le plastique 
règne en maître, Jean-Louis Avril imagine un 
mobilier en carton recyclé. Ce choix, aussi 
radical qu’innovant, marque une génération 
en quête de liberté formelle et d’accessibilité. 
L’ouvrage d’Anne Bony revient sur cette 
aventure singulière où design et utopie 

se rencontrent. 

Dans les années 1960, Jean-Louis Avril 
imagine un mobilier en carton compact 
baptisé Celloderm. Cette matière, 
économique et recyclable, lui permet de 
créer des meubles légers, modulables, 
accessibles à tous. Diplômé des Beaux-Arts 
de Paris, proche des milieux contestataires 
et fasciné par l’art minimal, Avril propose 
une collection audacieuse, colorée, pratique, 
éditée par la société Marty-LAC qu’il fonde en 
1967. Architecte de formation, Avril conçoit 
chaises, étagères, luminaires, souvent 
colorés, destinés à une nouvelle génération. 
Ses créations sont présentées à la Triennale 
de Milan et dans le film Le Samouraï de 
Jean-Pierre Melville. Ce design modulaire, à 
la fois pop et technique, s’impose comme 
une réponse concrète aux aspirations d’une 
jeunesse en mouvement. Anne Bony retrace 
avec clarté cet itinéraire singulier, à la croisée 

de l’utopie et de l’économie domestique.

Le dernier trimestre 2025 regorge de parutions sur les Arts Décoratifs – fin d’année et préparation des fêtes 
en ligne de mire, tout est enthousiasmant ! Tandis que les éditions Norma poursuivent les livres-événements, 
la Bibliothèque de l’Amateur sort ses numéros 07 et 08 de sa collection monographique dédiée aux monstres 
sacrés du design du XXe siècle.



C O N C E P T I O N  É D I T O R I A L E  E T  G R A P H I Q U E  /  M I S E  E N  P A G E  /  S U I V I  D ’ I M P R E S S I O N
M A G A Z I N E  M A I N S  G É A N T E S



DIRECTION
ARTISTIQUE

DIRECTION ÄRTISTIQUE | ÄRTISTIC DIRECTION
n. f. • la forme au service du fond.
noun • the form serves the substance.



D A  P R I N T  /  A Q U A P O W E R
B I O T H E R M

d i r e c t i o n  a r t i s t i q u e
d é f i n i c i l s

A B I N I A S  M O L U M I S  VO L L O R I TA  P R E P E D I TAT I  R E S  Q U E S U M E T

NEW DÉFINICILS

MASCARA MAKES
NATURAL CHIC.

NEW DÉFINICILS MASCARA
H I G H D E F I N I T I O N M A S C A R A

THE EFFORTLESS 
TOUCH OF ELEGANCE.

NEW DÉFINICILS MASCARA

NATURALLY CHIC
EASILY ELEGANT.

B U I L D A B L E ,  C U S TO M M A D E VO L U M E M A S C A R A

#standproud

NOW
N ATUR A L  Y E T 
NOTICEABLE LASHES

A B I N I A S  M O L U M I S  VO L L O R I TA  P R E P E D I TAT I  R E S  Q U E S U M E T

NEW DÉFINICILS

ESSENTIAL MASCARA
EFFORTLESS BEAUTY.

d i r e c t i o n  a r t i s t i q u e
d é f i n i c i l s

A B I N I A S  M O L U M I S  VO L L O R I TA  P R E P E D I TAT I  R E S  Q U E S U M E T

NEW DÉFINICILS

MASCARA MAKES
NATURAL CHIC.

NEW DÉFINICILS MASCARA
H I G H D E F I N I T I O N M A S C A R A

THE EFFORTLESS 
TOUCH OF ELEGANCE.

NEW DÉFINICILS MASCARA

NATURALLY CHIC
EASILY ELEGANT.

B U I L D A B L E ,  C U S TO M M A D E VO L U M E M A S C A R A

#standproud

NOW
N ATUR A L  Y E T 
NOTICEABLE LASHES

A B I N I A S  M O L U M I S  VO L L O R I TA  P R E P E D I TAT I  R E S  Q U E S U M E T

NEW DÉFINICILS

ESSENTIAL MASCARA
EFFORTLESS BEAUTY.

D A  P R I N T  /  D É F I N I C I L S
L A N C Ô M E



d i r e c t i o n  a r t i s t i q u e
t h e  c u r l e r

i  a m  
t h e  c u r l

l e  m o n d e  e s t  r i g i d e ,
j e  s u i s  s o u p l e .

i l  e s t  d r o i t ,
j e  s u i s  c o u r b e .

j e  s u i s  à  c o n t r e - c o u r a n t .
j e  s u i s  m o i .

MASCARA VOLUME EFFET FAUX CILS
THE CURLER

I AM
THE CURL 
LE MONDE EST RIGIDE, 
JE SUIS SOUPLE. 
IL EST DROIT, 
JE SUIS COURBE.
JE SUIS À CONTRE-COURANT.
JE SUIS MOI.

MASCARA VOLUME 
EFFET FAUX CILS 
THE CURLER  
2018

D A  /  P R I N T
Y V E S  S A I N T  L A U R E N T

D A  P R I N T  /  B L A N C  E X P E R T  C U S H I O N
L A N C Ô M E

d i r e c t i o n  a r t i s t i q u e
b l a n c  e x p e r t  c u s h i o n

FULFILL YOUR SKIN,
AND YOUR LIFE.

NEW BLANC EXPERT CUSHION
I N S TA N T  R E F R E S H I N G A N D C O O L I N G E F F EC T  •  F U L L  C O V E R A G E

H A P P Y  S K I N

H A P P Y  L I F E



D I R  C U T 
L A N C Ô M E  /  F I L M  R É N E R G I E  U L T R A

D A 
L A N C Ô M E  /  F I L M  R É N E R G I E  U L T R A

d i r e c t i o n  a r t i s t i q u e
u l t r a  r é n e r g i e

KATE IN: “ KNOWING WHAT YOU WANT TAKES CONFIDENCE AND THE DETERMINATION TO ACHIEVE SO MUCH. ”

MALE VO: DISCOVER LANCÔME’S RÉNERGIE LIFT MULTI-ACTION ULTRA. AN ALL-IN ANTI-AGEING AND ANTI-DARK SPOT MOISTURIZER ENRICHED WITH NATURAL ENERGY OF LINSEED EXTRACT.

MALE VO: CONQUER EACH DAY WITH FIRMER…

MALE VO: … RADIANT AND SPOTLESS SKIN.

MALE VO: NEW RÉNERGIE LIFT MULTI-ACTION ULTRA. EXCLUSIVELY BY LANCÔME.

KATE IN: “ EVERY DAY, BE INSPIRED TO FULFIL ALL YOUR DREAMS. ”



D A  /  P R O P O S I T I O N S
K R Y S  /  R D V U E S

DES RENDEZ-VOUS DE 15 MINUTES 
GRATUITS POUR VENIR FAIRE 
CONTRÔLER VOTRE VUE EN MAGASIN.

LE GRAND TEST 
DE VUE

DU 05 AU 31 JANV.

PRENEZ RENDEZ-VOUS 
POUR VENIR FAIRE CONTRÔLER 
VOTRE VUE EN MAGASIN.

SE VOIR POUR 
MIEUX VOIR

DU 05 AU 31 JANV.



D A  /  P R O P O S I T I O N S
A L D I  /  D E S I G N  S A C S  D E  C O U R S E



illüstration | illüstration
n. f. • plaisir de combiner stylo et stylet pour créer tout plein de choses.
noun • the pleasure of combining pen and stylus to create all sorts of things.

ILLUS
TRATION



I L L U S T R A T I O N  /  M I S E  E N  P A G E  C O U V ,  4 E  D E  C O U V  E T  D O S
C H Ä M A K



I L L U S T R A T I O N  /  C O M P O S I T I O N
C H Ä M A K  ( P R O J E T  E N  C O U R S )



P O R T R A I T  D E  F E M M E  /  K I M O N O
C H Ä M A K

P O R T R A I T  D E  F E M M E  /  T R O I S I È M E  Œ I L
C H Ä M A K



M A I N S
C H Ä M A K

R E S S E N T I  A L I G N É
C H Ä M A K



T E A  T I M E
C H Ä M A K

P A R L E  À  M A  M A I N
C H Ä M A K



A U  R E V O I R  P É T U L E
C H Ä M A K

T I G R E  D ’ E A U
C H Ä M A K



N Œ U D  D E  S E R P E N T
C H Ä M A K



É C R I T U R E  /  I L L U S T R A T I O N  /  M I S E  E N  P A G E
A  G H O S T  S T O R Y  b y  C H Ä M A K



L A  S O R C I È R E
C H Ä M A K

L A  C O N T E U S E
C H Ä M A K



C R O Q U I S  /  P O R T R A I T S  E N  M O T S
C H Ä M A K



É C R I T U R E  /  P H O T O  /  M I S E  E N  P A G E
I N S T A N T A N É S  b y  C H Ä M A K

l’arbre blanc

et là, au cœur
de la plaine
d’ombres,
se dresse
seul
l’arbre blanc.
comme un oubli
de lumière.

finistère

ces morceaux d’océan
dansants
ces brins de terre
tranchants
ces mouvements de ciel
filants

et nous dedans.

para vents

il est de jours où
tout se bouscule,
des jours où
tout s’entrechoque,
des jours où
funambule,
je vacille sous le choc.
au milieu de ces vents
ton rempart me protège.
là où tu es, où je ne suis pas
encore,
je sais.

urbanisme

derrière ces lignes
aiguisées
s’entassent
des milliers
d’organismes,
des amas de cellules
rangées, organisées,
quand dehors
tout est fluides.

brutalisme

plongée
au cœur
du brut
sans fin
ni fond

épine dorsale

au-dessus s’étend
le squelette fatigué
d’une architecture
oubliée.
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