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Fondé en 2002, l’Atelier JBL est un studio  
de design graphique spécialisé dans  
les domaines culturel et institutionnel.  
Son expertise couvre l’édition, l’identité 
visuelle et le graphisme d’exposition,  
qui constitue le cœur de son activité.

Depuis plus de vingt ans, l’atelier a accompagné 
plus d’une centaine de projets d’expositions 
temporaires ou d’aménagements muséographiques 
permanents, à Paris, en régions comme à 
l’international. 

Cette expérience approfondie lui confère une grande maîtrise des contraintes techniques  
et créatives propres à ces environnements exigeants.

L’atelier est dirigé par deux graphistes associées, Jeanne Bovier-Lapierre et Claire Boitel, 
toutes deux diplômées de l’ESAG Penninghen (École Supérieure d’Arts Graphiques, Paris). 
Elles forment une équipe à la fois complémentaire et soudée, capable de piloter chaque 
projet de la conception à la livraison.

Selon les besoins spécifiques de chaque mission, l’atelier collabore avec un réseau de 
professionnels indépendants : scénographes, designers, développeurs web, illustrateurs ou 
maquettistes. L’Atelier JBL prend en charge l’ensemble du processus de création graphique : 
élaboration d’un concept original, rédaction du cahier des charges, design, exécution  
et suivi de fabrication, quel que soit le type de support. Habituées à gérer des projets 
aux délais et budgets souvent contraints, Jeanne et Claire mettent un point d’honneur 
à travailler avec rigueur, efficacité et créativité. 

Leur engagement : proposer des solutions techniques pertinentes pour garantir la réussite 
du projet, dans le respect des objectifs, du calendrier et des ressources allouées. 
Leur savoir-faire, allié à des moyens humains et techniques adaptés, assure un rendu final 
à la hauteur des exigences, dans les meilleurs délais.

Abbaye de Daoulas

Archives nationales

Bibliothèque d’étude et du patrimoine

Bibliothèque nationale de France

Centre national du costume de scène

Château de Compiègne

Château de Versailles

Cité de la bande dessinée

Cité du Vin

Conciergerie

Galeries nationales du Grand Palais

Institut du Monde Arabe

Louvre Abu Dhabi

Louvre-Lens

Maison de la Culture du Japon

Maison Victor Hugo

Mémorial de la Shoah

Mucem

Musée Bourdelle

Musée Camille Claudel

Musée Champollion

Musée-Château d’Annecy

Musée dauphinois

Musée de Cluny

Musée de l’Armée

Musée d’Art et d’Industrie de Saint-Étienne

Musée d’Art et d’Histoire du Judaïsme

Musée des Arts et Métiers

Musée des Beaux-Arts de Lyon

Musée d’Art moderne

Musée d’Orsay

Musée du Luxembourg

Musée Granet

Musée Zadkine

Petit Palais

Saudi Arabian Museum of Contemporary Art

...



2025

I Graphisme du musée permanent Araymond Musée de la fixation et de l’innovation, Grenoble. En cours
I Graphisme de l’exposition « Pierre Soulages, Peintures sur papier » Musée du Luxembourg, Paris. Octobre 2025 - Janvier 2026
I Refonte de l’ensemble du graphisme et de la signalétique du Musée L’aventure du sucre, Beau Plan, Île Maurice. Ouverture juillet 2025
I Graphisme et documents de communications de la Maison du Parc des Écrins, Bourg d’Oisans, Paris. Février - Juillet 2026
I Supports de communication de l’exposition « Pays Bassari », Musée dauphinois, Conseil général de l’Isère. Avril 2025
I Supports de communication de l’exposition « Curieuses momies », Musée Champollion, Conseil général de l’Isère. Mars 2025



L’aventure du sucre
Graphisme et signalétique du musée permanent « L’aventure du sucre »,
Beau-Plan, Île Maurice, ouverture juillet 2025
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L’aventure du sucre
Identité visuelle des dispositifs audiovisuels du musée permanent 
« L’aventure du sucre », Beau-Plan, Île Maurice, ouverture juillet 2025



L’aventure du sucre
Illustrations pour l’ensemble des audiovisuels du musée permanent 
« L’aventure du sucre », Beau-Plan, Île Maurice, ouverture juillet 2025



Maison de l’Oisans et du Parc national des Écrins
Graphisme de l’espace d’exposition permanent et des outils de communication 
de la Maison de l’Oisans et du Parc national des Écrins. Ouverture septembre 2025



Tous Léger ! 
Graphisme de l’exposition « Tous léger!», 
Musée du Luxembourg, Paris, mars - juillet 2025



Soulages
Graphisme de l’exposition « Soulages, peintures sur papier», 
Musée du Luxembourg, Paris, septembre 2025 - janvier 2026



Supports de communication du premier festival d’histoire de la montagne, 
Musée dauphinois, Département de l’Isère, avril 2025 

Festival d’hisoire de la montagne

11 > 13 avril 2025
Expériences

1er festival

EN PARTENARIAT AVEC :EN PARTENARIAT AVEC :

11 > 13 avril 2025
Expériences

1er festival

EN PARTENARIAT AVECEN PARTENARIAT AVEC ET LE SOUTIEN DEET LE SOUTIEN DE

En partenariat avec le LARHRA (Laboratoire de recherche historique 
Rhône-Alpes), les Bibliothèques de l’université Grenoble-Alpes et  
la revue L’Alpe (éditions Glénat) et avec le soutien financier de la  
Fondation Petzl.

Le Festival d’histoire de la montagne est une manifestation biennale 
à destination du public le plus large, qu’il soit connaisseur ou amateur, 
à l’initiative du Musée dauphinois. L’objectif est à la fois de traiter de 
l’histoire des Alpes sur le temps long, tout en inscrivant ce regard sur le 
passé dans les questions contemporaines.  

C’est autour de la notion d’expériences que cette première édition 
se porte, et de ce que ce mot dit de la relation singulière des sociétés 
humaines aux territoires de montagne, où la pente façonne les usages, 
les savoir-faire et la quête insatiable des sommets. Plus que jamais la 
montagne est une source d’étude pour les chercheurs qui peuvent 
s’appuyer pour ce faire sur les technologies récentes, tandis que la 
préservation de ses espaces naturels apparaît comme un défi majeur 
en ce début de 21e siècle. 

Expériences
Du 11 au 13 avril 2025

Vendredi 11 avril 
Salle de conférence de la 
Bibliothèque universitaire 
Droit et Lettres

NUMERISER LE PASSÉ : 
POURQUOI FAIRE ?

9h 
Accueil café et mot d’introduction 
des organisateurs, en présence de 
Damien Jouvenot, vice-président 
culture et culture scientifique 
de l’UGA.

9h30 - 10h15
Le projet Valais Wallis Time 
Machine ou comment mettre 
en valeur le patrimoine culturel 
valaisan par l’intermédiaire 
des technologies numériques, 
par Alain Dubois, chef du service 
de la culture du canton du Valais .

10h15 - 11h00
Un nouveau musée virtuel 
transfrontalier. Le projet Digitalps 
Museum-Alcotra (2024-2026), 
par Isabelle Laban-Dal Canto, 
conservatrice du patrimoine 
du Département des Alpes-
de-Haute-Provence.

11h15 – 12h
De l’archive à la modélisation, 
itinéraire d’une recherche 
sur les avalanches, par Florie 
Giacona chargée de recherche 
en géohistoire des risques naturels 
à l’Institut des géosciences 
de l’environnement de l’UGA. 

12h-12h30
L’aventure, réenchanter l’incertitude : 
comment l’aventure en milieu 
extrême peut-elle renouveler 
notre vision de l’incertitude au 
quotidien ? par Florence Roche, 
directrice générale déléguée adjointe 
Bibliothèques et Appui à la Science 
Ouverte de l’UGA.

Samedi 12 avril
Musée dauphinois 

10h / Chapelle
Ouverture officielle du festival 
par Philippe Roux, vice-président 
recherche de l’UGA, et Paul Petzl, 
parrain de la première édition 
et président directeur général 
du groupe Petzl. 

L’HISTOIRE ET L’ARCHÉOLOGIE 
SEMELLES AU VENT 

10h30 – 12h / Chapelle
La conquête du mont Aiguille, 
l’archéologie expérimentale au 
service de l’histoire, par Stéphane 
Gal, maître de conférences HDR 
en histoire moderne à l’UGA. 
Revivez l’ascension de 1492 au 
moyen de casques de réalité virtuelle.  

Le sommet qui cache la montagne 
ou sur les pas des scientifiques du 
XVIIIe siècle pour reconstituer la 
découverte du mont Buet dans le 
massif du Giffre par Simon Dumas 
Primbault et Jérôme Baudry, 
chercheurs au laboratoire d’histoire 
des sciences et des techniques 
de l’École polytechnique fédérale 
de Lausanne. Avec, en parallèle, 
une exposition dans le Contoir.

13h30
Présentation du travail de recherche 
réalisé par Adrien Excoffier, diplômé 
de l’UGA, lauréat du prix du festival.

L’ALPINISME, UNE EXPÉRIENCE 
DES LIMITES À PARTAGER

14h30 – 16h / Chapelle
Table ronde Raconter la 
montagne sportive, des récits des 
premiers scientifiques alpinistes 
aux influenceurs d’aujourd’hui 
avec Anne-Marie Granet-Abisset, 
professeure d’histoire contemporaine 
émérite à l’UGA, Philippe Joutard, 
professeur d’histoire émérite de 
l’université de Provence-Aix-
Marseille, Laurent Tissot, professeur 
d’histoire émérite de l’université de 
Neuchâtel et Mathis Dumas, guide 
de haute montagne, athlète de sports 
de montagne et accompagnateur 
d’Inoxtag lors de sa récente 
ascension de l’Everest.

16h30 – 17h30 / Chapelle
Interview de Paul Petzl, parrain 
de la première édition et président 
directeur général du groupe Petzl, 
par Anne Dalmasso, professeure 
d’histoire contemporaine
à l’UGA, autour du thème 
La montagne, une inépuisable 
source d’expérimentations.

18h – 19h30 / Salle de réunion
Projection du documentaire 
Retour au Mont Aiguille de Ludovic 
Veltz, suivie d’une discussion avec 
Stéphane Gal, maître de conférences 
HDR en histoire moderne à l’UGA 
et conseiller scientifique du film. 
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1er festival



Programmes de saison du Musée dauphinois 
Département de l’Isère, 2024 - 2025

Programmes de saison

ENTRÉE GRATUITE
 

DANS LES  MUSÉES DU DÉPARTEMENT DE L’ISÈRE
musees.isere.fr

LE DÉPARTEMENT DE L’ISÈRE PRÉSENTE

09 . 2024
02 . 2025

SAISON

ENTRÉE GRATUITE
 

DANS LES  MUSÉES DU DÉPARTEMENT DE L’ISÈRE
musees.isere.fr

LE DÉPARTEMENT DE L’ISÈRE PRÉSENTE

03 . 2024
06 . 2024

SAISON
Nouveau 

parcours !

ENTRÉE GRATUITE
 

DANS LES  MUSÉES DU DÉPARTEMENT DE L’ISÈRE
musees.isere.fr

LE DÉPARTEMENT DE L’ISÈRE PRÉSENTE

03 > 06 2025
SAISON

Sept. >
 D

éc.  2
025

SAIS
ON

SAIS
ON

ENTRÉE GRATUITE
 

DANS LES  MUSÉES DU DÉPARTEMENT DE L’ISÈRE
musees.isere.fr

LE DÉPARTEMENT DE L’ISÈRE PRÉSENTE



Supports de communication de l’exposition « Curieuses momies, des Champollion au synchrotron », 
musée Champollion, Département de l’Isère, novembre 2024 - septembre 2025 

Curieuses momies

MOMIES

CURIEUSES

Des Champollion 
au Synchrotron

45 rue Champollion
38450 Vif
04 57 58 88 50

EXPOSITION 
28 MARS >
28 SEPTEMBRE 2025

1 rue du Portail Rouge
38450 Vif
04 57 58 88 50

Prolongation jusqu’au 

23 novembre 2025

AUTOUR DE L’EXPOSITION 

Journées Européennes 
du Patrimoine 

Gratuit, sans réservation, dans la limite 
des places disponibles. Tout public. 

> 20 septembre, 
de 10h30 à 17h  
Escape Game 
en partenariat 
avec la ville de 
Vif et Challenge 
the Room

> 20 septembre, de 11h à 12h 
et de 14h à 17h30
Visites guidées flash 
du parcours permanent 
Départs toutes les 20 minutes

> 21 septembre, 
à 11h 
Concert Jazz 
au Musée #4 – 
Grand Tabazù – 
« Superfanfare 
de l’espace »
Annulation en cas 
de fortes intempéries

> 21 septembre, de 14h à 17h30 
Visites guidées flash 
de l’exposition temporaire  
Départs toutes les 20 minutes

        
Cycle de conférences 

Gratuit. Sur réservation. 
Dans la limite des places disponibles.

> 2 octobre, de 18h à 19h  
Dans le cadre de la Fête de la 
Science : « La microtomographie, 
le cas archéologique des momies 
animales égyptiennes »
Par C. Berruyer, docteure 
en archéozoologie

> 30 octobre, de 18h à 19h 
« L’histoire mouvementée 
de la momie de Ramsès II »
Par C. De Tassigny, ancien 
responsable du laboratoire ARC-
Nucléart, du CEA de Grenoble

> 6 novembre, de 17h à 18h 
« De l’embaumement 
à la mise au tombeau : 
parcours d’une momie »
Par C. Cardin, égyptologue

> 13 novembre, de 17h à 18h  
« Le rayonnement gamma : 
un rayonnement pour 
prolonger l’éternité »
Par A. Benadiba, conservatrice 
du patrimoine et L. Cortella, 
ingénieur en physique nucléaire, 
ARC-Nucléart

> 20 novembre, de 17h à 18h 
« L’exposition des momies 
égyptiennes : une expérience 
sensible du sacré »
Par L. Antunes, doctorante en 
muséologie, Avignon université

VISITES ET ATELIERS

Visites guidées gratuites 
> 1ers dimanches du mois, 10h30 
Sur réservation 

Visites guidées à la lampe torche
> 23 et 31 octobre, de 17h à 18h
Gratuit. Sur réservation

Atelier « Fabrique 
ton masque égyptien »  
> 22 et 29 octobre de 14h30 à 16h
5 € par enfant.  À partir de 7 ans. Sur réservation    

Atelier « À la découverte 
de la momification » 
> 24 et 31 octobre de 15h à 16h30
5 € par enfant.  À partir de 7 ans. Sur réservation    

Jeu de piste en autonomie 
« Halloween au musée » 
> Du 18 octobre au 2 novembre, 
hors lundis, de 10h à 18h
Gratuit. À partir de 7 ans

Grâce à la présentation de plus de 70 objets parmi lesquels 2 momies 
humaines étudiées par Champollion, 2 fragments de momies, 15 momies 
animales et 35 antiquités égyptiennes, le musée Champollion expose les 
recherches menées du 19e siècle à aujourd’hui sur ces corps préservés. 

Considérées comme objets de curiosité, les momies égyptiennes ont 
toujours intrigué l’Occident. La fascination pour la momification, l’envie 
de voir ce qui aurait dû disparaître, a progressivement poussé à examiner 
mais aussi collecter et conserver ces corps.

Du débandelettage de momies à Grenoble jusqu’à l’expédition de Cham-
pollion en Égypte, en passant par la compréhension des vases canopes, 
l’étude de papyri et de cercueils peints, les travaux de recherches qu’a 
menés le déchiffreur avec son frère ont enrichi les connaissances sur la 
momification et les rites funéraires.

Aujourd’hui, les études se poursuivent en Isère avec le laboratoire 
ARC-Nucléart et le Synchrotron. Les nouvelles techniques d’imagerie 
permettent de voir à travers les différentes couches de bandelettes mais 
aussi à l’intérieur des corps, ouvrant des perspectives sur les nouvelles 
possibilités de traitement et d’analyse des momies. 

Alliant respect de la dignité humaine et modernité, la muséographie pro-
pose une expérience immersive autour d’objets remarquables prêtés par 
de grandes collections, avec des contenus vidéo, un parcours dédié aux 
enfants et des dispositifs de médiation sensorielle.

MOMIES
CURIEUSES
Des Champollion 
au Synchrotron

© Musée du Louvre, Dist. GrandPalaisRmn / Hervé Lewandowski
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Un livret 
de visite enfant 
est disponible 
à l’accueil !

Curieuses momiesCurieuses momies

Ce livret jeu appartient à :

Bienvenue au musée ! 
Tu vas découvrir les momies égyptiennes à la

manière des scientifiques, depuis l’époque des
frères Champollion à aujourd’hui. 

Prêt ? C’est parti  !

MOMIES
CURIEUSES
Des Champollion 
au Synchrotron

EXPOSITION JUSQU’AU 
28 SEPTEMBRE 2025

45 rue Champollion
38450 Vif
04 57 58 88 50

LE DÉPARTEMENT DE L’ISÈRE PRÉSENTE

ENTRÉE GRATUITE DANS LES  MUSÉES DU DÉPARTEMENT DE L’ISÈRE
musees.isere.fr



2024
I Signalétique et graphisme du festival de photograpies, Planches Contact, Deauvillel. Octobre 2024 -Janvier 2025
I Support de communication de l’exposition « Tarsila do Amaral », Musée du Luxembourg. Octobre 2024
I Graphisme de l’exposition « Tarsila do Amaral » Musée du Luxembourg, Paris. Octobre 2024 - Février 2025
I Support de communication de l’exposition « François Chifflart», Maison de Victor Hugo, Paris Musées. Novembre 2024 - Mars 2025
I Supports de communication de l’exposition « Modigliani - Zadkine » Musée Zadkine, Paris Musées. Novembre 2024 - Mars 2025
I Supports de communication de l’exposition « Rodin - Bourdelle » Musée Bourdelle, Paris Musées. Novembre 2024 - Avril 2025
I Signalétique de la Biennale d’Art comtemporain africain, Ancien Palais de Justice, Dakar, Sénégal, 15 mai - 16 juin 2024
I Graphisme de l’exposition « Alfred Boucher, de l’atelier au musée » Musée Camille Claudel, Nogent-sur-Seine. Mars - Juillet 2024
I Reprise du graphisme de l’exposition « Des samouraï au kawaii », Abbaye de Daoulas, Chemis du patrimoine en Finistère. 2024
I Graphisme de l’exposition « Ô Eye, Ô Night » SAMoCA (Saudi Arabian Museum of Contemporary Art), Riyadh. 2024
I Graphisme et supports de communication de l’exposition « Nabil Fanous, une rétrospective » Fenaa Al Awwal, Riyadh. 2024
I Graphisme de l’exposition « Jean Daret » Musée Granet, Aix-en-provence. Juin - Août 2024 



Alfred Boucher
Graphisme et communication de l’exposition « Alfred Boucher, de l’atelier au musée »,
musée Camille Claudel, Nogent-sur-Marne, mars - juillet 2024



Supports de communication de l’exposition « Alfred Boucher, de l’atelier au musée », et du weekend 
en famille en lien avec l’exposition, musée Camille Claudel, Nogent-sur-Marne, mars - juillet 2024

Alfred Boucher

Musée Camille Claudel
30 mars - 28 juillet 2024

Exposition

30 mars - 28 juillet 2024

Exposition

au musée Camille Claudel
13 et 14 avril 2024

Un pêle-mêle d’activités gratuites
modelage � dessin � théâtre � conte � visite



Cambon et le dessin de presse
Graphisme et communication de l’exposition « Vous trouvez ça drôle ? Cambon et le dessin de presse »,
Bibliothèque d’étude et du patrimoine, Grenoble, mars - septembre 2024



Cambon et le dessin de presse
Communication de l’exposition « Vous trouvez ça drôle ? Cambon et le dessin de presse »,
Bibliothèque d’étude et du patrimoine, Grenoble, mars - septembre 2024

12 bd Maréchal Lyautey / Du mardi au samedi de 13h à 18h / bm-grenoble.fr

CAMBON 
ET LE DESSIN 
DE PRESSE

EXPOSITION
14 MARS - 28 SEPTEMBRE 2024

BIBLIOTHÈQUE D’ÉTUDE ET DU PATRIMOINE

12 bd Maréchal Lyautey
Du mardi au samedi de 13h à 18h

bm-grenoble.fr

CAMBON 
ET LE DESSIN 
DE PRESSE

EXPOSITION
14 MARS

28 SEPTEMBRE 
2024

BIBLIOTHÈQUE D’ÉTUDE ET DU PATRIMOINE

Du 14 mars au 28 septembre 2024

En 2022, Cambon, dessinateur de presse grenoblois, 
fait don à la ville de Grenoble de près de 800 dessins 

originaux qui illustrent l’actualité.

L’exposition permet de (re)découvrir Cambon, ses dessins et de retracer l’histoire 
du dessin de presse à travers la collection iconographique des 18e - 21e siècles 
déjà conservée à la bibliothèque d’étude et du patrimoine. 
Quels sont les procédés utilisés par les dessinatrices et dessinateurs pour saisir 
une actualité politique, culturelle ou sociale, et faire réagir le public ? Ont-ils 
beaucoup changé ? Qu’est-ce qui nous fait rire, et pourquoi ? Qu’est-ce que 
le métier de dessinateur-ice de presse ? Autant de questions que chacune-e 
est invité-e à se poser au fil du parcours...
Qu’il nous provoque, qu’il nous fasse rire, sourire, ou simplement réagir, le dessin 
de presse ne se lit pas seul : il ouvre le débat et nous invite à la discussion.

d’artistes apparaît : le-a dessinateur-ice 
de presse. À travers des documents 
patrimoniaux issus des collections de 
la bibliothèque d’étude et du patrimoine, 
une bibliothécaire vous propose de 
découvrir la vie et les œuvres de quelques 
artistes-journalistes : Honoré Daumier, 
Gérard Grandville, André Gill, Félix Vallotton 
et Jean Brian. 

Tout public
Durée : 45 min
Entrée libre dans la limite des places disponibles

Rencontre avec les dessinateurs 
Cambon et Lara
Jeudi 6 juin 2024 à 18h30
Les dessinateurs Cambon et Lara vous 
proposent d’échanger et de discuter autour 
du métier de dessinateur de presse, et plus 
largement de l’équilibre artiste-journaliste, 
de la pratique du dessin, des aspects 
techniques de la création iconographique, 
des conditions de production de leur travail... 
et des interrogations et thématiques que 
le public souhaite aborder  !

Tout public
Durée : 1h
Entrée libre dans la limite des places disponibles

Le dessin d’humour, 
conférence de Thérèse Willer 
Jeudi 13 juin 2024 à 19h
Le dessin d’humour et de satire recouvre 
un registre graphique trop souvent restreint 
au dessin de presse, ou à la caricature. 
Pour en appréhender l’étendue et la 
multiplicité, des exemples provenant 

d’horizons et d’époques divers permettront 
d’en distinguer les différents champs, ainsi 
que les thématiques. Les œuvres de Gustave 
Doré, de Saul Steinberg ou de Tomi Ungerer 
en sont des jalons essentiels, parmi d’autres.

Conférence de Thérèse Willer, Conservatrice 
en chef honoraire du Musée Tomi Ungerer - 
Centre international de l’Illustration

Tout public, à partir de 10 ans
Durée : 1h
Entrée libre dans la limite des places disponibles

ATELIERS

Nocturne étudiante : dans la peau 
d’un-e dessinateur-ice de presse 
Mardi 16 avril 2024 à 18h
Accompagné-es de Cambon, vous aurez 
deux heures d’atelier pour essayer de 
traduire en image un fait d’actualité qui 
vous touche. Quelle partie de l’information 
souhaitez-vous mettre en avant et sous quel 
angle ? Comment transmettre ce message 
par une image efficace et percutante ? 
Pour vous donner de l’inspiration en amont 
de l’atelier, l’équipe de la bibliothèque vous 
fera visiter l’exposition avec Cambon.
Du matériel sera fourni pour l’atelier, mais 
vous pouvez venir avec le vôtre si vous le 

EXPOSITION VOUS TROUVEZ ÇA DRÔLE ? 
CAMBON ET LE DESSIN DE PRESSE 

CONFÉRENCES, 
PRÉSENTATIONS 
ET RENCONTRES

Illustration : dessin de Cambon 
© Bibliothèque municipale de Grenoble

Le dessin de presse : enjeux 
et crispation, de Daumier à Cambon, 
conférence de Guillaume Doizy
Jeudi 25 avril 2024 à 19h
L’exposition met en perspective les dessins 
de Cambon dans la longue histoire du
dessin de presse. Guillaume Doizy, auteur de 
Dessin de presse et démocraties, de Daumier 
aux réseaux sociaux (Éd. de l’échelle du 

temple, 2022), présentera cette histoire 
et une lecture du travail de Cambon.
Il soulignera notamment les continuités et 
les ruptures vis-à-vis de ses prédécesseurs. 

Tout public, à partir de 10 ans
Durée : 1h
Entrée libre dans la limite des places disponibles

Pause bib’ : 
dessinateurs 
de presse de Daumier 
à Jean Brian
Samedi 11 mai 2024 
à 11h
Le dessin de presse naît 
au début des années 
1830 avec l’apparition  
de journaux comme la 
Caricature et le Charivari. 
Une nouvelle catégorie 

Illustration : 
dessin de Cambon  
© Michel Cambon

Tomi Ungerer, dessin 
pour The Party, 1966
© Musées de la Ville 
de Strasbourg / Diogenes 
Verlag AG, Zürich /
Tomi Ungerer Estate

Illustration : 
dessin de Cambon 
© Bibliothèque 
municipale de Grenoble

Illustration : 
dessin d’André Gill 
© Bibliothèque
municipale de Grenoble
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En 2022, Michel Cambon fait don à la ville 
de Grenoble de près de 800 dessins originaux, 
réalisés entre le début des années 1990 
et 2022. Ils forment un récit en images 
de l’actualité des trente dernières années. 
Cambon, dessinateur grenoblois, propose 
un dessin de presse humoristique qui est 
aussi un travail de journaliste. 

Confié à la bibliothèque municipale, ce don 
devient patrimonial et intègre une importante 
collection de presse et d’iconographie 
dauphinoise du 18e au 21e siècle. Mis en 
perspective au sein de cette collection, 
les dessins de Cambon permettent d’établir 
des rapprochements et de repérer des 
permanences dans le dessin de presse 
depuis ses débuts jusqu’à nos jours.

Les procédés utilisés par les dessinatrices 
et dessinateurs pour saisir une actualité 
politique, culturelle ou sociale ont-ils 
beaucoup changé ? Inscrites dans une 
tradition artistique où l’humour domine, ces 
œuvres nous interrogent : qu’est-ce qui nous 
fait rire, et pourquoi ? Qu’il nous provoque, 
qu’il nous fasse rire, sourire, ou simplement 
réagir, le dessin de presse ne se lit pas seul : 
il ouvre le débat et nous invite à la discussion.

VOUS TROUVEZ 
ÇA DRÔLE ?

Policier, par Henri Gustave Jossot. Dans 
L’assiette au beurre, n° 50 du 13 février 1904. 
Mj.1275. Bibliothèque municipale de Grenoble.

8-9

Dès la Renaissance, les imprimés qui diffusent 
de l’information sont illustrés. Pendant 
la Révolution, les dessins satiriques, imprimés 
et distribués en de multiples exemplaires, 
rencontrent un grand succès ; il n’est pas 
nécessaire de savoir lire pour les comprendre. 
À partir du 19e siècle, le dessin apparaît 
dans la presse alors en plein essor. Une 
nouvelle technique de gravure, la lithographie, 
permet la reproduction rapide des dessins 
à moindre coût.

L’histoire du dessin de presse est également 
marquée au 19e siècle par les décisions 
des gouvernements successifs, qui imposent 
à la presse des textes de lois et des décrets 
visant à la contrôler. Au 20e siècle, le statut 
des dessinatrices et dessinateurs de presse 
se précise enfin : ceux-ci sont reconnus 
comme journalistes.

Une presse presque libre ?
 
Les lois censurant la presse au 19e siècle 
imposent l’autorisation préalable : les textes et 
les images sont contrôlés avant leur publication. 
Les traces de la censure sont souvent visibles 
dans les pages des journaux, que ce soit par 
la représentation de ciseaux, par des encarts 
laissés blancs ou parfois par « Anastasie », 
personnage féminin représentant la censure, 
en lieu et place de l’article supprimé.

La loi du 29 juillet 1881, fondamentale, 
supprime la censure préalable et réaffirme 
la liberté d’expression pour les journalistes, 
déjà présente en 1789 dans la Déclaration des 
droits de l’homme et du citoyen. Malgré le 
retour de la censure pendant les périodes 
de guerre au 20e siècle, cette loi est toujours 
en vigueur aujourd’hui. Son article 1 affirme 
que « l’imprimerie et la librairie sont libres ».

Anastasie, par Alfred Le Petit. 
Dans Le Grelot du 10 mars 1872. 
Mj.1294. Bibliothèque municipale 
de Grenoble.

UNE HISTOIRE 
DU DESSIN DE PRESSE

Cette frise chronologique 
retrace en quelques 
dates l’histoire du dessin 
de presse en France, 
évoquant l’évolution des 
techniques et quelques 
moments clés.
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L’atelier du lithographe, dessin de Gavani. 
Dans La Caricature du 11 octobre 1840, A.812 (2) (Rès)

16-17

Des dessinateurs et des animaux

Donner des yeux humains à un cheval, des 
oreilles d’âne à un homme... Les dessinateurs 
et les artistes utilisent volontiers l’animal et la 
physionomie pour représenter l’être humain.

Au 17e siècle, Charles le Brun réalise près 
de 250 dessins « physiognomoniques ». 
Parallèlement, Jean de La Fontaine propose 
243 fables allégoriques se servant des animaux 
pour instruire les hommes.

Au 19e siècle, Jean-Jacques Grandville se fait 
connaître avec Les Métamorphoses du jour 
(1828-29), une série de 70 scènes dans lesquelles 
des personnages humains sont représentés 
avec une tête ou un corps d’animal. Grâce à ces 
créatures hybrides, mi-hommes mi-animaux, le 
jeune artiste pointe les défauts de la bourgeoisie 
parisienne de l’époque.

Aux 20e et 21e siècles, les dessinateurs font de 
l’animal un élément de gags surréalistes. Maurice 
Henry crée le « Minotoréador », un minotaure 
toréador qui se regarde avec angoisse dans 
une glace. Siné devient célèbre avec ses chats. 
Cambon propose des vaches originales 

Grandville,  Les Métamorphoses du jour, 
Paris : Bulla, 1828. L.4880. Bibliothèque 
municipale de Grenoble.



Biennale d’art africain contemporain
Signalétique de la Biennale d’art africain contemporain, édition 2024 « The Wake »,
Dakar, Sénégal, novembre - décembre 2024
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«  Présage  » est une série de vidéos d’Hicham 
Berrada où des réactions chimiques sont 
filmées en macro. Dans ces œuvres, des 
paysages en mouvement émergent d’un 
enchaînement de réactions imprévisibles, 
au sein d’une solution d’une acidité extrême, 
où la vie ne peut exister. De ce chaos naît une 
énergie apocalyptique, évoquant un monde 
inhospitalier. La poésie de l’œuvre réside 
dans ces formes naturelles qui apparaissent, 
semblables à des paysages dansants et vibrant 
au rythme des éléments. 

Pour la Biennale de Dakar, Berrada invite 
le spectateur à plonger dans cet univers 
changeant, rappelant les Nymphéas de Monet. 
La démarche artistique de Berrada allie science 
et poésie, utilisant la méthode scientifique pour 
activer des processus naturels. Chacun est libre 
d’interpréter et de s’approprier les formes et 
les couleurs, créant une expérience intime, une 
rencontre entre la science et la fiction, offrant 
une fusion avec une nature énigmatique 
et indomptable.

“Présage” is a series of videos by 
Hicham Berrada that documents 
chemical reactions using techniques 
of macrofilming to enlarge small 
scale events. In these works, moving 
landscapes emerge from a chain of 
unpredictable reactions, within a 
solution of extreme acidity, where life 
cannot exist. From this chaos emerges 
an apocalyptic energy, evoking an 
inhospitable world. The poetry of 
the work lies in the natural forms 
that appear, like dancing landscapes, 
vibrating to the rhythm of the elements. 

For the Dakar Biennale, Berrada invites 
the viewer to plunge into this changing 
universe, reminiscent of Monet’s Water 
Lilies. His artistic approach combines 
science and poetry, using the scientific 
method to activate natural processes. 
Each viewer is free to interpret and 
appropriate the shapes and colors, 
creating an intimate experience, an 
encounter between science and fiction, 
offering a fusion with an enigmatic and 
untamable nature.

Hicham Berrada
Maroc - Morocco
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On s’arrêtera 
quand la terre rugira
We will stop when the earth roars
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international exhibition

Saint-Louis du Sénégal. Une vague de sable immense s’abattant sur moi. Elle me 
traverse et poursuit sa route, balaie les rives du fleuve pour aller mourir dans ses bras. 
L’enchevêtrement d’un jaune-ocre et d’un bleu-gris uniques : telle est la couleur 
de mes premiers souvenirs, les fondations d’un imaginaire qui commence à peine 
à se construire. Elles forgent en moi une définition intime de la beauté absolue, un 
sentiment précieux où s’entrelacent la peur et l’émerveillement, une joie pure et totale 
d’être au monde. C’était l’époque où les pythons peuplaient encore l’université Gaston 
Berger, où les caravanes bleues des Maures sillonnaient fréquemment les chemins de 
sable des quartiers de Sor, lorsque qu’il m’arrivait d’entendre les adultes s’inquiéter de 
l’avancée du désert autour du tarxiis. Le vent et le fleuve m’enseignèrent alors, sans un 
mot, l’humilité de l’être humain face à la nature. Et face à l’art.

Que reste-t-il de ces visions ? Que faire de mes errances, des années plus tard, dans 
une île Saint-Louis désertée par les touristes, dévastée par le chômage et autres ravages 
de la pandémie mondiale ? De ces conversations nocturnes, au bord du fleuve, avec les 
gardiens de nuit qui attisent de leur éventail le feu sous la théière qui bout, encore tout 
ébranlés par les images du meurtre de Georges Floyd ? Des effluves de gaz lacrymogène 
provenant des manifestations de pêcheurs à Guet Ndar ? Des naufrages de pirogues 
chargées de nos sœurs et de nos frères ? Et que faire de ces scènes apocalyptiques de 
villages emportés par la montée des eaux et des minutes interminables qu’il faut pour 
traverser ces nouveaux champs de mbuus à la sortie de la ville ?

Une notion d’imminence et le goût amer de la fin d’un monde. Certes, la vie a repris
 son cours, les oiseaux ont cessé de s’aventurer hors du Djoudj, les touristes ont 
réinvesti les lieux et les serveurs ont retrouvé leur gagne-pain. Mais je veux croire 
que s’est éveillé et persiste dans le cœur de ma génération l’écho de quelque chose 
de pur et de puissant, un écho remontant à l’enfance. Une peur salutaire, et la 
vision claire d’une métamorphose imminente : transformation personnelle, sociale, 
écologique, et économique, elle est aussi inéluctable qu’elle est impérative à notre 
présence collective au monde. À notre existence.

Parce que nos arbres, notre monde, notre société, notre jeunesse brûlent.

Nos artistes sont au cœur de cette métamorphose. Réunis à Dakar, ils donnent corps 
au nouveau monde en maniant le langage indicible des couleurs et des sentiments. 
Qu’ils nous éveillent, qu’ils nous emportent dans leur sillage.

Saint-Louis, Senegal, an immense wave of sand falls on me. She crosses me and 
continues on her way, sweeping the banks of the river to die in its arms. The tangle
 of a unique yellow-ochre and blue-gray: such is the color of my first memories,
 a foundation of an imagination that is only just beginning to be built. They forged in 
me an intimate definition of absolute beauty, a precious feeling where fear and wonder 
intertwine, a pure and total joy of being in the world. It was a time when pythons 
still populated the Gaston Berger University, when the blue caravans of the Moors 
frequently crisscrossed the sandy paths of the Sor neighborhoods, when I happened
 to hear the adults worrying about the advance of the desert around the tarxiis. 
The wind and the river taught me, without a word, the humility of human beings 
in the face of nature, and the face of art.

What remains of these visions? What can I do with my wanderings all these years later? 
Saint-Louis has been deserted by tourists, devastated by unemployment and other 
ravages of the global pandemic? I sit with the nocturnal conversations, by the river, 
with the night guards who fan the fire under the boiling teapot; I am present yet still 
shaken by the images of the murder of George Floyd. I see tear gas fumes coming from 
fishermen›s demonstrations in Guet Ndar. My visions are of shipwrecked canoes loaded 
with our sisters and brothers. What to do with these apocalyptic scenes of villages 
swept away by rising waters and the endless minutes it takes to cross these new fields 
of mbuus on the outskirts of town?

Everything feels too enormous, palpable, my mouth is filled with the bitter taste, like 
a premonition that the world is ending. Life has resumed its course, the birds are no 
longer venturing out of Djoudj, tourists have reinvested in the place and the waiters have 
regained their livelihood. I want to believe that the echo of something pure and powerful 
has awakened and persists in the hearts of my generation. Can we still hear the echoes 
of childhood? If we listen we will know that it is a healthy fear, and the clear vision of an 
imminent metamorphosis: personal, social, ecological, and economic transformation. 
It is as inevitable as it is imperative to our collective presence in the world. 

Because our trees, our world, our society, our youth are burning.

Artists are at the heart of this metamorphosis. Gathered in Dakar, they give substance
 to the new world by molding the indescribable into a language of colors and feelings. 
May they awaken us, may they take us in their wake.
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Tarsila do Amaral
Graphisme de l’exposition « Tarsila do Amaral », 
Musée du Luxembourg, Paris, octobre 2024 - janvier 2025



Graphisme du festival de photographies «Planches contact», 
Les Franciscianes, Ville de Deauville, octobre 2024 - janvier 2025

Festival « Planches contact »



Des samouraïs au kawaii
Graphisme de l’exposition « Des Samouraïs au kawaii. Histoire croisée du Japon et de l’Occident »,
Abbaye de Daoulas, Brest, juin - décembre 2024



Nabil Fanous
Graphisme et communication de l’exposition Nabil Fanous 
au Fenaa Alawwal, Riyad, Arabie Saoudite, Janvier - Avril 2024



Nabil Fanous
Communication, catalogue et dépliant de l’exposition Nabil Fanous 
au Fenaa Alawwal, Riyad, Arabie Saoudite, Janvier - Avril 2024

Fanous’s Objects is an artwork that explores
the work of architect Nabil Fanous through
a creative lens. The artwork proposes taking
Fanous’s existing buildings and deconstructing
them into parts, then reassembling those
parts in new compositions to create unique,
innovative structures. The artwork will
showcase these new objects through tiny
axonometric drawings and physical models,
made using a variety of materials inspired by
Fanous’s work.

This collection showcases a series of 
photographs featuring the works of Nabil 
Fanous. Each piece invites viewers to delve 
into a world of inquiry, and conjure the unseen 
elements of each visual narrative.

The jigsaw-like tiles depict a zoom in of the well-
known GOSI Compound on the Sixteen Street in 
Riyadh. The ceramic puzzle depicts the building’s 
facade using green tiles mirroring those present 
in the building’s internal courtyard. Meant to 
invoke the resonance we have with landmarks by 
assigning one›s own meaning to its elements.

Part of a series where the artist selects significant. 
buildings and wraps them in cotton wool to 
comment on the need to preserve their historical, 
cultural, and symbolic. value. Commenting on the 
need to place an importance on buildings built 
in the 1980’s and 1990’s to be seen as an integral 
part of our collective urban heritage.

Reading and researching about the inspiring
journey of Nabil Fanous and understanding
his way of thinking. Fanous always studied 
the environment around his project so that 
the building is a beautiful addition to its 
surroundings. His abstract and minimal designs
and the use of geometry is my inspiration for
my artwork. Particularly, the embassy of the
Kingdom of Saudi Arabia in Berlin, Germany.
“Contemporary” for Fanous means “Visual
purity” which presents the shapes as they are 
without ”Exaggerations.”

The series of photographs reveals an unseen 
realm by merging time and space into a 
singular entity, challenging the conventional 
boundaries. Objects extend time into 
spatial formats, manipulating it’s  geometry. 
Collectively, they craft an experience, 
prompting reflection on the dynamic interplay 
between time, space, and architectural form.

The architectural language of the Saudi 
Hollandi Bank is defined by Nabil Fanous’s use 
of bold spatial typologies, rigorous repetition, 
and meticulous detailing. Siamese Columns 
is a 1:1 scale model of the precast columns that 
define the bank’s central hall. Comprised of 
a straight line of individually cast modules, 
the installation revisits the assembly of precast
concrete to playfully subvert the tectonics 
of these iconic structural elements.

»كائنات فانوس« عمل فني يستكشف إنجازات 
المهندس المعماري نبيل فانوس بعينٍ إبداعية. ينطلق 

هذا العمل من المباني التي صمّمها فانوس ويقترح 
تفكيكها إلى أجزاء، ومن ثم إعادة جمعها في تكوينات 

جديدة وهياكل مبتكرة. يعرض هذا العمل هذه القطع 
الجديدة من خلال رسوم محورية ونماذج ملموسة، 

مصنوعة من مواد مستوحاة من أعمال فانوس.

تعرض هذه المجموعة صوراً لأعمال نبيل فانوس، 
تعبرّ كل منها عن سردية بصرية تستدرج المشاهد 

للغوص في عالم من الأسئلة التي تتقصّى عناصر غير 
مرئية فيها. 

بأشكالها المتنوعّة الأشبه بقطع الأحجية، تلتقط قطع 
البلاط الخزفية  صورة مقربة لمجمّع المؤسسة العامة 

للتأمينات الاجتماعية الذي يقع في شارع الستين 
في الرياض. تزينّ قطع السيراميك واجهة المبنى  

الخارجية باستخدام اللون الأخضر نفسه المستخدم في 
الفناء الداخلي للمبنى، في محاولة لحثّ المتلقيّ على 
التماهي مع المعالم البارزة عبر إعطاء معانٍ جديدة 
لعناصرها، معانٍ يبتكرها هو وتعبرّ عنه دون سواه. 

هذا العمل جزء من سلسلة أعمال تختار فيها الفنانة 
مبانٍ مهمّة ملفوفة بالصوف القطني في إشارة إلى 

ضرورة حفظ رمزيتها وقيمتها التاريخية والثقافية. هو 
مسعى يوظّف الفن وسيلةً للتأكيد على أهمية المباني 

المشيدّة في ثمانينيات وتسعينيات القرن العشرين 
باعتبارها جزءاً ملُازماً لتراثنا العمراني الجماعي.

رحلة قراءة وبحث في مسيرة نبيل فانوس الملهمة 
ومحاولة لفهم طريقة تفكيره. لطالما حرص فانوس 

على دراسة البيئة المحيطة بمشروعه، واضعاً 
نصب عينيه أهمية الخروج بتصميم ينسجم مع 

بيئته ويضُفي قيمةً إليها. عملي الفني يستلهم من 
تصاميمه المجردّة والتبسيطية وطريقة استخدامه 

للأشكال الهندسية، وبالأخص في مبنى السفارة 
السعودية في برلين بألمانيا. »الحداثة بنظر فانوس 

هي »النقاء البصري«، فهو يعرض الأشكال كما هي، 
بعيداً عن المبالغات«.

ًّا وتجمع بين الزمان  تكشف سلسلة الصور عالمًا خفي
والمكان في كيان واحد متجاوزةً الحدود التقليدية. 

تحولّ القطع الوقت إلى أشكال مكانية، وتتلاعب 
بتكوينها الهندسي، لتصورّ مجتمعةً تجربة جديدة 
تدعو إلى التأمل في الحوار الديناميكي بين الوقت 

والمكان والشكل الهندسي.

يصنع نبيل فانوس للبنك السعودي الهولندي لغة 
هندسية خاصة به تقوم على توظيف أنماط إنشائية 
جريئة تتعاقب فيها العناصر بشكل طاغٍ وتستحوذ 

التفاصيل الدقيقة على الانتباه. الأعمدة السيامية عمل 
ينسخ بالمقياس الحقيقي الأعمدة المصبوبة التي 

تميزّ صالة البنك الرئيسية. هو عمل تركيبي مكون 
من خط مستقيم من الوحدات المصبوبة وكأنها مرآة 

لمجموعة الأعمدة الفعلية تهدف إلى تفكيك بنُيتها 
لفهم عناصرها الإنشائية الأيقونية.

بريك لاب

يزيد الماسي علياء مارديني لوريان جينيتويو

 BrickLab منصور الصوفي

Yazeed Al Amasi Laurian Ghinitoiu Alia Mardini 

Mansour Alsofi 

Time, space and everything in between
150 mm x100 mm

2023
Photo Rag Ultrasmooth 305g 

Siamese Columns
80 (W) 930 (L) x 230 (H) (cm)

2023
Various Mediums

Fanous’s Objects: 
Deconstructed, Recomposed, Reimagined

500mm x 1000 mm x 600 mm
2023

Various Mediums

Reveal
100 mm x 80 mm

2023
Photographs

Wrapped in Cotton Wool - GOSI
Residential Compound

1189mm x 841mm
2023

Paper and thread

Visual Purity
1 m x 2.5 m

2023
Paper

الأعمدة السيامية
80 )عرض( × 930 )طول( × 230 )ارتفاع( )سم(

2023
خامات متعددة

يكشف
100 مم × 80 مم

2023
الصور

النقاء البصري
1 م × 2.5 م

2023
ورق

01  Introduction

02 Timeline

03 Buildings

 Alia Dawoodعلياء داود

الزمان والمكان وكل شيء بينهما
150 مم × 100 مم

2023
305g Photo Rag Ultrasmooth

كائنات فانوس: 
مفككة، معاد تكوينها ، إعادة تصور
500 مم × 1000 مم × 600 مم

2023
خامات متعددة

GOSI - ملفوفة بالصوف القطني
مجمع سكني

1189 مم × 841 مم
2023

ورق وخيط

GOSI
Residential Compound

580mm x 380mm
2023

Glazed ceramic tiles

التأمينات الاجتماعية
مجمع سكني

580 مم × 380 مم
2023

بلاط السيراميك 
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Nabil Fanous was one of the most prolific 
and renowned architectural practitioners 
in the Arab region. He was a progressive 
architect who gained international 
recognition for his design projects and 
collaborations and transcended borders to 
produce a rich body of work that is evident 
in the post-modern Saudi landscape. 
This is the first exhibition that sheds light 
on the multifaceted career and dedication 
that anchored Fanous as a pioneer in 
architecture and design. 

Positioned as an architectural anthology 
rather than a comprehensive overview 
of his monumental body or work, the 
exhibition provides an in-depth look 
at a selection of his buildings including 
this building Fenaa Alawwal as well as 
buildings from his early brutalist inspired 
era such as the GOSI headquarters, his 
post-modern expressionism as in the Inara 
lighting building, and also his material-
centered contemporary work such as 
the Arab urban development institute. 

This exhibition also presents responses 
to his work by other contemporary 
practitioners. This opens a collective 
dialog and critical inquiry and introduces 
academics and general audiences alike 
to new angles and interpretations of this 
extraordinary architect.

نبيل فانوس هو أحد أشهر المعماريين 
وأكثرهم غزارةً إبداعية في العالم العربي، 
وقد نالت تصاميمه الريادية تقديراً دولياً 
فعبَرََ بمشاريعه التعاونية الحدودَ لينتج 

مخزوناً كبيراً من الأعمال القيمّة التي غيرّت 
مشهد العمارة السعودية ما بعد الحداثة. 

هذا المعرض هو الأول من نوعه الذي يلقي 
الضوء على تعددّ مواهبه ومسيرته الحافلة 
بالتنوع والتفاني؛ مسيرة كرسّته في طليعة 

رواّد العمارة والتصميم. 

لا يحُيط المعرض بإرث فانوس العظيم 
وحسب، بل يطلّ على مجموعة مختارة 
من الأعمال المعمارية العريقة الخالدة، 

ومنها مثلًا مبنى فناء الأول ومجموعة من 
أولى المباني التي صمّمها بنمط العمارة 

الخمومية )الوحشية(، مثل مبنى المؤسسة 
العامة للتأمينات الاجتماعية، أو بنمط 

عمارة ما بعد الحداثة، مثل مبنى شركة 
إنارة للإضاءة، أو بنمط معاصر يتمحور حول 

المادة مثل مبنى المعهد العربي لإنماء 
المدن. 

وتناول معماريون معاصرون أعمال فانوس 
في حوار جماعي قائم على التقصي والنقد 
لتعريف الأكاديميين والجمهور العام على 

زوايا وتفسيرات جديدة لرؤية هذا المعماري 
المتميزّ.

Nabil Fanousنبيل فانوس

Syn architects سين المعمارية

January 21 - April 14, 2024

Nabil Fanous was one of the most prolific 
and renowned architectural practitioners 
in the Arab region. He was a progressive 
architect who gained international 
recognition for his design projects and 
collaborations and transcended borders to 
produce a rich body of work that is evident 
in the post-modern Saudi landscape. This 
is the first exhibition that sheds light on 
the multifaceted career and dedication 
that anchored Fanous as a pioneer in 
architecture and design. 

Positioned as an architectural anthology 
rather than a comprehensive overview 
of his monumental body or work, the 
exhibition provides an in-depth look at 
a selection of his buildings including this 
building Fenaa Alawwal as well as buildings 
from his early brutalist inspired era such as 
the GOSI headquarters, his post-modern 
expressionism as in the Inara lighting 
building, and also his material-centered 
contemporary work such as the Arab urban 
development institute. 

This exhibition also presents responses 
to his work by other contemporary 
practitioners. This opens a collective 
dialog and critical inquiry and introduces 
academics and general audiences alike 
to new angles and interpretations of this 
extraordinary architect.

نبيل فانوس هو أحد أشهر المعماريين 
وأكثرهم غزارةً إبداعية في العالم العربي، 
وقد نالت تصاميمه الريادية تقديراً دولياً 
فعبَرََ بمشاريعه التعاونية الحدودَ لينتج 

مخزوناً كبيراً من الأعمال القيمّة التي غيرّت 
مشهد العمارة السعودية ما بعد الحداثة. 

هذا المعرض هو الأول من نوعه الذي يلقي 
الضوء على تعددّ مواهبه ومسيرته الحافلة 
بالتنوع والتفاني؛ مسيرة كرسّته في طليعة 

رواّد العمارة والتصميم. 

لا يحُيط المعرض بإرث فانوس العظيم 
وحسب، بل يطلّ على مجموعة مختارة من 

الأعمال المعمارية العريقة الخالدة، ومنها 
مثلًًا مبنى فناء الأول ومجموعة من أولى 

المباني التي صمّمها بنمط العمارة الخمومية 
)الوحشية(، مثل مبنى المؤسسة العامة 

للتأمينات الاجتماعية، أو بنمط عمارة ما بعد 
الحداثة، مثل مبنى شركة إنارة للإضاءة، أو 

بنمط معاصر يتمحور حول المادة مثل مبنى 
المعهد العربي لإنماء المدن. 

وتناول معماريون معاصرون أعمال فانوس 
في حوار جماعي قائم على التقصي والنقد 
لتعريف الأكاديميين والجمهور العام على 

زوايا وتفسيرات جديدة لرؤية هذا المعماري 
المتميزّ.

Nabil Fanousنبيل فانوس

Syn architects سين معماريون 
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Mansour Alsofi Tuwaiq palace, Riyadh 2020

Mansour Alsofi Tuwaiq palace, Riyadh 2020

المعمارية  للهندسة  فانوس  نبيل  شركة  صمّمته  مشروع  هو 
وحاز على جائزة التميزّ في التصميم في العام 1995 من المعهد 

الأمريكي للمهندسين المعماريين، فرع المملكة المتحدة.

The Saudi lighting laboratory was a project 
designed by Nabil Fanous Architects. It 
was awarded by the American Institute of 
Architects - UK chapter - for Excellence in 
Design Commendation in 1995

لاختبار  مخصّصة  وظيفية  وحدات  سبع  من  المبنى  يتألف 
تجهيزات الإضاءة وتطويرها.

The building consists of seven functional units 
dedicated to testing and developing light 
fittings.

 شركة الإنارة السعودية
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Yazeed Alamasi Lighting Laboratory, Riyadh 2021

Lighting Laboratory 1985

أجزاء  من  والعمودية  الأفقية  الأنابيب  تكونّت  وهكذا 
خرسانية مسبق.

Tubes both horizontal and vertical are pre-cast 
concrete sections painted, the latter being 
post-tensioned and supported by a painted 
concrete wall.Ya
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«I remember that when I arrived to Riyadh, I heard 
on the radio news about the first person landing 
on the moon and felt optimistic about this lunar 
landing coinciding with my arrival. When you arrive 
to Riyadh, the valley opens up before you, and you 
see the lights at night as if witnessing a new world, 
and that filled me with a profound sense of hope.»

» أتذكر أنه عندما وصلت إلى الرياض، سمعت في الراديو 
أخبار عن أول شخص يهبط على سطح القمر وشعرت
بتفاؤل بشأن تزامن هذا الهبوط على سطح القمر مع 

وصولي. عند وصولك إلى الرياض، يفتح الوادي أمامك، 
وترى الأضواء في الليل كما لو كنت تشهد عالما جديدا، 

وهذا ملأني بشعور عميق بالأمل«.
مقابلة مع المهندس المعماري نبيل فانوس - مجلة البناء 2009 

Albenaa magazine 2009 - Interview With Nabil Fanous Architect

Nabil Fanous (1940-2017) Born in Haifa, Palestine and graduated in 1956 from Leeds 
College of Art with a degree in architecture. In 1961, he traveled to work in Germany 
then to Iraq, where he worked with prominent Iraqi architects prior to making his way 
to Saudi in the late sixties. He then collaborated with architect Basem Alshihabi to 
establish the firm “Omrania” where they realized major commissions for over a decade. 
In 1988, after making London a home base, he branched out to establish “Nabil Fanous 
Architects’. He sadly passed away in 2017 leaving behind a legacy of architectural 
excellence in a career spanning for over half a century. His contributions to the 
architectural landscape of both Saudi Arabia and the world will long be remembered.

درس السيد فانوس في ليدز، إنجلترا، حيث حصل على دبلوم في الهندسة المعمارية عام 1963. بدأ 
تدريبه المهني والعمل مع المهندسين المعماريين وشركات البناء المرموقة. وفي عام 1971، بدأ عمله 

الخاص في الرياض بالمملكة العربية السعودية. وفي عام 1973، انضم إلى السيد باسم الشهابي للمشاركة 
في مسابقة التصميم الدولية لمقر المؤسسة العامة للتأمينات الاجتماعية في الرياض. لقد فازوا بالمسابقة 

وشاركوا في تشكيل مشغل صغير. ومن خلال العمل الجاد وحلول التصميم المبتكرة، قام الشريكان 
بتطوير ممارساتهما - العمرانية - لتصبح واحدة من شركات الاستشارات المعمارية والهندسية الرائدة في 
المملكة العربية السعودية. في عام 1986، غادر السيد فانوس العمرانية، وأنشأ مكتباً معمارياً مستقلاً في 

لندن، حيث واصل سعيه الناجح للتميز في التصميم.

January 21 - April 14, 2024

Nabil Fanousنبيل فانوس
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معرض المطلق 
للمفروشات

المقر الرئيسي للمؤسسة 
العامة للتأمينات الاجتماعية

مبنى خاشقجي 
)الموطن(

قصر طويق

غرفة التجارة

مجمع التأمينات 
السكنية

الشركة العربية 
الدنماركية للدهانات

مختبر الإضاءة

المقر الرئيسي للبنك 
السعودي الهولندي

معرض المطلق

المعهد العربي لإنماء 
)AUDI( المدن

سبيماكو/ إنارا بلازا

مقر العليان 

السفارة السعودية

ABB مبنى
 )مبنى التجميع(

Almutlaq Furniture 
Showroom

Gosi Headquarters

Khashoggi Building 
(habitat)

Twaiq Palace

Chamber 
of Commerce

Gosi Housing 
Complex

Arabian Danish Paint 
Company

Lighting
 Laboratory

Saudi Hollandi 
Bank HQ

Almutlaq Showroom

Arab Urban 
Development Institute 

(AUDI)

Spimaco/Inara Plaza

Olayan 
Headquarters 

Saudi Embassy

ABB building 
(assembly Building)
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In the night
Graphisme de l’exposition In the Night 
au SAMoCA, Riyad, Arabie Saoudite, Février - Mai 2024



Jean Daret
Graphisme et communication de l’exposition Jean Daret 
au musée Granet, Aix-en-Provence, juin - septembre 2024



Supports de communication et catalogue de l’exposition « Pays Bassari », 
Musée dauphinois, Département de l’Isère, décembre 2024 - septembre 2025 

Pays Bassari

1514

LES COLLECTES 
D'OBJETS BASSARI 
par Monique Gessain 
et Marie-Paule Ferry

Gaëlle Beaujean
Responsable des collections Afrique
Musée du quai Branly - Jacques Chirac

Monique Gessain et Marie-Paule Ferry figurent parmi 
les ethnologues qui ont constitué les plus importantes 
collections d’objets bassari du temps du musée de 
l’Homme, aujourd’hui conservées au musée du quai 
Branly-Jacques Chirac. 

Monique Gessain se rend en Pays bassari dès 1947 - 
alors colonie française - et jusqu’en 2011. Toute sa car-
rière de chercheuse au musée de l’Homme porte sur les 
différents aspects des cultures des confins du Sénégal 
et de la Guinée. Elle en revient régulièrement avec 
de nombreux objets, pour le musée, en veillant à leur 
documentation écrite comme photographique. Ache-
tés pendant ses missions, après usage ou commandés, 
les objets donnent un large aperçu de la vie matérielle 

bassari : du masque en fibre de rônier aux pots en argile 
en passant par les parures perlées et les ustensiles en 
vannerie. Elle contribue à la création du centre de 
recherches anthropologiques au musée de l’Homme - 
où elle forme la génération suivante, dont Marie-Paule 
Ferry - et à la constitution de collections pour l’établis-
sement parisien qu’elle documente à destination de 
l’inventaire. Marie-Paule Ferry démarre ses recherches 
au Sénégal à 24 ans, en 1962. Elle devient linguiste 
et directrice de recherches au Centre national de la 
recherche scientifique (CNRS). Ses publications sur les 
objets se distinguent par leurs liens avec la parole. Sa 
spécialité de linguiste la conduit ainsi à interroger le 
nom donné à chaque masque* en regard de celui des 
hommes à différents stades de leur vie.

 Tablier orné de perles, 
cauris (coquillages) 
et clochettes, Etyolo

Le tablier perlé est porté 
comme ornement par les 
jeunes filles de la classe 
d'âge od-olug. Il s'agissait 
auparavant de leur seul 
vêtement. 

 Monique Gessain au cours 
de son travail d’enquête 
ethnographique auprès 
de femmes bedik, 
photographie anonyme, 
Sénégal oriental, 1962

Cette photographie gage 
des liens forts établis 
entre l’ethnologue et les 
populations enquêtées. 
Elle fut accompagnée par 
les siens durant ses séjours 
et notamment Robert, son 
époux, lui-même un éminent 
anthropologue. Son fils 
Antoine est ici à ses côtés.
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UNE ANNÉE 
AU PAYS BASSARI
Patrice Keïta
Coordonnateur de projets de l’Association 
des minorités ethniques (AME)

Suzy Louvet
Chargée d’expositions au Musée dauphinois
Département de l'Isère

L’année est rythmée par la saison des pluies, de mai à 
octobre, et la saison sèche, de novembre à avril. Les travaux 
agricoles et artisanaux s’effectuent ainsi selon un calen-
drier très précis. Les rites et les sorties de masques* accom-
pagnent ce cycle, garantissant l’équilibre au sein des diffé-
rentes populations et avec le monde invisible des esprits.

LA SAISON DES PLUIES
À la fois agriculteurs, chasseurs, cueilleurs et apicul-
teurs, les habitants du Pays bassari suivent un calendrier 
ritualisé précis. Ainsi, en mai, la saison des pluies ouvre 
l’année et signe le début des travaux agricoles. C’est la 

période des semailles de mil, des arachides, du maïs, du 
riz et du coton. Les différentes populations adhèrent 
communément à l’animisme : il s’agit d’une croyance 
selon laquelle un esprit anime les êtres vivants (hommes, 
animaux, végétaux). Ainsi, avant de travailler la terre, il 
est important d’associer le monde invisible et de deman-
der l’autorisation aux biyil* (génie). Les masques sortent 
pour garantir le bon déroulement du cycle agraire et 
encouragent le travail communautaire. Par exemple, chez 
les Bassari, lors du rituel bandu, en juillet, les masques 
lukuta, par des offrandes et des danses, sollicitent pluies 
abondantes et récoltes fructueuses. 

 Femme bassari dans 
les champs de culture, 
photographie Tom Darbon, 
Sénégal oriental, 2023

Défrichage des champs 

Fin du défrichage 

Épandage des feuilles coupées 

Brûlis : champs défrichés par le feu

Semailles du mil

Semailles des arachides, du maïs, du riz, 
du coton, des pois de terre et du fonio

Entretien des champs 
Début de la période de soudure, 
jusqu’en novembre 

Récoltes du maïs et du fonio 

Récolte du riz, 
du coton, des arachides 
et des pois de terre 

Récolte du mil. Battage 
du riz et du mil (séparation 
de la graine et de la plante) 

Transport du mil 
et des arachides 

Janv. Fév. Mars Avril Mai Juin Juill. Août Sept. Oct. Nov. Déc.

       
       

        
      S

aison des pluies

             Saison sèche
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Comment imaginez-vous le territoire à l'horizon 2030 ?

Je suis très optimiste. Je crois toujours en la politique de 
décentralisation au Sénégal et aux efforts qui ont été réa-
lisés dans la région de Kédougou. Le nombre de projets 
concrétisés grâce aux budgets participatifs augmente. Et 
surtout, les jeunes, filles et garçons, sont de plus en plus 
entreprenants, créant des dynamiques économiques dans 
tous les domaines. Je pense que Kédougou sera le moteur 
du développement du Sénégal en 2030.

41

 Route nationale 13, 
photographie Chloé Richard, 
entre Kédougou et Bandafassi 
(Sénégal oriental), 2024

 Artistes de Kédougou en 
Trièves (Isère), photographie 
Culture Ailleurs, 2009

Le Département de l’Isère est engagé dans une 
coopération avec le Sénégal oriental depuis plus de 
20 ans. Cette coopération se fonde sur un engagement 
commun en faveur de la paix, des droits humains 
et de valeurs partagées de solidarité, d’échanges et 
de respect mutuel. 

Depuis 2016, le Département de l’Isère met ainsi en 
œuvre un partenariat de coopération décentralisée avec
le Département de Kédougou, situé dans le sud-est 
du pays. Cette coopération permet de poursuivre 
et de conforter durablement le dialogue, le partage 
d’expériences et de compétences entre les deux 
territoires, contribuant ainsi à leur ouverture à l’altérité, 
et à leur développement économique, social, culturel.  

Les actions menées visent à renforcer les capacités 
des deux territoires dans les domaines de l’appui 
institutionnel, de la santé, des droits des femmes, 

de l’éducation à la citoyenneté mondiale, de l’accès 
à l’eau, de l’implantation de nouvelles activités 
économiques et des initiatives culturelles et touristiques. 
Elles permettent également de répondre aux 17 objectifs 
de développement durable, adoptés en 2015 par tous 
les pays du monde membres des Nations unies.

Cette ouverture à l’international fait notamment émerger 
des projets interculturels tels que l’exposition Pays 
bassari ; des projets qui s’accompagnent en Isère 
de temps forts réguliers avec de nombreux acteurs 
culturels qui collaborent et créent des ponts entre les 
deux territoires, afin de valoriser la richesse de la culture 
et du patrimoine sénégalais. En ce sens, un important 
projet de structuration d’un itinéraire culturel et 
touristique sur le Pays Bassari est porté par l’association 
iséroise Tétraktys et son partenaire kédovin l’Association 
des minorités ethniques.

LA COOPÉRATION ENTRE LES DÉPARTEMENTS DE L’ISÈRE ET DE KÉDOUGOU (SÉNÉGAL)
Suzie Grenèche, Service développement, actions culturelles et coopération, Département de l’Isère
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Supports de communication et catalogue de l’exposition « Panthéon égyptien », 
musée Champollion, Département de l’Isère, novembre 2024 - septembre 2025 

Panthéon égyptien

DIEUX 
ET 

DÉESSES 
D'

ÉGYPTE
Le panthéon 

de Champollion

45 rue Champollion
38450 Vif
04 57 58 88 50

EXPOSITION 
28 MARS >
28 SEPTEMBRE 2024

34 35

En 1824, Champollion rejoint Turin pour étudier la 
plus importante collection d’antiquités égyptiennes 
d’Europe, fraîchement arrivée d’Égypte par 
l’entreprise des consuls anglais et français Salt et 
Drovetti 36. Lors de ce séjour, le savant rencontre des 
difficultés.  Manquant de ressources, ayant perdu 
sa documentation, il doit retarder l’impression de 
ses livraisons. « Il paraît que le Panthéon envoyé de 
Turin est perdu. Cet envoi contenait des textes avec 
les projets de planches à exécuter mais je n’ai de 
minute ni des uns ni des autres. 37 »  

Les collections du musée égyptien de Turin 
lui fournissent toutefois un nombre important de 
représentations divines.  Vingt-et-une planches 
du Panthéon sont directement inspirées de 
seize antiquités de cette collection. Ces pièces 
exceptionnelles, surtout des stèles et des cercueils 
peints, lui permettent de glaner des représentations 
de divinités telles que Nekhbet, Montou, Anoukis 

ou encore Thot 38. L’étude d’une « stèle d’adoration 
peinte » lui offre par exemple la possibilité d’ajouter 
une dernière notice aux cinq premières planches 
qu’il avait consacrées à la déesse Hathor (n°17, 
17(A), 17(B), 17(C), 18). Le relevé qu’il en réalise, 
étape préparatoire au dessin de la planche, est 
aujourd’hui conservé à la Bibliothèque nationale 
de France.

L’objet fournit à l’égyptologue la représentation 
des « principaux symboles de l’une des plus grandes 
divinités de l’Égypte, Hathôr ». Sur la planche 18(A), 
figure à droite, comme il le décrit, « la tête de face, 
[...] dont les oreilles sont celles d’une vache », motif 
« reproduit sur des monuments de tout genre ». 
À gauche, « une tête de femme à oreilles humaines, 
coiffée du vautour » est associée au contrepoids d’un 
collier vert, reposant sur une chapelle. Ces objets 
de parure semblent indiquer à Champollion que 
« Hathôr présidait à la beauté et à la toilette ».

LES COLLECTIONS PHARAONIQUES DU MUSÉE ÉGYPTIEN DE TURIN, 
« MATÉRIAUX » DU PANTHÉON ÉGYPTIEN

Laure Antunes, diplômée du master 
Culture & Communication, Avignon université

Jean-François Champollion 
(1790-1832)
Relevé d’une stèle avec dédicace 
à la déesse Hathor
Calque, aquarelle
1824 ou 1826
Bibliothèque nationale 
de France, département des 
Manuscrits, NAF 20323, f. 88r

Emblèmes d’Hathor (la Vénus 
égyptienne), planche 18 (A) 
du Panthéon égyptien
Édition Firmin Didot, 
Paris, 1823-1831,
Collection bibliothèques 
municipales de Chambéry, 
PER B.001.491-00

Page de gauche :
Stèle avec une dédicace 
à la déesse Hathor 
et des symboles hathoriques
Nouvel Empire, 19e dynastie
(vers 1292-1190 av. J.-C) 
Pierre calcaire
H. 19 ; L. 25 ; Ép. 6 cm 
Ancienne collection Drovetti
Musée égyptien, Turin, 
cat. 1658



Supports de communication et panneaux d’exposition en lien avec la réouverture 
des jardins du Musée dauphinois, Département de l’Isère, septembre 2024 

Tous aux jardins !

Tous 
aux 
jardins !

Venez découvrir 
les (nouveaux) jardins 
du Musée dauphinois
Accès libre



2023
I Graphisme de l’exposition permanente de la galerie d’histoire du Château de Versailles. Ouverture septembre 2023 
I Graphisme de l’exposition permanente du Phare de l’Espiguette, Grau-du-Roi. Ouverture juin 2023 
I Support de communication de l’exposition « Georges Hugo», Maison de Victor Hugo, Paris Musées. Novembre 2023 -  Mars 2024
I Supports de communication de l’exposition « Chana Orloff » Musée Zadkine, Paris Musées. Novembre 2023 - Avril 2024
I Guide d’aide à la visite du Petit Palais. Décembre 2023
I Conception et réalisation de l’ensemble des supports de communication du Musée dauphinois, Conseil général de l’Isère
I Conception et réalisation de l’ensemble des supports de communication du Musée Champollion, Conseil général de l’Isère
I Support de communication pour la réouverture du Musée Bourdelle. Mars 2023
I Support de communication de l’exposition « Philippe Cognée», Musée Bourdelle. Mars 2023
I Support de communication de l’exposition « Stein Picasso», Musée du Luxembourg. Septembre 2023
I Support de communication de l’exposition « Léon Monet », Musée du Luxembourg. Mars 2023
I Graphisme de l’exposition « Marionnettes » Centre National du costume de scène, Moulins. Juin - Août 2023 
I Graphisme de l’exposition « Sarah Bernhardt » Petit Palais, Paris. Avril - Août 2023 
I Support de communication de l’exposition « Louis Boulanger», Maison de Victor Hugo. Novembre 2022 - Mars 2023
I Supports de communication de l’exposition « Une vie d’ateliers » Musée Zadkine, Paris Musées. Novembre 2022 - Avril 2023



Graphisme de l’exposition permanente « Galerie d’histoire », 
Château de Versailles, ouverture septembre 2023 

Galerie d’histoire



Graphisme de l’exposition « Sarah Bernhardt », 
Petit Palais, Paris, avril - août 2023 

Sarah Bernhardt



Musique dans les camps
Graphisme et catalogue de l’exposition « La musique dans les camps nazis », 
Mémorial de la Shoah, Paris. Février - Juin 2023



Musique dans les camps
Catalogue de l’exposition « La musique dans les camps nazis », 
Mémorial de la Shoah, Paris. Grand Prix du Livre France Musique 2024

Contrainte, intrusive, tortionnaire ou, au contraire, résistante, très rarement 
récréative, la musique a résonné quotidiennement dans les camps 
de concentration et les centres de mise à mort du régime nazi.

Grâce à une approche topographique, La Musique dans les camps nazis 
entend faire découvrir les multiples usages de la musique dans le système 
concentrationnaire, en se fondant sur des témoignages écrits, des dessins 
réalisés par des détenu·e·s ou des survivant·e·s, des partitions et des objets liés 
aux orchestres, ainsi que sur des photographies officielles ou clandestines.

Si la musique a servi avant tout au fonctionnement des politiques 
d’anéantissement dans les camps, elle a parfois pu contribuer à mettre 
en échec certains aspects du système en permettant, même furtivement, 
la constitution de communautés dans une humanité retrouvée.
  

27,50 €
978-2-916966-93-9
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Contrebasse fabriquée 
au camp de Mauthausen, 
avec archet, 1942-1943
Bois, cordes, crin de cheval
Památník Terezín

par plusieurs détenus dans la menuiserie 
du camp, en dépit du manque d’outils et de 
vernis appropriés. En l’absence de métal, un 
Espagnol a fabriqué une pique en bois pour 
poser l’instrument. L’ébène de la touche est 
remplacée par de l’érable teinté par le Tchèque 
Rudolf Dudák. Plus plate qu’une contrebasse 
conventionnelle, elle possède néanmoins 
un son très puissant. Selon des témoignages, 
un violoncelle aurait également été fabriqué 
dans le camp.

LES PARTITIONS DES CAMPS

Des partitions, envoyées aux détenus 
ou saisies à leur arrivée, sont fournies dans 
la plupart des camps. Elles comprennent 
des marches militaires, de la musique savante, 
des airs d’opérettes, des valses ou encore 
des chansons à la mode. Les orchestres 
officiels bénéficient généralement de papier 
à musique pour les Notenschreiber, ou copistes, 
chargés de recopier pour chaque instrument les 
arrangements effectués par le chef d’orchestre 
depuis la partition originale. En l’absence de 
partitions, des musiques sont transcrites 
de mémoire sur des portées tracées 
à la main au verso de documents subtilisés 
à l’administration SS. L’extrême rareté du papier 

explique dans ces cas le choix de répertoires 
simples, populaires et bien connus des musiciens.

ORCHESTRES DE DÉTENUS 
ET PRESTIGE DES COMMANDANTS

Dès l’ouverture des premiers camps dits 
« de rééducation », la presse officielle allemande 
est invitée afin de vanter leur efficacité. 
Les photos de musiciens publiées à cette 
occasion visent à rassurer l’opinion quant 
aux conditions de détention. De leur côté, les 
commandants sont fiers de faire jouer « leur » 
orchestre de détenus lors de visites d’officiels 
tels que Heinrich Himmler ou de collègues 
en poste dans d’autres camps. Certains 
ensembles atteindront un niveau musical de 
grande qualité, malgré les conditions difficiles 
d’exercice et de conservation des instruments.

Progressivement, une véritable concurrence 
s’installe entre certains commandants SS, qui 
créent ou étoffent les orchestres de détenus 
à l’issue de leurs visites mutuelles. En 1941, 
Hermann Florstedt, commandant-adjoint 
de Buchenwald, fait doter les détenus de 
l’orchestre d’uniformes de la garde royale 
yougoslave, saisis par les soldats de la 
Wehrmacht après l’invasion de la Yougoslavie. 

Ludwig van Beethoven, 
Symphonie n° 5, 1805-1807
Édition des années 1930
Musée national 
Auschwitz-Birkenau

Compositeur de la tradition 
germanique glorifié par le 
régime, Beethoven, tout 
comme Mozart ou Wagner, 
était en théorie interdit 
d’exécution par des musiciens 
juifs en Allemagne et dans les 
camps. Néanmoins, le cachet 
« HÄFTL-KAPELLE
K. L. AUSCHWITZ », en haut à 
droite, signifiant « orchestre des 
détenus, camp d’Auschwitz » 
atteste bien sa présence 
dans le répertoire d’un des 
orchestres d’Auschwitz.

Recueil de partitions 
de marches, 1941-1945, 
camp de Buchenwald
Encre de Chine, crayon 
de couleur sur papier 
à musique, carton, tissu
Památník Terezín

Chaque instrumentiste 
de l’orchestre dispose 
de son recueil de partitions 
établi par les copistes. 
Ici, il s’agit du répertoire 
destiné au saxophoniste.
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Mieczysław Kościelniak, 
Retour du travail, 
camp des femmes 
d’Auschwitz-Birkenau, 1950
Encre sur papier
Musée national 
Auschwitz-Birkenau

L’artiste et résistant 
Mieczysław Kościelniak est 
interné à Auschwitz I en 1941, 
où il travaille entre autres 
dans un Kommando de 
démolition, aux conditions 
particulièrement difficiles. 
Pendant sa détention, 
il réalise des œuvres sur 
commande des SS et plus 
de 300 dessins clandestins. 
Après la guerre, il consacre 
tout un cycle à son expérience 
concentrationnaire.

ALMA ROSÉ 
1906-1944

Photographie publicitaire 
d’Alma Rosé, années 1930
Gustav Mahler-Alfred Rosé Collection, 
Western University Archives

Alma Rosé naît à Vienne dans une famille de musiciens : fille du violoniste virtuose Arnold Rosé, 
elle est également la nièce du compositeur Gustav Mahler. Virtuose elle-même, elle compose 
et pratique le violon et le piano. En 1932, elle fonde un orchestre exclusivement féminin, les 
Wiener Walzermädeln, (les « Demoiselles de la valse de Vienne »), qui se produit avec succès 
dans toute l’Europe jusqu’en 1937. Le rattachement de l’Autriche à l’Allemagne en 1938 met fin 
à ses activités musicales ; en tant que Juive, elle est menacée et fuit pour l’Angleterre puis 
les Pays-Bas, où elle espère reprendre une carrière d’envergure internationale. Prise au piège 
après la capitulation du pays le 15 mai 1940, elle tente de rallier la Suisse par la France, mais 
elle est dénoncée, arrêtée à Dijon, puis internée au camp de Drancy en janvier 1943.

Au printemps 1943, un orchestre est créé dans le camp des femmes de Birkenau, à l’initiative 
de la surveillante en chef SS Maria Mandl et du commandant Franz Hössler, pour concurrencer 
l’orchestre du camp d’Auschwitz I et celui du camp des hommes de Birkenau. Après des 
recrutements parmi les musiciennes du camp, l’orchestre débute ses répétitions en avril, 
sous la direction d’une prisonnière politique polonaise, Zofia Czajkowska. Le 20 juillet, 
Alma Rosé arrive à Auschwitz où elle est reconnue par des détenues. Quelques semaines 
plus tard, Maria Mandl lui confie la direction de l’orchestre du camp des femmes. En charge 
de la direction musicale, de l’harmonisation des partitions et du recrutement des musiciennes, 
elle doublel’effectif de l’orchestre, qui atteint, grâce aux répétitions intensives, un niveau de
 grande qualité au vu des circonstances. Le répertoire s’enrichit considérablement. Son talent 
et ses compétences lui valent le respect des SS et lui permettent d’exiger de meilleures conditions 
pour les musiciennes et leur exemption de travail dans les Kommandos. Elle sauve ainsi 
provisoirement de la mort nombre d’entre elles. 

Elle décède en avril 1944 de causes inexpliquées, peut-être liées à un empoisonnement 
alimentaire. Sa successeuse ne parvient pas à maintenir le niveau de l’orchestre, et l’avancée 
des armées alliées mène à une dissolution de l’ensemble quelques mois plus tard.
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départs et leurs retours au camp. Dans 
les blocs, on ne peut chanter que pendant 
le temps libre. En dehors de ce moment et 
à l’extérieur des blocs, le chant est interdit8. »

Malgré les interdictions, des chants sont 
régulièrement entonnés à voix basse dans 
les camps, notamment dans les latrines, seul 
endroit où la puanteur tient les SS à distance en 
journée. Dans le cas de concerts autorisés par 
les autorités, il arrive que des chants politiques 
ou patriotiques non prévus sur le programme 
soient interprétés. Des guetteurs placés aux 
abords de la porte peuvent à tout moment 
signaler l’approche des gardes. Le programme 
« officiel » est alors immédiatement repris.

Pour des raisons pratiques, la musique 
clandestine est majoritairement vocale : 
généralement, des mélodies connues sont 
parodiées avec de nouvelles paroles. 
La circulation en cachette du texte, de la main 
à la main, permet même de « chanter en 
silence » dans sa tête, à la lecture des seules 
paroles et du titre de la mélodie choisie.  
Les chansons clandestines dénoncent le plus 
souvent la réalité du camp et constituent de 

précieux témoignages. Deux couplets de 
la « Berceuse pour Birkenau » (Kołysanka 
Birkenau) d’Alexander Kulisiewicz, composée 
en 1943 à Sachsenhausen, prouvent par 
exemple que les détenus de ce camp 
connaissaient le nom et le rôle de Joseph 
Mengele, médecin SS qui participait aux 
« sélections » pour la chambre à gaz à l’arrivée 
des convois à Auschwitz-Birkenau.

Dors, dors – sans maman,
Derrière les barbelés, mon enfant.
Tu n‘as ni lait ni nourrice,
La mort resserre ses griffes sur toi. (bis)

Dors, dors, si pâle, abattu,
Tu as maintenant quatre ans…
Ta maman, ils l’ont tuée aujourd’hui,
Ton papa sera gazé demain. (bis)

Dors, dors mon petit ange,
Sur le sol de l’enfer, dors ici…
Demain peut-être que monsieur Mengele
Ne tuera plus d’enfants. (bis)

Pierre Mania, Le dernier 
salon où l’on cause, mars 1944, 
camp de Buchenwald
Lavis
Musée de la Résistance et 
de la Déportation de Besançon

↖ André Marie et Yves 
Darriet, Rêverie au camp,
11 septembre 1944, 
camp de Buchenwald
Encre
Collection particulière

Le poème nostalgique d’André 
Marie, Rêverie au camp, est mis 
en musique par son camarade 
musicien Yves Darriet.
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Les centres de mise à mort, que les nazis 
nomment Vernichtungslager (« camps 
d’extermination »), sont mis en place à partir 
de la fin de l’année 1941. Parmi ces sites, 
outre Chełmno et une partie d’Auschwitz-
Birkenau, on compte les camps de l’Aktion 
Reinhard*, dont Treblinka, Bełżec et Sobibór, 
qui feront environ 1,8 million de victimes 
juives majoritairement polonaises, et près 
de 50 000 victimes roms et sinti. Dans ces 
camps, où les nouveaux arrivants sont pour 
la plupart directement menés aux chambres 
ou aux camions à gaz, une infime minorité 
d’hommes et de femmes sont sélectionnés 
et survivent quelques semaines au sein de 
divers Kommandos. Ils sont notamment 
chargés de trier les vêtements ou de récupérer 

les dents en or sur les cadavres, travaillent 
dans divers ateliers au service des SS ou à la 
cuisine des détenus. Parmi ceux-ci, quelques 
musiciens intègrent l’orchestre en plus de leur 
Kommando. Les centres de mise à mort les 
plus développés sont généralement organisés 
en plusieurs espaces : celui où logent les 
Juifs mis au service de la machine de mort, 
hommes et femmes dans des blocs séparés** ; 
celui où ont lieu les gazages dès l’arrivée des 
convois ; celui réservé aux garnisons des SS et 
de leurs auxiliaires. La présence de musique 
dans chacun de ces espaces personnalise 
à l’extrême le cynisme organisationnel du 
régime nazi, soucieux de mener rapidement sa 
politique d’anéantissement des populations 
juives d’Europe à partir de l’automne 1941.

LA MUSIQUE 
DANS LES CENTRES 
DE MISE À MORT

8

← Porte d’entrée du centre
de mise à mort de Sobibór, 
printemps 1943
Photographie SS
United States Holocaust 
Memorial Museum, 
Washington DC

Des branches d’arbres ont 
été massées sur le grillage 
pour empêcher toute visibilité 
depuis l’extérieur.

→ Groupe de SS sur la 
terrasse du réfectoire, été 
1943, garnison de Sobibór
Photographie SS
United States Holocaust 
Memorial Museum, 
Washington DC

* Le nom de code Aktion 
Reinhard désigne l’assassinat 
des Juifs du Gouvernement 
général de Pologne, décidé à 
l’automne 1941.

** À Auschwitz-Birkenau, 
le Sonderkommando 
est composé d’hommes 
exclusivement.

CAMPS DE 
CONCENTRATION :

LES LIEUX 
DE LA MUSIQUE
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Dans les espaces extérieurs des camps, 
la musique est essentiellement contrainte 
et au service du fonctionnement militaire 
transposé par les SS. Dans les espaces 
intérieurs, elle est au contraire jouée le plus 
souvent de façon spontanée et utilisée 
comme un outil de résistance artistique et 
spirituelle au processus de déshumanisation. 
Aux côtés des orchestres officiels, nombre de 
petits ensembles instrumentaux voient le jour 
pour ces activités spontanées, ainsi que des 
chœurs. Leurs répertoires sont plus engagés : 
ils privilégient les musiques nationales, les 
chants politiques ou religieux, ou encore 

le principe de la parodie, en détournant des 
mélodies connues avec de nouvelles paroles 
qui dénoncent les conditions de survie ou 
la brutalité de certains kapos. Les répétitions 
des ensembles instrumentaux ou vocaux 
ont lieu durant les rares moments non travaillés 
et favorisent en elles-mêmes la cohésion 
de petits groupes, souvent formés en fonction 
de leur nationalité ou de leur appartenance 
politique.

Lorsqu’elle est clandestine, la musique 
qui résonne au sein de ces ensembles est 
jouée dans des lieux isolés, chantée à voix 

LA MUSIQUE 
EN INTÉRIEUR 

Dans les blocs de détenus 
et les bâtiments annexes

← Vladimír Matějka, 
Le Chœur des camarades 
tchécoslovaques, 1942, 
camp de Dachau
Aquarelle
Akademie der Künste, Berlin

→ Hugo Gefroi, 
Programme  d’une 
« soirée de divertissement »,
1934-1935, camp 
d’Esterwegen
Dokumentations- und 
Informationszentrum 
Emslandlager

Le programme témoigne 
de la connaissance 
d’autres hymnes de camps 
(Lagerlieder, numéro 10) 
et de l’importance du 
Chant des marais (aussi 
nommé Moorsoldaten), 
entonné pour clore la soirée.

4



2022
I Support de communication de l’exposition « Regards», Maison de Victor Hugo. Mars 2022
I Graphisme de l’exposition « Photos en guerre » Musée de l’armée, Paris. Avril - juillet 2022
I Support de communication de l’exposition « Pionnières », Musée du Luxembourg. Mars 2022
I Conception et réalisation de l’ensemble des supports de communication du Musée dauphinois, Conseil général de l’Isère
I Conception et réalisation de l’ensemble des supports de communication du Musée Champollion, Conseil général de l’Isère
I Graphisme de l’exposition « L’exploration au XIXe siècle » Bibliothèque nationale de France, Paris. Avril - Août 2022
I Graphisme de l’exposition « Automobile » CNAM, Paris. Octobre 2022 - Février 202
I Graphisme de l’exposition « La musique dans les camps » Mémorial de la Shoah, Paris.  Février - Juin 2023



Permis de conduire
Graphisme de l’exposition « Permis de conduire ? », 
Conservatoire national des arts et métiers, Paris, octobre 2022 - mai 2023



Visages de l’exploration
Graphisme de l’exposition « Visages de l’exploration au XIXe siècle. Du mythe à l’histoire », 
Bibliothèque nationale de France, Paris. Avril - Août 2022



Photographies en guerre
Graphisme de l’exposition « Photographies en guerre »,
Musée de l’armée, Paris. Avril - Juillet 2022



Supports de communication et catalogue de l’exposition « Fait main, quand Grenoble gantait le monde », 
Musée dauphinois, Éditions Glénat, mars 2022 - mars 2023

Fait main

QUAND GRENOBLE 
GANTAIT LE MONDE

2726

« Élégance, goût, distinction...
Se reconnaissent à la 
façon dont on se gante. 
Point minuscule mais capital 
de notre toilette, les gants 
doivent être fins, souples 
et de coupe impeccable. »15

Grenoble, 
capitale 
de la ganterie
Années 1860-1940

Peinture d’A. de la Brulerie 
datant de la fin du xixe/début 
xxe siècle et représentant le 
rayonnement international de 
la ganterie Perrin. 
L’artiste était établi à Montréal 
comme l’atteste sa signature, 
ville où se trouvait également 
implantée l’entreprise 
Perrin. Le peintre figure ici 
une allégorie de l’entreprise 
conquérant le monde. 
Se dressant sur un char 
tiré par des chevreaux, une 
déesse sème des gants à 
travers le globe.
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L’Isère prouve depuis longtemps qu’elle 
est une terre d’innovations et de savoir-
faire dont l’ingéniosité et la qualité ont 
une solide réputation bien au-delà des 
frontières alpines. Convaincu de l’intérêt 
qu’il y a à raconter l’histoire des hommes 
et des femmes qui en sont les acteurs, le 
Musée dauphinois a consacré nombre 
d’expositions aux activités industrielles 
et artisanales locales qui, au gré des 
époques, ont évolué pour connaître par-
fois une véritable mutation ou disparaître.

C’est précisément l’histoire du Gant de 
Grenoble dont le récit est fait dans ce 
livre et l’exposition qui l’accompagne. 
C’est celle d’une production qui fut pre-
mière dans cette ville et qui s’est prati-
quement éteinte au fil du temps. Difficile 
de s’imaginer, en effet, les milliers d’Isé-
rois qui travaillaient au début du siècle 
dernier, dans et hors de la ville, à couper 
ou à coudre les fameux gants destinés à 
être vendus dans le monde entier. Avant 
que les ganteries ne ferment leurs portes 
durant les décennies d’après-guerre et 
qu’il n’en reste qu’une aujourd’hui.

Pourtant, nombreuses sont les traces 
de ce passé prestigieux, à commencer 
par la mémoire de celles et ceux qui ont 
fait cette activité et dont le musée s’est 
employé à recueillir les souvenirs à la 
faveur de ce travail. Ce sont bien sûr des 
collections de gants d’une incroyable 
diversité, mais c’est aussi un patri-
moine architectural impressionnant qui 
demeure dans l’espace urbain greno-
blois, constitué de bâtiments d’usine et 
d’ateliers qui ne disent plus leur usage 
premier, la plupart du temps reconvertis 
en locaux d’entreprises ou en habitations.

Cette histoire n’est donc qu’en apparence 
du domaine du passé. Elle interroge le 
cycle de vie des entreprises comme les 
changements de pratiques et peut aussi 
servir d’enseignement sur le caractère sans 
cesse évolutif de nos sociétés. Nous sou-
haitons perpétuer et transmettre, à travers 
cette épopée, l’esprit de création et d’in-
novation si présent sur notre territoire.

Jean-Pierre Barbier
Président du département de l’Isère

Préface

Ci-contre : Jeune femme 
se gantant, huile sur toile de 
Paul Urtin (1874-1962), 1910.
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de luxe que Grenoble s’est spécialisée,  
ce qui suppose des savoir-faire locaux 
très élaborés pour répondre à une 
demande nationale et internationale.

Le gant parfumé, 
un bien incontournable 
aux xvie et xviie siècles

En 1190, la corporation des maîtres gan-
tiers-parfumeurs de Paris reçoit ses sta-
tuts de Philippe-Auguste, confirmés par 
Jean le Bon en 1357. Le titre de « gan-
tier-parfumeur » génère des conflits 
entre les gantiers, qui fabriquent des 
parfums, et les merciers qui les vendent. 
Les gantiers en obtiennent le mono-
pole en 1614 lorsque le roi leur confère 

par lettres patentes3 « permission de se 
nommer et qualifier, tant maîtres gan-
tiers que parfumeurs »4.
Les xvie et xviie siècles sont marqués par 
la mode des gants parfumés souvent 
désignés sous le nom du parfum dont ils 
sont imprégnés : « c’est ainsi qu’on s’en-
goua tour à tour des gants d’ambrette, 
musqués, à la Phyllis, à la frangipane, 
etc. Aucune époque, d’ailleurs, n’abusa 
autant des parfums »5, écrit Alfred 
Franklin (1830-1917) en sa qualité d’his-
torien de son temps. Cet engouement 
pour le gant parfumé se développe à une 
période où il était nécessaire d’aromati-
ser les cuirs pour masquer l’odeur forte 
de la peau tannée et s’inscrit dans un 
contexte où parfumer les objets était à 

Le gant à travers 
les âges

Un « vêtement de main » 
vieux comme le monde

L’usage du gant est attesté depuis l’An-
tiquité, avec principalement une fonc-
tion utilitaire de protection des mains 
du froid ou des agressions extérieures. 
Ainsi au xviiie siècle, L’Encyclopédie de 
Diderot et D’Alembert définit le gant 
comme une « espèce de vêtement 
de main destiné principalement à 
défendre du froid pendant l’hiver, et du 
hâle pendant l’été »2. Le gant est alors 
considéré comme faisant partie inté-
grante de la tenue vestimentaire.
Cependant, au moins depuis le Moyen 
Âge, lorsqu’il est introduit dans le vête-
ment liturgique de l’Église catholique, 
le gant a aussi une fonction symbolique. 
Il est offert aux rois de France lors de 
leur sacre, symbolisant le pouvoir et la 
noblesse. Il acquiert progressivement 
une fonction de distinction sociale et 
de marqueur de la tenue des hommes 
comme des femmes appartenant aux 
élites aristocratiques. Signe d’élégance 
et d'affiliation à une classe sociale aisée,  

i l 

répond à des fonctions multiples et évo-
lutives au fil de la transformation du rap-
port au corps et au vêtement.
Parmi les différents types de gants, de 
peau et de tissus, le gant de chevreau 
s’est imposé comme un attribut particu-
lièrement recherché du costume fémi-
nin, car cette peau est très fine et d’une 
grande souplesse. Elle permet d’obte-
nir un effet « seconde peau » moulant la 
main tandis que l’agneau est plus épais 
et fournit un objet moins fin. La reine 
Marie d’Anjou (1404-1463), rapportent 
les auteurs du xixe siècle, portait déjà des 
gants de chevreau. C’est dans ces gants 

Ci-contre : reproduction d’un 
gant de l’époque de Charles 
Quint, en peau couleur 
pourpre et en velours vert, 
brodé de perles métalliques 
dorées et fils de métal dorés, 
réalisé par l’entreprise Perrin 
au xxe siècle. 

Page de droite : 
reproduction d’une paire 
de gants historiques à revers 
en peau de chevreau glacé, 
ornés de galons et broderies. 
Modèle « Marie-Antoinette, 
Reine de France », réalisé par 
l’entreprise Perrin dans les 
années 1940.
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Au début du xxe siècle, le gant était encore 
à la fois un objet d’élégance, de distinction 
sociale et de protection de la main contre 
le froid et le soleil. Progressivement, il n’est 
plus qu’un objet destiné à se couvrir les 
mains en hiver. Le bronzage devenant 
à la mode dans les années  1930, le gant 
est amputé de sa fonction protectrice du 
soleil et perd surtout sa fonction sociale.

Durant la guerre, le manque de peaux 
pour gants auquel sont confrontés les 
gantiers du fait des restrictions met en 
difficultés bon nombre de fabriques. 
L’après-guerre est également marqué 
par des problèmes d’approvisionne-
ment liés à la cherté de la matière pre-
mière limitant les bénéfices des entre-
prises qui sont également confrontées 
à la concurrence étrangère. Certaines, 
à l’image des Reynier, rencontrent des 
difficultés à écouler leurs produits en 
stock dans les années 1950, période 
durant laquelle ils se rabattent sur des 
activités de production et de commerce 
des peaux. Dès la fin des années 1950, ils 
achètent des peaux qu’ils font travailler 
pour les revendre ensuite à leurs clients. 
En plus de cette activité de négoce, 
l’entreprise se spécialise un temps dans 
la fourniture de membranes pour comp-
teurs à gaz et réalise des profits grâce à la 
vente de la laine retirée des peaux et de 
pièces de cuir destinées aux magasins 
de vêtements. Cependant, ces activi-
tés ne se pérennisent pas et l’entreprise 
ferme quelques années plus tard.

Dans la décennie 1960, les conseils 
d’administration des entreprises les 
plus importantes de Grenoble décident 
d’arrêter leurs activités de ganterie. 
Succédant à une phase de diversification 
d’activité, les entreprises dominantes 
de la place se reconvertissent. Pour évi-
ter la faillite, elles se replient sur la loca-
tion du matériel qu’elles possèdent ou 
sur l’immobilier, à l’image des Perrin, 
des Reynier, des Jouvin, des Guignié ou 
de l’entreprise Landel, transformées en 
sociétés civiles immobilières.

36. Archives de la Banque de 
France, Rapport d’inspection de 
la succursale de Grenoble, 1958.

Les derniers artisans gantiers

Les gantiers grenoblois qui résistent le 
plus longtemps au déclin de la ganterie 
sont des artisans, à l’image de Barnier 
ou de Notturno. La ganterie Barnier est 
rachetée en 1994 par Jean Strazzeri, 
dernier gantier de Grenoble. Quant à la 
ganterie Notturno, elle s’est éteinte en 
2008, à la mort de Salvatore Notturno, 
dernier gantier de la famille.

Loin des grandes manufactures de 
gants qui ont adopté le modèle de 
l’usine, ces ateliers artisanaux sont 

encore une réalité présente au xxe siècle. 
Essentiellement positionnées sur le 
marché du luxe, ces petites ganteries 
artisanales, dont la petite taille engendre 
moins de frais, sont les seules à perdurer 
après les années 1970.

Jean Strazzeri, 
et la perpétuation du savoir-faire

À ce jour, Jean Strazzeri est le dernier 
gantier de Grenoble encore en activité. Il 
est l’héritier d’une longue tradition territo-
riale. Il coupe lui-même ses gants à l’aide 
du procédé Jouvin après avoir effectué 
le travail de coupeur, emploie quelques 
couturières pour les assembler à l’aide 
d’une machine à coudre et les vend dans 
sa boutique installée à Grenoble.
Né à Delia en Italie, Jean Strazzeri 
commence sa carrière de gantier 
comme apprenti au sein de la ganterie 
Lesdiguières en 1964, puis obtient son 
diplôme de coupeur de gant en 1967. En 
1979, il rachète l’entreprise dans laquelle 
il était jusque-là employé et respon-
sable de fabrication avant de reprendre 

Vue de l’atelier Valisère à La 
Motte-d’Aveillans (Isère), 
vers 1960. Les couturières 
travaillent côte à côte dans 
la même pièce. Comme 
pour la production des 
gants de peau organisée par 
l’entreprise Perrin, sa filiale 
Valisère essaime des ateliers 
en périphérie de la ville. 
L’atelier de couture situé 
à La Motte-d’Aveillans est 
en activité jusqu’en 1967.

La ganterie, 
un métier d’art 
héritier d’une longue 
tradition locale

Publicité de Perrin Gloves 
parue à Montréal présentant 
la collection printemps-été de 
l’année 1970. La forme d’un 
trèfle donnée au document 
fait écho à la marque de 
fabrique « As de trèfle » 
déposée par l’entreprise 
en 1893. Cette publicité 
montre les efforts réalisés 
par les entreprises durant la 
seconde moitié du xxe siècle 
pour vendre leurs gants.
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« Grenoble demeure un 
des centres principaux de 
la fabrication des gants 
de peau en France mais 
cette industrie, naguère 
encore florissante, s’est 
heurtée à la concurrence 
étrangère et a vu diminuer 
la demande de la clientèle 
française, dont les 
habitudes vestimentaires 
se sont modifiées. »36

Le gant, 
un bien 
culturel 
De 1945 à nos jours

Robe blanche à volants 
avec gants de couleur violet 
électrique. Modèle de la 
collection automne-hiver 
de la maison Raphaël, 1956. 
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en attente HD

Les diversifications d’activité

Dès les années 1910, quelques familles 
gantières comme les Perrin opèrent une 
diversification d’activité. En 1913, Valérien 
Perrin crée la Société anonyme greno-
bloise des gants d’étoffes, plus connue 
sous le nom de Valisère, pour se position-
ner sur le marché de la ganterie de tissu, 
alors dominé par l’Allemagne, et sur celui 
de l’habillement et de la lingerie fémi-
nine. En 1917, un collectif de fabricants de 
gants, positionnés de longue date sur le 
marché du gant de peau, suit l’impulsion 
donnée par Perrin. Des gantiers s’asso-
cient pour créer la Manufacture de gants 
de tissus de Grenoble dite « Filex », diri-
gée par Eugène Bondat (1867-1952).

Durant la Première Guerre mondiale, cer-
tains fabricants de gants diversifient leur 
activité, à l’image de la ganterie Mémain 
et fils qui vend plus de peaux mégies pour 
chaussures que de gants en 1919. Dans les 
années 1920, les Fischl se mettent à fabri-
quer des ceintures et des sacs à main tan-
dis que Repiton-Préneuf, Perrin et Valisère 

lancent des modèles de gants de sport. En 
1932, Émile Perrin ajoute à l’objet de son 
entreprise de ganterie la fabrication des 
chapeaux pour dames en peau de gants.

Déclin et reconversions

Si les années 1930 marquent les pré-
mices du déclin des ganteries greno-
bloises, l’activité s’éteint lentement après 
la Seconde Guerre mondiale. Plusieurs 
facteurs sont à l’origine de la dernière 
crise qui frappe l’activité gantière. Le 
second après-guerre marque un chan-
gement dans l’usage des gants. 

Ci-contre : modèle de la 
collection hiver de la maison 
Raphaël, 1941. Robe grise à 
nœuds bleu roi, gants bleus, 
manchons gris en astrakan, 
chaussures grises à semelle 
bleue, veste assortie avec 
chapeau en astrakan, fond de 
robe bleu roi.

Page de droite : publicité de 
l’entreprise Valisère par Henri 
Le Monnier (1893-1978), 1924.
Produite durant l’entre-
deux-guerres, cette affiche 
a vocation à promouvoir 
les gants d’étoffe, les 
sous-vêtements et les 
bas fabriqués par Valisère, 
filiale de l’entreprise Perrin 
créée en 1913. À l’issue de la 
Première Guerre mondiale, 
les ganteries grenobloises 
recourent régulièrement à 
des affichistes de renom pour 
leur communication. Ces 
visuels sont principalement 
diffusés par le biais de la revue 
Ganterie, créée en 1919.

Fermetures progressives 
et reconversions des 
ganteries grenobloises



ÉGYPTOMANIA
La collection 

Jean-Marcel Humbert

En partenariat avec

EXPOSITION 
DU 5 NOVEMBRE 2022
AU 27 NOVEMBRE 2023

Avec le soutien de

Supports de communication des expositions temporaires du Musée dauphinois, 
Département de l’Isère, 2020 - 2023 

Expositions temporaires

forêt-monde

EXPOSITION PRÉSENTÉE 
DU 29 OCTOBRE 2021 
AU 2 MAI 2022
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EXPOSITION PRÉSENTÉE 
À PARTIR DU 5 NOVEMBRE 2019

EN PARTENARIAT AVEC AVEC LE SOUTIEN DE



2021
I Support de communication de l’exposition « Vivian Maier », Musée du Luxembourg. Septembre 2021
I Supports de communication de l’exposition « Ame primitive » Musée Zadkine, Paris Musées. Décembre 2021
I Graphisme de l’exposition « Proust, un roman parisien » Musée Carnavalet, Paris. Décembre 2021 - Avril 2022
I Graphisme de l’exposition « Vitesse » Chateau de Compiègne. Décembre 2021 - Mars 2022
I Graphisme de l’exposition « Salammbô » Mucem, Marseille. Octobre 2021 - Février 2022
I Graphisme de l’exposition « Abstraction et calligraphie » Louvre Abu Dhabi, Abu Dhabi. Février - Juillet 2021
I Supports de communication de l’exposition « Fait main, quand Grenoble gantait le monde », Musée Dauphinois. Juillet 2021
I Catalogue de l’exposition « Fait main, quand Grenoble gantait le monde », Éditions Glénat. Juillet 2021
I Supports de communication de l’exposition « Dessins, Victor hugo » Maison de Victor Hugo, Paris Musées. 2021
I Support de communication de l’exposition « Femmes peintres», Musée du Luxembourg. Mai 2021
I Graphisme de l’exposition «Hippolyte, Paul et Auguste. Les Flandrins artistes et frères », Musée des Beaux arts de Lyon. Mars - Juin 2021
I Création de l’ensemble des supports de communication du nouveau Musée Champollion, Vif. Ouverture mai 2021



Abstraction
Graphisme de l’exposition Abstraction and Callygraphy 
au LAD (Louvre Abu Dhabi), Dubaï, Février - Juin 2021



Supports de communication et graphisme de l’exposition « Écorcée. Simon Augade », 
Installation semi-permanente, Musée dauphinois, Département de l’Isère, 2021 - 2025

Écorcée

Simon Augade
En résidence de création de septembre à décembre 2021 
Installation présentée jusqu’en septembre 2022

Simon Augade
En résidence de création de septembre à décembre 2021 
Installation présentée jusqu’en septembre 2022

La création contemporaine occupe une place importante 
dans les orientations défendues par le Département de l’Isère. 
Cet engagement de la collectivité se traduit notamment par 
des résidences d’artistes qui font une large place aux acteurs  
du territoire dans leur projet d’expérimentation et de diffusion, 
sans qu’une forme d’art plutôt qu’une autre ne soit privilégiée. 
Cette diversité des expressions se manifeste naturellement 
jusque dans la programmation des musées départementaux 
où la création actuelle est continuellement invitée. 

C’est dans ce cadre que s’inscrit le travail de Simon Augade 
au Musée dauphinois dont l’œuvre incarne si bien l’esprit 
de la saison culturelle L’Appel de la forêt en Isère que nous 
avons lancée. La nature constitue une source inépuisable 
d’inspiration dont les artistes n’ont jamais cessé de s’emparer 
comme pour mieux en souligner les richesses. Par-delà le 
caractère impressionnant de cette sculpture de bois, retenons 
l’imagination qu’elle suscite dans l’un des édifices les plus 
remarquables de l’Isère. Une nouvelle démonstration, s’il le 
fallait encore, de la fécondité des liens entre le patrimoine et 
l’art contemporain.

Jean-Pierre Barbier, président du Département de l’Isère

Édito

Le Musée dauphinois entretient un long compagnonnage 
avec les artistes dont ce texte ne prétend pas faire la synthèse. 
En revanche, l’occasion nous est offerte de dire que cette rela-
tion s’est renforcée en 2017 par la mise en place de résidences 
régulières en accompagnement des expositions du lieu ou de 
manifestations thématiques départementales. Depuis lors, 
le musée a ainsi accueilli chaque année des artistes pour 
des temps de création et de production. Le cloître s’affirme 
comme espace d’expression des artistes.

Initiée à l’occasion de l’exposition Si on chantait ! La, La, La, La, 
la première résidence a été pensée en partenariat avec Le Hall  
de la Chanson de Paris. Des comédiens-chanteurs et des 
musiciens-arrangeurs ont ainsi travaillé à de nouvelles inter-
prétations du patrimoine francophone, partagées avec 
le public, avant une restitution dans la capitale. Le Musée 
dauphinois a accueilli ensuite le mangaka Tony Manent, à la 
faveur de l’Année du Japon en Isère. Du temps qu’il passa, 
« cloîtré » entre les murs du couvent et sensible à l’esprit des 
lieux, le dessinateur et scénariste imagina Enclosed, publié 
aux éditions du musée. Plus récemment, le regard de deux 
photographes fut invoqué pour questionner la mémoire et le 
présent de Kédougou, territoire de coopération du Départe-
ment de l’Isère, dans le cadre de Sénégal 20-21 : celui d’une 
Iséroise, Stéphanie Nelson, et celui d’une Dakaroise, Ina 
Thiam. Par-delà l’exposition qui poursuit sa vie à Kédougou, 
comme un retour légitime vers celles et ceux qui ont permis 
ce travail, demeure un livre qui reprend le double titre donné 
par les artistes : Personne n’éclaire la nuit / La mémoire en 
miroir. Avec le souhait auquel répond également ce journal, 
de pouvoir conserver des traces écrites de ces résidences.

Le Musée dauphinois s’attache aussi à favoriser la rencontre 
du public avec la création contemporaine. Par ces séjours en 
immersion, les artistes s’imprègnent des lieux, nouent des 

liens avec les équipes, découvrent les projets du musée et 
créent in situ, en relation étroite avec les visiteurs. Ce dialogue 
est au centre du dispositif. En ce sens, la résidence de Simon 
Augade, en résonance avec l’exposition Amazonie[s], forêt-
monde, illustre la connexion établie avec les visiteurs. L’artiste 
s’en est nourri pour bâtir une œuvre dont les formes semblent 
autant épouser le lieu que l’envahir. La magie de la création  a 
opéré et donne à voir autrement l’espace central du Musée 
dauphinois laissant à chacun libre cours à son imagination. 
Serait-ce le symbole d’une nature vengeresse que l’humanité 
continue de détruire à l’instar des vastes espaces de la forêt 
amazonienne ? Écorcée, œuvre monumentale si puissam-
ment évocatrice, ne peut laisser indifférente.

Le Musée dauphinois n’est qu’une étape pour l’artiste qui 
interviendra en 2022 au Musée Arcabas, à Saint-Hugues-de-
Chartreuse, pour sa  seconde création en Isère. Terminons 
ces quelques lignes en remerciant les acteurs qui ont permis 
la concrétisation de ce projet inscrit dans le cadre de L’Appel 
de la forêt en Isère que porte notre collectivité : à commencer 
bien sûr par Simon Augade, les équipes du Musée dauphinois, 
du service des missions transversales de la direction de la 
culture et du patrimoine et du service agriculture et forêt du 
Département. 

Place aux artistes

Simon Augade

Né en 1987 dans les Hautes-
Pyrénées (Bagnères-de-Bigorre).
Vit et travaille à Lorient.
Diplômé de l’École européenne 
supérieure d’Art de Bretagne de 
Lorient, Simon Augade se tourne 
très vite vers la mise en volume 
et la sculpture, notamment 
de matériaux de récupération. 

Installations récentes : 
En 2021 : Résurgence Castrale, 
association Étangs d’Art, La 
Bouëxière (Ille-et-Vilaine) ; Issue, 
commande publique 1 % artistique, 
Étables-sur-Mer (Côtes-d’Armor) ; 
Tutorat Échafaudé, Art & Nature, 
La Bambouseraie en Cévennes, 
Générargues (Gard). 
En 2020 : Récif, La Roche du 
Corbeau, commande publique, 
Pont-Scorff (Morbihan) ; Percée, 
Jardin des Arts, Parc Ar Milin’, 
Châteaubourg (Ille-et-Vilaine).

simonaugade.fr

Musée dauphinois
30 rue Maurice-Gignoux
38031 Grenoble Cedex 1
04 57 58 89 01

« Les mangroves, considérées comme barrières 
inhospitalières et infranchissables, sont pourtant 
des écosystèmes, riches, protecteurs et essentiels pour 
la biodiversité. Ce principe de frontière, de passage, 
de transition mêlant opposition et symbiose m’attire 
pour ce qu’il peut questionner de la relation au monde 
entretenu par nos sociétés contemporaines. » Simon Augade

Parce qu’elle est source de vie, de découverte et de bien-être, 
parce qu’elle nous procure travail, refuge et habitat, parce 
qu’elle nous protège contre les pollutions et le réchauffement 
climatique, parce qu’elle inspire de nombreux artistes,  parce 
qu’elle fait partie de notre patrimoine historique et sociétal, 
parce qu’elle est menacée aussi à l’échelle de la planète… la 
forêt mérite respect et attention.

Après avoir consacré ses précédentes années culturelles 
thématiques à l’Italie, l’Afrique, au Japon ou encore au duc 
de Lesdiguières, le Département de l’Isère met cette fois les 
forêts à l’honneur (40% de son territoire !), des plus lointaines 
aux plus proches, anciennes et actuelles, imaginaires, 
fantasmées ou rêvées.

Jusqu’à l’automne 2022, répondez à l’appel de la forêt ! 
           appeldelaforet.isere.fr

L’Appel de la forêt en Isère

Croquis préparatoire d’Écorcée, Simon Augade, 2021
 

musee-dauphinois@isere.fr / musees.isere.fr
Le musée est ouvert tous les jours sauf le mardi et les 1er janvier, 1er mai et 25 décembre
De 10h à 18h et de 10h à 19h le week-end.
L’entrée est gratuite pour tous.

De tout temps, la forêt a constitué un espace particulier pour 
les humains, qu’ils ont façonné en une contrée mystérieuse 
alimentant mille légendes, belles ou effrayantes, mais aussi 
en un lieu de vie, de refuge, domestiqué et pourvoyeur de  
ressources multiples.
Si la forêt est en recul à l’échelle de la planète, en Isère comme 
en France, elle connait l’évolution inverse : avec la révolu-
tion industrielle, l’avènement de matériaux de synthèse et la 
déprise agricole, la forêt a doublé sa surface en deux cents 
ans, retrouvant ainsi sa superficie du Moyen Âge.

Ainsi, 38 % du territoire isérois est aujourd’hui couvert par des 
forêts, qui lui confèrent de multiples atouts : une faune et une 
flore remarquables, un cadre de vie rural apaisant, une eau de 
qualité, un matériau et une énergie renouvelables, le bois.
Cette « multifonctionnalité », conception typiquement fran-
çaise de la forêt, inscrite dans la loi, oblige les propriétaires 
forestiers à gérer leurs boisements de manière durable. Mais 
dans un contexte de changement climatique, comment 
assurer la pérennité des forêts alors que sapins, épicéas, 
châtaigniers et autres frênes souffrent des sécheresses et 
canicules à répétition, et résistent par conséquent de moins 
en moins aux attaques parasitaires ? C’est un véritable défi 
auquel s’attèlent les professionnels. En Isère, plus de 6 900 
femmes et hommes passionnés gèrent et récoltent les 
forêts, transportent et façonnent le bois.

Le bois, matière première noble et vivante, source de bien-
être lorsqu’il habille nos intérieurs, énergie ancestrale, est 
appelé à jouer un rôle prépondérant dans la réduction des 
émissions carbone générées par l’activité humaine : capter 
le CO2 lors de la croissance de l’arbre, le stocker à long terme 
dans des constructions pérennes bâties à partir de matériaux 
locaux, offrir une solution de chauffage locale et renouvelable.
Ces emplois locaux, cette ressource forestière renouvelable, 
cet écosystème remarquable, chacun de nous peut contri-
buer à les préserver et les cultiver : en étant des promeneurs 
respectueux de la nature qui nous entoure et des profession-
nels qui y travaillent, et en préférant le bois local et durable 
lors de nos achats.

L’œuvre de Simon Augade met en mouvement dans ses cir-
convolutions 30m3 de bois résineux locaux (sapins, épicéas) 
fournis par la Scierie de Saint-Hilaire (Saint-Hilaire-du-Rosier), 
la Scierie Bourgey (Brangues) et la Scierie Dalban (Theys), qui 
ont noué un lien de proximité avec l’artiste. Elle illustre parfaite-
ment l’économie vertueuse du bois en circuit court.

En jouant avec les qualités de ce matériau polymorphe, en 
créant une structure monumentale rappelant les construc-
tions bois et une peau de dosses (bords arrondis des arbres 
évacués lors du sciage) qui grisera au fil du temps et des 
intempéries, Simon Augade aura su évoquer à la fois les forces 
et les fragilités des forêts et des hommes qui en vivent.

Le bois de la sculpture Écorcée, intégralement d’origine 
iséroise, provient de : la scierie de Saint-Hilaire (Saint-Hilaire-
du-Rosier), la Scierie Bourgey (Brangues) et la Scierie Dalban 
(Theys).

Reconnecter la forêt 
et le bois en Isère

Le Musée dauphinois témoigne depuis longtemps de son 
attachement à la diversité culturelle. En 2016, il réalise  
l’exposition Nunavik. En terre inuit, en partenariat avec le 
Musée des Civilisations de Québec. Après un détour par 
l’Asie, avec l’exposition Des samouraïs au kawaii. Histoire 
croisée du Japon et de l’Occident, en 2018, le musée prend la 
route du continent sud-américain, à la rencontre des peuples 
amérindiens. L’exposition rend compte de la richesse des 
cultures ancestrales de ces peuples d’Amazonie et de leurs 
luttes pour conserver traditions et terres.

Longtemps réduite dans l’imaginaire collectif à une forêt  
tropicale peuplée d’indigènes isolés, de récentes découvertes 
archéologiques élucident les raisons de ce préjugé tenace. En 
effet, les premiers récits des colons européens au 16e siècle 
évoquaient des milliers de personnes installées sur les rives 
des fleuves. Pourquoi, deux siècles plus tard, les explorateurs 
ont-ils la perception d’un territoire peu habité ? Par la guerre 
et les maladies, la colonisation européenne a décimé 90 % de 
la population amérindienne dont toute trace ou presque s’est 
évanouie en l’absence d’architecture monumentale.
Aujourd’hui, la science atteste une présence de plus de 
13 000 ans, une circulation des hommes et des idées ainsi 
qu’une parfaite maîtrise de l’environnement. 

Les collections ethnographiques exceptionnelles présentées 
dans l’exposition démontrent la diversité des modes de vie, 
des croyances et des traditions des peuples de l’Amazonie 
ainsi que les liens complexes qu’ils entretiennent avec leur 
environnement. Le parcours propose un cheminement de la 
naissance à la mort pour mieux comprendre la vie ritualisée 
des peuples autochtones. 

Les ressources naturelles de l’Amazonie sont, de longue date, 
utilisées par les peuples autochtones. Mais avec la colonisa-
tion, l’équilibre écologique est renversé : à la fin du 19e siècle, 
l’hévéa est surexploité en raison de l’essor de l’industrie auto-
mobile et de ses besoins en caoutchouc. Puis, au cours du 
20e siècle, l’agrobusiness, l’industrie minière et l’hydroélectri-
cité, contribuent à un processus de déforestation massive en 
contournant le cadre légal.

Aujourd’hui, la survie de l’Amazonie est menacée et les 
peuples sont engagés dans une lutte de préservation du 
milieu naturel et de leurs cultures. Depuis les années 1980, 
une forte mobilisation des peuples amérindiens émerge en 
réaction aux violations de leurs droits : manifestations, tournées 
diplomatiques, activismes de terrain, création d’organisations 
politique donnent une visibilité à ces luttes qui s’affirment sur 
le plan international.

Longeant le fleuve Amazone, le parcours de l’exposition est 
ponctué de récits traditionnels sonores, d’objets archéolo-
giques provenant du Musée des Amériques à Auch, d’objets 
ethnographiques exceptionnellement prêtés par le Musée 
d’histoire naturelle de Lille et par l’association Jabiru Prod. 
Des photographies grand format assorties de témoignages 
illustrent les principales exactions écologiques.
Les doubles portraits du photojournaliste Miquel Dewever- 
Plana sensibilisent aux problématiques de jeunes Guyanais  
écartelés entre leur identité amérindienne et la culture fran-
çaise. Leurs témoignages oraux sont retranscrits en teko, 
wayana, wayãpi, en français et en anglais.

Amazonie[s], forêt-monde
Exposition présentée 
du 29 octobre 2021 au 2 mai 2022

forêt-monde

EXPOSITION PRÉSENTÉE 
DU 29 OCTOBRE 2021 
AU 2 MAI 2022

Au cours de l’année scolaire 2021-2022, quarante classes  
iséroises du cycle 1 au cycle 3 partagent un même projet, 
Arts plastiques 38, proposé par la Direction des services 
départementaux de l’Éducation nationale de l’Isère (DSDEN). 
Cette année, le thème retenu est en lien avec la programmation 
de L’Appel de la forêt en Isère pour sensibiliser les enfants à 
leur environnement et à différentes expressions artistiques. 
L’intention est d’inscrire les élèves dans une démarche de 
création, prévue par les programmes d’enseignement. Au 
musée, les enfants bénéficient d’une visite commentée 
assortie d’un atelier. La DSDEN organise des formations 
pour les enseignants et met à disposition une conseillère 
pédagogique en éducation artistique pour accompagner 
les classes. 

Chaque élève va créer son arbre et participer à la réalisation 
d’une forêt composée par sa classe, qui symbolisera le 
caractère fédérateur du projet final. Au Musée dauphinois, 
le dispositif a débuté en octobre dernier par une formation 
animée par Ève Feugier, conseillère pédagogique, avec 
la complicité de Simon Augade. Les enseignants ont pu 
découvrir l’exposition Amazonie[s], forêt-monde, puis 
Ève Feugier leur a proposé d’expérimenter différentes 
techniques en arts plastiques. Une première forêt est 
ainsi apparue, métamorphosée par l’ajout d’écorces, par 
des collages, des coloriages, l’application d’argile, pour 
faire naître un bois d’un genre nouveau… La matinée 
s’est achevée par un exposé sur la place de la forêt dans  
l’histoire de l’art. 

L’après-midi, Simon Augade a présenté sa démarche de créa-
tion, notamment à travers son œuvre Écorcée, expliquant 
au cours d’un atelier la mise en volume, les lignes droites, 
les courbes… Munis de simples bâtonnets en bois qu’ils ont 
assemblés avec de la colle, les enseignants ont créé des 
arbres aux silhouettes singulières. Une fois réunis, ces arbres 
ont composé une forêt.

Un mois plus tard, en novembre, les premiers élèves sont 
venus découvrir l’exposition Amazonie[s], forêt-monde 
et Écorcée de Simon Augade. La visite guidée a été suivie 

d’un atelier conduit par un guide de l’Office de tourisme de  
Grenoble Alpes-Métropole. Les plus jeunes écoliers devaient 
dissimuler un animal amazonien dans une forêt de papiers 
aux motifs et textures variés. Les plus âgés se sont chargés de 
revêtir la silhouette d’un arbre des formes géométriques dont 
se parent les Amérindiens. Tous les arbres ont pris place dans 
un décor de forêt tropicale réalisé à partir de découpages. 
En fin de projet, les classes remettront au Département une 
photographie de leur forêt artistique ainsi qu’un cliché de la 
forêt proche de leur école. Ces deux images réunies compo-
seront une affiche, remis à chaque enfant. 

Gageons que ce projet fédérateur des classes iséroises 
sensibilisera la jeune génération à l’art et contribuera à sa 
conscience écologique.

Quand quarante forêts 
poussent dans l’imaginaire 
fertile d’écoliers

Associer la démarche artistique de Simon Augade au  
propos de l’exposition Amazonie[s], forêt-monde procède 
de la volonté de répondre symboliquement, par un acte 
de création, au message d’alerte porté par les peuples 
autochtones d’Amazonie. En effet, les témoignages et 
les photographies du parcours de l’exposition traduisent 
l’urgence d’agir en faveur de l’environnement et la 
nécessité d’écouter, enfin, les peuples qui perpétuent des 
modes de vie ancestraux, en symbiose avec la nature. Dans 
ce contexte, et dans le cadre de sa saison culturelle L’Appel 
de la forêt, le Département de l’Isère a donné carte blanche 
à Simon Augade en résidence au Musée dauphinois depuis 
le mois de septembre  2021. L’artiste a choisi le cloître de 
l’ancien monastère de Sainte-Marie d’en-Haut comme 
espace de création.  

Souche, Intrant, Écorcée… 
Trois formes organiques monumentales
Deux œuvres de Simon Augade préfigurent la démarche qu’il 
développe au cours de sa résidence au Musée dauphinois : 
Souche, réalisée à l’abbaye de l’Escaladieu dans les Hautes- 
Pyrénées en 2018 et Intrant, créée à La Cohue, musée des 
Beaux-Arts de Vannes, en 2019. Le gigantisme de ces deux ins-
tallations nous renvoie à l’humilité oubliée face à la nature. La 
force vitale qui jaillit des œuvres de Simon Augade retisse ce 
lien perdu et aiguise notre attention sur la fragilité du monde. 
L’enfermement des sculptures dans des lieux architecturés 
joue de la toute-puissance exercée par l’homme sur son envi-
ronnement, aux seules fins de satisfaire ses besoins.
Simon Augade intitule sa nouvelle création Écorcée, une 
œuvre par laquelle il explore de nouvelles expressions narra-
tives et plastiques. 

Une mangrove imaginaire
Écorcée évoque une mangrove, une zone d’entre-deux. Ces 
marais maritimes, à l’équilibre fragile, refuges d’une faune et 
d’une flore marqueurs de la biodiversité, tiennent l’homme 
à distance. Les palétuviers, arbres et arbrisseaux embléma-
tiques de l’écosystème, forment de denses forêts amphi-
bies. Les entrelacs inextricables entrent en résonance avec 
la notion de frontière, chère à Simon Augade1. La mangrove 
intéresse l’artiste à un autre niveau : elle préexiste à l’Homme. 
Il imagine ainsi la présence d’Écorcée sur le flanc du Mont 
Jalla, bien avant la construction du monastère de Sainte-Marie 
d’en-Haut. Cette antériorité suggère l’infime temporalité de la 
présence humaine sur Terre. Mais comme l’homme s’ingénie 
à contraindre la nature, Écorcée est enserrée dans l’enceinte 
du cloître. Dans la tradition chrétienne, cet espace conventuel 
symbolise la domination de l’homme sur la nature et le devoir 
de se consacrer à Dieu. Le jardin central, où toute « mauvaise 
herbe » est bannie, s’ouvre uniquement vers le ciel. Il est une 
représentation du paradis et de l’esprit… mais pas de la nature. 
Au 17e siècle, la construction du monastère a nécessité l’apla-
nissement du flanc de la colline. Simon Augade en exprime 
l’effet tragique subi par les racines, déterrées de leur refuge 
souterrain, leur peau d’écorce arrachée.

Croissance d’Écorcée
Simon Augade recherche l’effet d’enfermement. Pour sug-
gérer la tension entre l’œuvre et le bâtiment, il évalue à 
l’aide d’une esquisse le déploiement de sa sculpture dans le 
cloître, carré de vingt mètres de côté. Les structures ne sont 
pas représentées par des plans techniques précis. Simon 
Augade réagit à l’élévation de chaque élément en adaptant 
la construction au fil de la réalisation. Les contraintes tech-
niques orientent les possibilités d’expansion de l’œuvre. Les 
zones de confrontation des racines serpentines aux arches 
du péristyle du cloître exigent une grande précision. Matière 
et réserve d’espaces libres sont organisées pour tracer les 
interstices ouvrant des chemins à la circulation contrainte. 

Écorcée, écorchée
Plus que le béton, le verre ou le métal, le bois est chargé d’une 
forte valeur affective, car il permet de se chauffer, de se proté-
ger, de chasser, de se défendre… Dans son projet initial, Simon 
Augade imaginait de recouvrir sa sculpture de tuiles taillées 
dans des dosses pourvues d’écorce. Mais les scieries iséroises 
déshabillent les troncs de leur enveloppe, avant même leur 
découpe en planches. Cette mise à nu a séduit Simon Augade, 
car elle confère un aspect lisse similaire aux pneumatophores 
des palétuviers. Cette blessure ouvre une plaie sur l’aubier, 
chaire vivante de l’arbre. Le tronc écorché vif est livré aux 
agressions extérieures. Dépouillées de leur peau protectrice, 
les dosses2 symbolisent la mise en péril du monde végétal. 
Par ailleurs, la surface révélée des tuiles réfléchit la lumière 
en une palette de nuances inédites, jaunes paille, orangers 
flamboyants, pourpres intenses. Ces valeurs chromatiques 
contrastent avec l’aspect sombre des volets qui rythment de 
façon rigoureuse les façades du cloître. Le temps s’écoulant 
teintera Écorcée de gris argenté. Cette extinction prévisible 
des coloris et de la force vitale de l’œuvre sonne l’alerte des 
menaces intentées par l’Homme à l’environnement. 

Seul face à la « créature »
En solitaire pendant le long temps de création de la sculpture, 
Simon Augade répond à un besoin d’éprouver ses capaci-
tés physiques, mais surtout ses limites mentales. Charrier et 
débiter des dizaines de mètres cubes de bois, puis les fixer par 
des centaines de kilogrammes de clous, exigent un investis-
sement de chaque instant. Près de quatre-vingt jours passés 
en équilibre, en corps-à-corps avec la sculpture sont néces-
saires pour achever la réalisation d’Écorcée. Simon Augade 
l’escalade et l’enlace, puis la caresse, la martèle, la perfore, la 
tronçonne. Il la dompte et la façonne. Elle résiste. Il la domine, 
puis s’incline devant elle. Il est le maître et l’esclave. La pluie 
et le froid, alliés de la sculpture, n’auront jamais raison de son 
opiniâtreté. Les risques de chutes et de blessures instillent la 
peur, qu’il accepte pour mieux la dépasser. Il livre un combat, 
oscillant entre amour et haine de son œuvre, qu’il finit par 
révérer. Il opte pour l’amnésie des épreuves subies afin d’ac-
cueillir cette compagne surgie de terre et de son imaginaire. Il 
peut alors livrer Écorcée aux spectateurs qui vont vivre à leur 
tour l’expérience d’une confrontation corporelle et émotion-
nelle à l’œuvre.

Écorcée en mouvement avec le corps du spectateur
Si d’aventure l’Homme pénètre dans une mangrove, il se 
confronte à la densité végétale. Simon Augade veut provoquer 
cette même expérience sensorielle du contact à la matière. Le 
visiteur doit dépasser sa première perception et pénétrer au 
cœur de l’œuvre. Les éléments de la sculpture sont agencés 
pour donner l’envie d’emprunter un chemin. En se déplaçant, 
le corps du spectateur se courbe, se déséquilibre. Le mouve-
ment conduit à porter un regard sans cesse renouvelé sur ces 
racines. À chaque instant, la démesure de la sculpture nous 
intime l’ordre de reprendre notre juste place face à la nature. 
L’expérience engage le spectateur ici et maintenant.

Un discours sociétal plus qu’écologique
Même si Simon Augade a souvent recours au bois, son propos 
n’est pas d’engager un discours écologique, mais de dresser 
un constat sur nos responsabilités sociétales et nos modes de 
vie. Pour réaliser Soulèvement3 ou bien Sentier battu4, le sculp-
teur utilise des produits manufacturés, comme des plaques 
d’aggloméré imprégnées de colles nocives constamment 
remplacées en raison de leur fragilité. D’origine végétale, ces 
matériaux n’ont pourtant rien de naturel. Planches, bardeaux 
et contreplaqués sont façonnés par la main de l’Homme, 
standardisés par les injonctions d’efficience de production,  
normalisés pour répondre à des applications déterminées. 

De la même façon, Écorcée semble faite de bois brut alors 
que les dosses qui l’habillent, produites par les scieries, sont 
des déchets destinés au broyage et à la disparition.
Simon Augade constate l’ampleur de la dégradation de notre 
relation à la nature et, si peu de peuples vivent encore en har-
monie avec elle nous devrions les observer pour inventer un 
futur supportable. L’espoir de notre survie réside en eux, mais 
encore faudrait-il que toutes les forces tendent vers cette 
reconnaissance. 

1. Tentative d’évasion… ou Débordement frontalier (collège Victor-Hugo, Lassay-les-Châteaux, Mayenne, 
2019) exprime sous la forme d’une grille la séparation entre deux espaces.
2. Dosses : premières et dernières planches sciées dans un tronc d’arbre, dont la face non équarrie reste 
couverte d’écorce.
3. Soulèvement, parc du Domaine de Kerguéhennec, Morbihan, 2016.
4. Sentier battu, groupe scolaire Antoine-de-Saint-Exupéry, Rennes, Ille-et-Vilaine, 2015.

Dans l’espoir d’une réconciliation

Bucheronnage dans l’espace naturel des Écouges, Vercors. 
Photo : B. Cave, Office national des forêts, Isère, 2015
 

Au printemps 2022, Simon Augade 
poursuivra son travail de création 
à Saint-Hugues-de-Chartreuse avec 
une seconde œuvre, Fondement(s), 
toujours dans le cadre de la saison 
culturelle départementale L’Appel 
de la forêt en Isère. 
Une poutre géante en bois brut 
assemblé s’adossera contre la façade 
de l’église, soulignant la verticalité 
du bâtiment. Cette colonne maîtresse, 
solide et sécurisante, symbolisera 
la dimension spirituelle de l’œuvre 
d’Arcabas. Dans le même temps, la 
stabilité et la verticalité apparentes 
seront mises en tension par l’inclinaison 
de la poutre, perdant son pied raide 
pour s’enfouir dans une masse 
fondatrice, presque racinaire. L’artiste 
nous invite ainsi à penser cette 
perturbation du biais, de la mise de 
travers, du contact, de l’appui comme 
une recherche d’équilibre permanent. 
La filière du bois de Chartreuse sera 
largement mise à contribution pour la 
réalisation de cette œuvre et des temps 
de rencontres avec l’artiste seront 
organisés en avril et en mai 2022 
où il sera présent en création.

appeldelaforet.isere.fr

FONDEMENT(S)
Musée Arcabas en Chartreuse
Printemps 2022 Réalisation d’arbres en bâtonnets de bois. 

Photo d’Ève Feugier, 2021
 

Écorcée. Photos : Musée dauphinois
Département de l’Isère, 2021



Graphisme de l’exposition «Salammbô. Fureur! Passion! Eléphants! », 
Mucem, Marseille, octobre 2021 - février 2022 

Salammbô



Graphisme de l’exposition « Marcel Proust. Un roman parisien », 
Musée Carnavalet, Paris, décembre 2021 - avril 2022 

Marcel Proust, un roman parisien



Michel Ocelot
Graphisme et communication de l’exposition « Michel Ocelot, artificier de l’imaginaire », 
Musée-Château d’Annecy, juin - octobre 2021



Exposition au Musée-Château d’Annecy
du 4 juin au 11 octobre 2021 - musees.annecy.fr
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artificier de l’imaginaire

Michel Ocelot
Communication de l’exposition « Michel Ocelot, artificier de l’imaginaire », 
Musée-Château d’Annecy, juin - octobre 2021



Kédougou Sénégal
Graphisme de l’expostion, supports de communication et catalogue de l’exposition 
« Personne n’éclaire la nuit / La mémoire en miroir », Musée dauphinois, Département de l’Isère, 2021 

Ina Thiam

Auteure photographe et vidéaste 
Vit et travaille à Dakar, Sénégal

Ina Thiam découvre les arts 
visuels en 2011 au sein 
de l’association Africulturban. 
Elle se perfectionne aux côtés 
de la cinéaste sénégalaise 
Fatou Kandé Senghor 
et du photographe Touré 
Mandemory, puis elle s’oriente 
progressivement vers la 
photographie artistique, qui 
lui permet de mener un combat 
engagé avec des femmes et 
dans les domaines du sport 
et de la culture. Au sein 
de son association, elle 
dispense des formations à 
la photographie, notamment 
dans le cadre d’un projet de 
réinsertion d’anciens détenus.

En fin d’année 2019, le Département de 
l’Isère décide, dans le cadre de sa politique de 
coopération culturelle avec le Sénégal, d’un appel 
à créations auquel sont associés le Département 
de Kédougou et la Maison de l’Image, à Grenoble. 
Stéphanie Nelson, photographe grenobloise et 
Ina Thiam, photographe sénégalaise, proposent 
chacune un projet révélateur de leurs sensibilités 
aux aspirations et aux rêves des jeunes Kédovines 
et Kédovins. Lauréates des résidences, elles 
partent à leur rencontre. Cette expérience 
les confronte-t-elle à l’inattendu ? Les intentions 
et les protocoles photographiques définis par 
les auteures, résistent-ils à l’épreuve du terrain ? 
Le processus artistique n’est pas toujours un long 
fleuve tranquille. La période complexe, marquée 
par la pandémie du virus de la Covid-19, perturbe 
autant le projet qu’elle contribue à affirmer les 
démarches des deux photographes. 

Au cours de l’année qui suit son séjour à 
Kédougou, Stéphanie Nelson questionne notre 
faculté et notre volonté à « voir » le monde. 
Personne n’éclaire la nuit traduit l’ambiguïté 
ressentie par la photographe. 

Après de nombreux rebondissements dus 
à la situation sanitaire, Ina Thiam accomplit 
sa résidence en février 2021 et affirme, par 
sa création, La mémoire en miroir, la nécessité 
de se souvenir des aînées qui ont lutté pour 
les droits des femmes.

L’exposition présentée au Musée dauphinois, 
puis à Kédougou en 2022, invite à découvrir les 
regards complémentaires de ces deux artistes 
qui interrogent l’avenir des jeunes générations, 
de Kédougou, d’Isère et d’ailleurs.

Exposition présentée 
au Musée dauphinois 
jusqu’au 4 octobre 2021

Le Département de l’Isère 
est investi en coopération avec 
le Sénégal oriental depuis près 
de 20 ans dans les domaines 
de l’appui institutionnel, de la 
santé, du droit des femmes, 
de l’éducation à la citoyenneté 
mondiale et de la culture. 

Les résidences photographiques 
de Stéphanie Nelson et d’Ina 
Thiam s’inscrivent dans le cadre 
de SÉNÉGAL 20-21, une saison 
culturelle en Isère autour de ce pays 
de l’Afrique de l’Ouest initiée par le 
Département, en partenariat avec 
la Maison de l’Image, à Grenoble 
et le Département de Kédougou et 
avec le soutien de l’Institut français.

Frontalier du Mali et de la Guinée, 
le département de Kédougou, situé 
à l’extrême sud-est du Sénégal 
compte près de 100 000 habitants. 

De nombreux sites historiques 
émaillent le territoire et les 
biens culturels des populations 
Bassari, Dialonké et Bédik sont 
inscrits au patrimoine mondial 
de l’Unesco. Son sous-sol regorge 
de ressources aurifères propices à 
l’investissement de multinationales.

Personne 
n’éclaire la nuit 

Stéphanie Nelson

La mémoire 
en miroir

 Ina Thiam

En résidence de création 
du 11 février au 10 mars 2020

à Kédougou, Sénégal

En résidence de création 
du 17 au 28 février 2021
à Kédougou, Sénégal

Océan Atlantique

En partenariat avec : Avec le soutien de :

Résidences photographiques
Kédougou Sénégal 2020-2021

Personne 
n’éclaire la nuit 

Stéphanie Nelson

La mémoire 
en miroir

 Ina Thiam

DANS LE CADRE DE EN PARTENARIAT AVEC AVEC LE SOUTIEN DE

EXPOSITION PRÉSENTÉE 
À PARTIR DU 30 AVRIL 2021
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Le port du gant remonte à des 
milliers d’années, mais il faut 
attendre le Moyen Âge pour que 
son usage s’étende et connaisse 
un véritable essor dans le courant 
du 18e siècle. À cette époque, à 
Grenoble, l’activité manufacturière 
de la ganterie s’impose comme 
un secteur florissant. Exporté 
notamment en Italie et en Allemagne, 
le gant de luxe grenoblois devient 
la première activité économique à 
faire rayonner la ville à l’étranger. 
L’exposition parcourt l’histoire de ce 
délicat atour, depuis son âge d’or au 
Second Empire jusqu’à son déclin au 
sortir de la Seconde Guerre mondiale.

Le gant de luxe fut avant tout 
féminin. Utilisant la peau de chevreau 
pour la finesse de sa texture et son 
toucher, il demandait un extrême 
savoir-faire qui s’est répandu dans 
tout le bassin grenoblois, transmis 
par des milliers de travailleurs répartis 
dans d’innombrables ateliers en Isère. 

Dans les années 1830, Xavier Jouvin 
invente et perfectionne son système 
dit la « main de fer », qui consiste en 
un emporte-pièce à la taille et à la 
forme permettant de découper six 
gants à la fois. Les différentes tâches 
nécessaires à la fabrication d’un 
gant se spécialisent. Quand le travail 
de coupe est confié aux hommes, 
celui de couture est réservé aux 
femmes. Cet outil pousse le secteur 
de la ganterie vers une approche 
industrielle. 

Toutefois, le gant reste un objet de 
luxe. La clientèle est essentiellement 
parisienne et étrangère. De la fin 
du 19e siècle jusqu’aux années folles, 
les grandes entreprises comme 
Perrin et Jouvin conquièrent le 
monde. Le renom du gant grenoblois 
est porté haut par des agents 
commerciaux aux États-Unis, au 
Canada, en Australie, etc.

Le déclin amorcé au sortir de la 
Seconde Guerre mondiale est 
aujourd’hui achevé et l’industrie du 
gant grenoblois a disparu. L’évolution 
de la mode, l’émancipation des 
femmes, les délocalisations, la 
concurrence asiatique ont eu raison 
de ce marché.

Les centaines de pièces présentées 
dans l’exposition invitent le public 
à côtoyer cette grande époque 
où la haute société paradait dans 
des atours luxueux… jusqu’au bout 
des doigts. Gants courts ou longs 
rivalisent de finesse et de talents 
artistiques. Reconstitué avec les 
outils du gantier, un atelier propose 
de retrouver les gestes des artisans 
qui ont participé à l’aventure de 
l’activité gantière à Grenoble. 

En prolongement de l’exposition, 
un ouvrage édité par Glénat, 
Fait main. Quand Grenoble 
gantait le monde, Audrey Colonel 
et Anne Dalmasso, collection Patrimoine,
mars 2022, 96 pages, 25 € 

EXPOSITION TEMPORAIRE
/ Fait main. Quand Grenoble gantait le monde

Du 25 mars 2022 
au 27 mars 2023

Ci-contre : 
Peinture représentant le 
rayonnement international 
de la ganterie Perrin, 
fin 19e - début 20e siècle.
Huile sur toile 
d’A. de la Brulerie
Coll. Perrin
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Le Musée dauphinois témoigne 
depuis longtemps de son attachement 
à la diversité culturelle. En 2016, 
il réalise l’exposition Nunavik.  
En terre inuit, en partenariat avec le 
Musée des Civilisations de Québec. 
Après un détour par l’Asie, avec 
l’exposition Des samouraïs au 
kawaii. Histoire croisée du Japon 
et de l’Occident, en 2018, le musée 
prend la route du continent sud- 
américain, à la rencontre des peuples 
amérindiens. L’exposition rend compte 
de la richesse des cultures ancestrales 
de ces peuples d’Amazonie et de leurs 
luttes pour conserver leurs traditions 
et leurs terres.

Longtemps réduite dans l’imaginaire 
collectif à une forêt tropicale peuplée 
de groupes isolés, de récentes 
découvertes archéologiques 
bousculent ces idées reçues. Les 
premiers récits des colons européens 
au 16e siècle évoquaient des milliers 
de personnes installées sur les 
rivages des fleuves. Pourquoi, deux 
siècles plus tard, les explorateurs ne 
perçoivent-ils que peu d’individus ? 
Par la guerre et les maladies, la 
colonisation européenne a décimé 
90 % de la population amérindienne 
dont toute trace ou presque s’est 
évanouie en l’absence d’architecture 
monumentale. 

Aujourd’hui, la science atteste une 
présence de plus de 13 000 ans, une 
circulation des hommes et des idées 
ainsi qu’une parfaite maîtrise de 
l’environnement.

Les collections ethnographiques 
exceptionnelles présentées dans 
l’exposition évoquent la diversité 
des modes de vie, des croyances 
et des traditions des peuples 
de l’Amazonie ainsi que les liens 
complexes qu’ils entretiennent avec 
leur environnement. Le parcours 
propose un cheminement de la 
naissance à la mort pour mieux 
comprendre la vie ritualisée des 
peuples autochtones. 

Les ressources naturelles de 
l’Amazonie sont, de longue date, 
utilisées par les peuples autochtones. 
Mais avec la colonisation, l’équilibre 
écologique est renversé : à la fin du 
19e siècle, l’hévéa est surexploité 
en raison de l’essor de l’industrie 
automobile et de ses besoins en 
caoutchouc. Puis, au cours du 
20e siècle, l’agrobusiness, l’industrie 
minière et l’hydroélectricité, 
contribuent à un processus de 
déforestation massive en contournant 
le cadre légal.

Aujourd’hui, la survie de l’Amazonie 
est menacée et les peuples 
sont engagés dans une lutte de 
préservation du milieu naturel et 
de leurs cultures. Depuis les années 
1980, une forte mobilisation des 
peuples amérindiens émerge en 
réaction aux violations de leurs 
droits : manifestations, tournées 
diplomatiques, activismes de terrain, 
création d’organisations politiques 
donnent une visibilité à ces luttes qui 
s’affirment sur le plan international.

EXPOSITION TEMPORAIRE
/ Amazonie[s], forêt-monde

Jusqu’au 2 mai 2022

Ci-contre : 
Groupe de jeunes hommes 
portant des coiffes rahetô, 2008. 
Peuple iny, dit karajá, Brésil
Photo Musée dauphinois, 
Département de l’Isère

Le parcours de l’exposition longe 
le fleuve Amazone, ponctué de 
récits traditionnels sonores, d’objets 
archéologiques provenant du Musée 
des Amériques à Auch, d’objets 
ethnographiques prêtés notamment 
par le Musée d’histoire naturelle de 
Lille et l’association Jabiru Prod, de 
photographies grand format illustrant 
les principales exactions écologiques, 
de témoignages filmés contemporains 
et de portraits photographiques 
associés à des témoignages oraux 
retranscrits en teko, wayana et 
wayãpi (trois langues autochtones 
guyanaises), en français et en anglais. 

Exposition inscrite dans le cadre 
de l’Appel de la forêt, initié par 
le Département de l’Isère en 2021
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SOIRÉE ÉTUDIANTE
Visite guidée par Fabienne 
Pluchart et Maddalena 
Giovannini, respectivement 
commissaire et scénographe 
de l’exposition « Amazonie[s], 
forêt-monde »

N’avez-vous jamais souhaité 
connaître les coulisses d’une 
exposition ? Les étapes du projet 
« Amazonie[s], forêt-monde » 
n’auront plus aucun secret pour 
vous à l’issue de cette visite 
conduite par les deux principales 
conceptrices.  

Soirée gratuite réservée aux étudiants, 
proposée en partenariat avec 
l’Université Grenoble Alpes
Réservation sur la billetterie en ligne : 
culture.univ-grenoble-alpes.fr 

SORTIE BOTANIQUE EN FAMILLE
VÉLO-BOTA
Accompagnée par la société 
botanique Gentiana 
et l’association ADTC 
se déplacer autrement

Au départ de la Fontaine du Lion, 
rue Saint-Laurent, enfourchez 
votre vélo pour découvrir la 
richesse floristique en ville. Ici, le 
vélo est un moyen de déplacement 
et de plaisir pour aller à la rencontre 
de l’étonnante diversité des plantes 
sauvages qui poussent entre 
les pavés, grimpent aux murs et 
rampent sous nos roues.
Balade suivie d’une pause 
déjeuner dans les jardins du musée 
et d’une visite de l’exposition.

Tarif : 15 € (pour un binôme familial :
1 parent, 1 enfant)
Inscription au 04 57 58 89 01 
à partir du 1er avril 2022
Annulation en cas de pluie 

VISITE GUIDÉE –
DÉMONSTRATION 
Par Olivier Cogne, directeur du 
Musée dauphinois et commissaire 
de l’exposition, et Marie-Anne 
Jacquemoud-Collet et Claude 
Errico, membres de l’ASP2G 
(Association de sauvegarde et de 
promotion du gant de Grenoble) 

À l’issue d’une visite conduite 
à plusieurs voix par trois des 
protagonistes de l’exposition, 
l’un en sa qualité d’historien, les 
deux autres en tant que témoins 
directs de l’activité gantière 

ATELIER FAMILLE
ANIMAUX EN PAPIER MÂCHÉ
Par Sofie Melnick, artiste 
sculptrice, dompteuse de papier

Créer un animal de la jungle 
d’Amazonie de son choix en 
volume avec la technique du papier 
mâché. L’intensité des couleurs et 
les formes exotiques de cette faune 
invitent à la rêverie... Journal, papier 
de soie, nappes en papier, images 
des magazines, papier cadeau et 
tant d’autres, servent à finaliser les 
sculptures en beauté. Vous pouvez 
apporter vos papiers préférés, ils 
seront recyclés dans vos œuvres !

Atelier famille à partir de 6 ans
Précédé d’une visite de l’exposition
Présence obligatoire aux deux séances
(atelier limité à un adulte 
et un enfant par famille)
Tarif : 15 € (tarif pour une famille, 
1 adulte, 1 enfant, deux séances 
comprises) 
Inscription au 04 57 58 89 01 
à partir du 11 avril 2022

EXPOSITION
AMAZONIE[S],
FORÊT-MONDE

EXPOSITION
UN AMOUR DE VÉLO

EXPOSITION
FAIT MAIN
QUAND GRENOBLE 
GANTAIT LE MONDE

EXPOSITION
AMAZONIE[S],
FORÊT-MONDE
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Dim. 24/04
de 11h à 12h30

Mer. 27/04
& Jeu. 28/04
de 14h à 17h

AGENDA AVRILAGENDA AVRIL

grenobloise, une démonstration 
de savoir-faire sera proposée au 
public. Claude Errico et Marie-
Anne Jacquemoud-Collet seront 
associés pour la circonstance 
autour du travail clé de la coupe et 
de la couture du gant. 

Inscription au 04 57 58 89 01 
à partir du 8 avril 2022
En partenariat avec l’ASP2G

Mer. 06/04
de 18h30 à 21h

Sam. 16/04
de 10h à 15h

VACANCES SCOLAIRES 
DU 16 AVRIL AU 2 MAI

Les musées du 
Département de 
l’Isère ont à cœur 
d’explorer l’histoire 
de notre territoire 
et de la faire découvrir 
à leurs visiteurs. 
Au sein de ce réseau 
de onze 
établissements, le 

Musée dauphinois est particulièrement 
attaché à la transmission des récits de vie 
de ceux qui nous ont précédés. À travers 
ses expositions, il relate autant le parcours 
de grandes figures dont le nom est resté 
dans les livres que des anonymes dont 
l’histoire ne mérite pas moins d’être contée. 

L’étude des savoir-faire qui ont fait la 
réputation de notre département constitue 
pour lui une référence continuelle. « Potiers 
et faïenciers en Dauphiné », « Papetiers des 
Alpes », « L’ivresse des sommets, eaux-de-
vie, liqueurs et autres breuvages des Alpes » 
témoignent, parmi d’autres expositions, 
que ce cycle autour des métiers et des 
productions emblématiques de l’Isère 
est engagé depuis longtemps. Dans cette 
série, les fabricants du fameux « Gant de 
Grenoble » ont naturellement toute leur 
place. Tel est le thème de la toute nouvelle 
exposition que le public peut découvrir en 
ce printemps au Musée dauphinois.  

En revenant sur la passionnante épopée 
des gantiers grenoblois, l’histoire nous 
réserve décidément bien des surprises. 
Difficile d’imaginer en effet l’importance 
d’une activité qui à son âge d’or, au tournant 
des années 1900, fut première pour notre 
territoire. Entre autres compétences, les 
hommes et les femmes qui la firent vivre, 
furent reconnus pour la qualité de leur 
production qui rayonna dans le monde, 
leur capacité entrepreneuriale et leur sens 
de l’innovation. 

L’ingéniosité au service du patrimoine est 
également à l’honneur au Musée dauphinois 
avec le récit d’une autre saga, celle du 
laboratoire ARC-Nucléart dont nous venons 
de célébrer les 50 ans d’existence. 
Ou comment des vestiges archéologiques 
sortis du lac de Paladru à la momie de 
Ramsès II, ce sont des pans entiers du passé 
qui ont pu être sauvegardés et donnés à voir 
au public grâce aux techniques de pointe 
de notre ingénierie scientifique. Autant 
d’atouts qui font la force des entreprises 
iséroises aujourd’hui. 

Jean-Pierre Barbier
Président du Département de l’Isère

Après une première réalisation dédiée  
à Rose Valland, quatre épisodes diffusés 
en 2021 déroulent la longue histoire du 
Musée dauphinois, contextualisée par des 
témoignages d’archives aux saveurs des 
différentes époques traversées. Plusieurs 
responsables du musée reviennent sur 
ce précieux héritage, qui a façonné leurs 
missions, interrogés par la journaliste et 
auteure Clémentine Méténier, chargée  
du scénario et de l’écriture de ce podcast.

Le premier épisode s’appuie notamment  
sur la parole de son directeur, Olivier Cogne, 
qui revient sur les grandes étapes qui ont 
constitué le musée depuis sa fondation 
en 1906, par Hippolyte Müller. Le deuxième 
s’articule autour des propos de Jean-Claude 
Duclos, qui en fut conservateur. Il raconte 
l’identité d’un lieu attaché au patrimoine alpin 
comme aux cultures d’ailleurs dans sa défense 
de la diversité. Le troisième montre l’envers 
du décor, celui du montage d’ « Amazonie[s], 

forêt-monde », une exposition conduite par 
la commissaire Fabienne Pluchart. Pendant 
de longues semaines, chargés de collections 
sont mobilisés aux côtés de menuisiers, 
peintres et autres techniciens de génie ! Enfin, 
vous saurez tout sur les impressionnantes 
collections du musée au cours du quatrième 
et dernier épisode, entraînés dans les 
différents espaces des réserves par sa 
responsable, Marion Carcano.

L’intégralité du podcast 
à écouter sur musees.isere.fr

/ Partout en ces lieux 
plane l’esprit d’un homme
/ Les Alpes, le monde
/ Dans les coulisses de l’exposition 
« Amazonie[s], forêt-monde »
/ Inaliénables, gigantesques 
et tenues secrètes, les collections 
du Musée dauphinois

MUSÉE INTIME  
/ Le Musée dauphinois comme 
vous ne l’avez jamais entendu !

Podcast réalisé par Clémentine Méténier
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2020
I Graphisme de l’exposition « Secrets de beauté ». Maison de la Culture du Japon, Octobre 2020 - Février 2021Paris
I Graphisme de l’exposition « Victor Brauner » Musée d’Art moderne, Paris. Septembre 2020 - Janvier 2021
I Support de communication de l’exposition « Man Ray », Musée du Luxembourg. Septembre 2020
I Supports de communication, catalogue et graphisme de l’exposition « Secrets de beauté ». Maison de la Culture du Japon, Paris
I Signalétique permanente de la Ville de Saint-Amand en puisaye. Septembre 2020 
I Graphisme et communication de l’exposition « Michel Ocelot » Musée-Château d’Annecy. Juin - Décembre 2020
I Supports de communication de l’exposition « Un amour de vélo », Musée dauphinois, Décembre 2020 - Juillet 2021
I Supports de communication, livret et graphisme de l’exposition « De pierres et de papiers ». Bibliothèque du patrimoine, Grenoble



Graphisme et signalétique de l’exposition « Victor Brauner», 
MAM, Paris. septembre 2020 - avril 2021

Victor Brauner



De pierres et de papiers
Graphisme et communication de l’exposition « De pierres et de papiers. Bâtir nos patrimoines »,
Bibliothèque d’étude et du patrimoine, Grenoble, octobre 2020 - février 2021



Graphisme et signalétique de l’exposition « Les Flandrin, artistes et frères », 
MBA Lyon. Mai-Septembre 2020

Les Flandrin



Musée Champollion
Création du visuel d’ouverture et de communication générique du musée Champollion, 
Département de l’Isère, 2020

Musée Champollion 
Aux origines de l’égyptologie

45 rue Champollion
38450 Vif

45 rue Champollion
38450 Vif

Aux origines de l’égyptologie
Musée Champollion 

C’est ouvert !
Sur réservation : 04 57 58 88 50 / musee-champollion@isere.fr 

Maitre d’ouvrage : Département de l’Isère
Maîtrise d’oeuvre : Agence Archipat (Lyon) - Gaël Robin, architecte associé, 
et Nicolas Castro, chef de projet. Frédéric Reynaud, paysagiste dplg.
Agence Scèn’Art - Mélanie Claude, scénographe.
Bureaux d’études : Thermifluides, Korell, Ideum, Génie acoustique et CM économistes

La maison, le jardin et le potager 
au 18e siècle, peinture murale conservée 
au premier étage du musée
© Jean-Sébastien Faure
Département de l’Isère / Musée Champollion

Une découverte inattendue
À l’occasion de la rénovation de la maison de maître, des peintures murales ont été découvertes. 
Recouvertes au 19e siècle par des papiers peints, ces scènes de paysages encadrées de frises 
aux motifs floraux témoignent d’un riche décor existant dans la maison aux 17e et 18e siècles.
Conservées et restaurées, elles sont visibles au premier étage du musée.

L’ exposition permanente
Les Champollion, aux origines 
de l’égyptologie

Installé dans le Domaine « Les Champollion » à Vif, le musée 
présente dans la maison de maître une exposition permanente 
sur la vie et l’œuvre des frères Champollion. Le parcours 
de visite de 300 m² illustre les trois axes du concept du musée : 
la complémentarité des deux frères Champollion, leur travail 
de recherche et leur apport à la naissance de l’égyptologie. 

À partir de l’univers familial et de l’histoire individuelle 
au rez-de-chaussée, le parcours montre, à travers la fulgurante 
ascension des deux frères, le travail de recherche qui mène 
au déchiffrement au 1er étage. Le 2e étage est consacré à la 
redécouverte de la civilisation et aux origines d’une nouvelle 
discipline, l’égyptologie. Les visiteurs découvriront le bureau 
du déchiffrement, la tenue portée par Champollion en Égypte 
ou encore la chambre qu’il occupait à Vif et les nombreux 
ouvrages ou notes manuscrites, témoins de ses recherches. 

Une scénographie sur les pas 
des frères Champollion

La scénographie propose une pleine immersion dans l’univers 
des frères Champollion au 19e siècle. Au fil du parcours 
et jouant sur la complémentarité, une alternance harmonieuse 
entre espaces restitués et sections thématiques est imaginée. 

La scénographie exploite l’ascension dans la maison pour signifier 
l’élévation fulgurante des deux frères. Elle utilise tour à tour, 
comme fil rouge, la recherche et son bouillonnement, la démarche 
pluridisciplinaire des Champollion, et enfin la redécouverte 
de la civilisation égyptienne et l’émerveillement qu’elle suscite.

Un film, un théâtre d’optique, une maquette, des dioramas, 
des ambiances sonores, des projections et divers outils multimédias 
transportent le visiteur. Développés avec des conseillers, 
en convoquant des sources archivistiques et iconographiques, 
le parcours offre aux visiteurs cohérence et exactitude scientifique. 
Cette exigence répond à une volonté de proposer aux publics une 
vision plurielle et contrastée de la recherche et de l’égyptologie.

Pour prolonger la visite

Dans les anciennes dépendances, un espace d’exposition 
temporaire de 120 m2 permet de prolonger la visite autour 
de thématiques associées aux frères Champollion et à la 
naissance de l’égyptologie, mais aussi à l’actualité de la discipline 
et la passion suscitée par l’Égypte antique. 

Un projet de rénovation architectural, 
paysager et muséographique respectueux 
de l’ esprit des lieux

La transformation du domaine favorise la rencontre avec 
les frères Champollion. Les bâtiments et le parc, inscrits au titre 
des Monuments Historiques, ont été restaurés selon les règles 
de l’art. Les fonctions d’un musée moderne ont été intégrées 
dans le bâti existant.

La maison de maître accueille l’exposition permanente consacrée 
à l’œuvre des frères Champollion (1). Les dépendances abritent 
l’accueil, la boutique (2), mais aussi un espace d’exposition 
temporaire et une salle pédagogique (3).

Le jardin et le parc de l’ancienne propriété agricole ont été 
restitués dans l’esprit du 19e siècle (4). Depuis les cours et leur 
ambiance intime et domestique, le visiteur découvre la partie 
jardin caractéristique des maisons des champs. Le verger a été 
replanté d’essences locales et orné de parterres de fleurs. La prairie 
fleurie évoque l’ancien champs, son ouverture sur les montagnes 
offre un contraste saisissant avec les espaces précédents. 

Projection d’aménagement, vue d’ensemble, Musée Champollion
© AGENCE ARCHIPAT

Projection muséographique du parcours permanent
© SCÈN’ART

Estampage de la pierre de Rosette, 
début du 19e s., encre brune sur papier
© Département de l’Isère / Musée Champollion 

François-Martin Testard, Les Scientifiques de la campagne 
d’Égypte devant le temple de Dendéra, 1819, huile sur toile 
© Département de l’Isère / Musée Champollion

Bureau à gradin de Jean-François Champollion, début du 19e s., acajou, 
bronze doré et Manteau égyptien de Jean-François Champollion, 
début du 19e s., laine, soie
© Département de l’Isère / Musée Champollion 

Un parfum de science 
               et d’Orient au pied du Vercors 

1

2
3

4

ÉDITORIAL

L’Isère est riche de talents où tant 
d’hommes illustres ont marqué 
l’histoire, notamment le 19e siècle : 
le compositeur Hector Berlioz, 
le peintre Ernest Hébert, l’écrivain 
Stendhal, l’ingénieur Aristide 
Bergès. Il était par conséquent plus 
que logique que le Département de 
l’Isère consacre un musée aux frères 
Champollion. En juin 2021, a été 

inauguré, à Vif, au sud de Grenoble, le 11e musée départemental, 
qui rend hommage à leur vie et à leur œuvre.

Le projet est né de notre volonté d’ouvrir au public le domaine  
Les Champollion, un lieu patrimonial dont la cohérence et l’identité 
ont été préservées. Le Département respecte ainsi l’engagement 
pris auprès des descendants de Jacques-Joseph Champollion-
Figeac, frère aîné de l’égyptologue, lors de l’acquisition de la 
propriété familiale. 

Responsable de la conservation, de l’étude et de la valorisation 
de ce patrimoine, le Département de l’Isère a porté un projet 
ambitieux. Le défi était de taille : ouvrir largement la maison 
des champs, lieu de mémoire des Champollion et lui offrir 
un rayonnement à leur mesure. Le musée sera le premier lieu 
en France entièrement dédié à la naissance de l’égyptologie, 
discipline que les frères Champollion ont contribué à fonder. 
Gratuit pour tous, il fera voyager les visiteurs des rives de l’Isère 
jusqu’aux rives du Nil. 

Jean-Pierre Barbier 
Président du Département de l’Isère

Musée Champollion
45, rue Champollion
38450 Vif
04 57 58 88 50
musee-champollion@isere.fr
musees.isere.fr

Entrée gratuite
Sur réservation 
au 04 57 58 88 50 ou sur 
musee-champollion@isere.fr
Accessible aux personnes 
à mobilité réduite

Horaires d’ouverture  
Du mardi au dimanche 
du 1er avril au 31 octobre : 
de 10h à 12h30 
et de 13h30 à 18h 

du 1er novembre au 31 mars : 
de 10h à 12h30 
et de 13h30 à 17h 
Fermeture les lundis, 
le 1er janvier, le 1er mai 
et entre le 25 décembre 
et le 1er janvier

Accès :
Bus ligne 25 et 26 
arrêt Mairie de Vif
TransIsère n°4500 (ligne Mens 
Grenoble) arrêt Mairie de Vif
Au départ de Grenoble :
Train (TER à destination 
Clelles-Mens) arrêt Vif
Autoroute A480 sortie 12 (Vif) 

La maison de maître, 2004 
© Département de l’Isère / Musée Champollion

Le musée en quelques mots

Installé dans le Domaine « Les Champollion », le Musée 
Champollion est dédié à la mémoire des frères Champollion : 
Jean-François (1790-1832), l’égyptologue et Jacques-Joseph 
Champollion-Figeac (1778-1867), son frère aîné et à la naissance 
de l’égyptologie. Protégée au titre des Monuments historiques, 
la propriété, acquise par le Département de l’Isère, témoigne 
des séjours dauphinois des deux frères. Tout en ces lieux 
signale leur présence et entretient leur souvenir : les ombrages 
du parc qu’ils appréciaient, la maison de maître et ses décors 
intérieurs, le mobilier, les objets d’art et les effets personnels 
des deux hommes, conservés par les descendants. Afin de 
pouvoir perpétuer l’œuvre de mémoire initiée par la famille, 
le Département de l’Isère a mené un ambitieux projet 
architectural, paysager et muséographique pour offrir 
à ce lieu de mémoire un rayonnement à la mesure des frères 
Champollion. Labellisé musée de France en 2020, il invite 
à un voyage des rives de l’Isère jusqu’aux rives du Nil. 

Informations pratiques

Avec une présence forte sur le territoire grâce 
à l’implantation de ses musées départementaux 
accessibles gratuitement, la politique patrimoniale 
du Département de l’Isère vise à mettre à disposition 
des publics tous les types de patrimoine (historique, 
archéologique, artistique, ethnographique…) 
sous les formes les plus diverses.

Le Musée Champollion fait partie du réseau 
des onze musées du Département de l’Isère.

Musée Champollion 
Saison culturelle 
mars - août 2022



Dessins Victor Hugo
Communication de l’exposition « Vicotr Hugo - Dessins », 
Paris Musées, Maison de Victor Hugo. Courant 2020 - 2021



Secrets de beauté
Création de l’identité visuelle et du catalogue de l’exposition « Secrets de beauté », 
Maison de la culture du Japon, Octobre 2020



Du mardi au samedi 13h -18h
12 bd Maréchal Lyautey Grenoble / www.bm-grenoble.fr
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Arc outrepassé
Élément architectural qui
enjambe l’espace entre 
deux piliers ou montants
verticaux. Il est outrepassé 
lorsque son diamètre
est plus large que l’espace 
entre les piliers qui le 
soutiennent. Sa forme est 
comparable à celle d’un fer 
à cheval.

Architecture contemporaine 
remarquable (label) 
Label attribué par l’État 
aux bâtiments, ouvrages d’art 
et aménagements réalisés 
il y a moins de cent ans et 
dont la conception présente 
un intérêt architectural 
ou technique. La ville de 
Grenoble compte vingt 
édifices labellisés.

Bibliothèque 
municipale classée 
Statut attribué par l’État à des 
bibliothèques municipales
caractérisées par l’importance 

du patrimoine conservé, 
par la présence de collections 
d’État en particulier issues des 
confiscations révolutionnaires, 
et par leur rayonnement 
territorial important.

Cabinet d’antiques 
Aux 18e et 19e siècles, désigne 
une collection réunissant 
des objets divers, provenant 
de toutes les époques et 
de toutes les origines 
géographiques.

Dauphiné (province du) 
Depuis 1349, le Dauphiné 
est l’une des provinces qui 
composent le royaume 
de France. À la Révolution 
française, le territoire est
réorganisé en départements 
et le Dauphiné est divisé 
entre la Drôme, les Hautes-
Alpes et l’Isère.

Enceinte bastionnée 
Enceinte présentant 
un tracé géométrique 

et dotée de bastions ; 
de forme polygonale, 
les bastions en saillie sur 
l’enceinte permettent de tirer 
latéralement sur les assaillants.

Expédition et 
campagne d’Égypte 
Campagne militaire menée 
par Napoléon en Égypte 
entre 1799 et 1801 afin de 
conquérir l’Égypte et l’Orient.
Elle s’accompagne d’une 
expédition scientifique
qui réunit des savants.

Exposition internationale
de la Houille blanche 
et du Tourisme 
Manifestation temporaire 
tenue à Grenoble en 1925 
afin de faire découvrir les 
progrès dans les domaines 
de l’hydroélectricité et 
du tourisme.

Vue sur la ville depuis le 
jardin des Dauphins, 2020

—

 
Glossaire

10-11

Le musée-bibliothèque, achevé en 1872, est 
pensé et construit pour abriter deux institutions 
patrimoniales phares de la ville : la bibliothèque, 
fondée en 1772, et le musée, créé en 1798. 
Celles-ci étaient installées jusqu’ici dans une 
partie de l’actuel collège-lycée Stendhal. 

La conception de cet ambitieux bâtiment, 
débattue localement par une commission 
consultative, associe étroitement les directeurs 
de la bibliothèque, Hyacinthe Gariel, et 
du musée, Alexandre Debelle. Le projet, qui 
mobilise une part conséquente des finances 
de la municipalité, revêt aussi un rôle urbain. 
Il participe à la cohérence architecturale 
et à la monumentalité souhaitées pour 
l’aménagement de la place d’Armes (actuelle 
place de Verdun). Aussi, sa réalisation est-elle 
confiée en 1862 à l’architecte parisien Charles-
Auguste Questel, chargé de la construction 
de la préfecture voisine. Questel reprend 
les propositions de distribution intérieure 
faites par Gariel et Debelle : le musée et la 
bibliothèque se partagent le bâtiment dans 
le sens de la longueur à partir d’un vestibule 
commun. Des deux galeries souhaitées par les 
directeurs, seule celle de la bibliothèque est 
réalisée tandis que le musée est doté de trois 
salons en enfilade. 

À l’étroit, la bibliothèque déménage en 1970 
dans le bâtiment qu’elle occupe aujourd’hui, 
alors laissé vacant par la bibliothèque 
universitaire. Le musée s’installe place Lavalette 
en 1992. Le musée-bibliothèque, protégé 
Monuments historiques, constitue un très bel 
exemple des « temples » dédiés à la culture 
élevés dans la tradition du Second Empire.

Galerie de la bibliothèque,
voûtes peintes et coupoles, 
2019

—

LE MUSéE-
BIBLIOTHèQUE

Un monument pour deux institutions

Musée-bibliothèque, 
élévation principale, 
1863

—
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« Grenoble, capitale des Alpes »… La montagne 
s’impose vraiment dans l’imaginaire grenoblois 
au cours du 19e siècle. Cette évolution est liée 
au rôle grandissant joué par la ville dans la 
défense des Alpes depuis le début du 18e siècle 
puis par le développement des excursions 
pratiquées par les élites. L’essor touristique, 
industriel, universitaire et démographique 
conforte les liens qui unissent Grenoble à 
la montagne. Ce rapport étroit trouve une 
première traduction spatiale au sein du jardin 
des Dauphins. Son réaménagement au début 
du 20e siècle comprend des terrasses offrant 
des points de vue sur la ville et les montagnes. 

Dans l’entre-deux-guerres, Grenoble souhaite 
renforcer sa position de cité touristique 
tournée vers les montagnes vis-à-vis d’autres 
villes comme Chambéry. Elle se dote alors de 
deux belvédères urbains : la tour Perret et le 
téléphérique de la Bastille aménagés pour jouir 
de la vue sur la ville et les montagnes. 

La tour, bâtie en 1925 pour l’Exposition 
internationale de la Houille blanche et du 
Tourisme, est qualifiée de « tour pour regarder 
les montagnes » par son architecte, Auguste 
Perret. Le téléphérique, inauguré en 1934, 
est un équipement jusqu’ici dédié au milieu 

montagnard. La ville affirme ainsi un lien 
physique et symbolique avec la montagne 
et donne une nouvelle vocation au site 
de la Bastille. Le sommet et les différents 
aménagements militaires deviennent des 
plateformes ouvertes à la contemplation 
du paysage. La tour Perret et le site de la 
Bastille, protégés Monuments historiques, 
et bien sûr les « bulles » du téléphérique, sont 
reconnus aujourd’hui comme des patrimoines 
incontournables de la ville. 

Téléphérique 
de la Bastille, 
maquette 
d’affiche, entre 
1934 et 1951

—

DES BELVéDèRES 
URBAINS

Grenoble et la montagne

Le jardin des Dauphins, 
début 20e s.

—
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Fortifications 
Ouvrage ou ensemble 
d’ouvrages défensifs destinés 
à protéger un lieu contre
les attaques de l’ennemi.

Hiéroglyphes 
Langue et écriture sacrées
utilisées dans l’Égypte antique.

Houille blanche 
Expression inventée 
et popularisée à la fin du 
19e siècle par le papetier
Aristide Bergès installé 
à Lancey pour désigner
l’hydroélectricité, la 
production d’électricité
grâce à la force de l’eau.

Incunables 
Premiers ouvrages 
imprimés, édités avant 1501. 
La présentation du texte
et des illustrations des 
incunables témoigne
de la transition entre les 
manuscrits et les
livres imprimés.

Journée des Tuiles 
Émeute survenue le
7 juin 1788 à Grenoble, 
au cours de laquelle
les Grenoblois jettent 
des tuiles sur les soldats
du roi chargés d’accompagner 
les parlementaires en dehors 
de la ville pour signifier leur 
départ exigé par le roi de 
France. Cette journée est 
considérée comme l’un des 
préludes de la Révolution 
française.

Manuscrit 
Texte ou ouvrage rédigé à la 
main sur un support souple. 
Avant la mise au point et la 
diffusion de l’imprimerie 
à partir du milieu du 15e siècle, 
tous les ouvrages sont des 
manuscrits.

Monument historique 
Statut  juridique particulier 
attribué par l’État à un 
bâtiment en raison de son 
intérêt historique, artistique, 

architectural, technique ou 
scientifique. Ce statut est une
reconnaissance de la valeur 
patrimoniale d’un bien.

Renaissance 
(style architectural) 
En Europe, style qui 
s’épanouit entre le 15e et 
le 17e siècle. Les façades se 
caractérisent par la symétrie,
l’utilisation de colonnes 
engagées et de pilastres
(colonnes et piliers 
partiellement encastrés dans
un mur) ainsi que par une 
décoration foisonnante.

Second Empire 
(style architectural) 
Style né pendant la période du 
Second Empire (1852-1870).
Il se caractérise par une 
abondante ornementation, 
le mélange et la relecture de 
plusieurs styles architecturaux, 
pratique désignée par le terme 
d’éclectisme.
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De pierres 
& de papiers
—
Bâtir nos patrimoines

Manuscrits, tableaux, objets du quotidien, machines, 
bâtiments… les patrimoines revêtent des formes multiples 
et relèvent de champs aussi divers que l’architecture, les 
techniques, les arts, l’écrit, etc. Quels que soient leurs natures 
et leurs domaines, ils sont le fruit d’une construction sur le long 
terme. Ils nous racontent les sociétés qui ont créé des objets et 
celles qui ont choisi de les conserver pour les transmettre aux 
générations suivantes.

Depuis presque 250 ans, la bibliothèque municipale de 
Grenoble contribue à l’élaboration de ces patrimoines. 
Inscrites dans l’histoire de la ville, les riches collections qu’elle 
a constituées illustrent et éclairent la mémoire de la cité 
fondée il y a plus de 2000 ans. Cette longévité se traduit 
dans le renouvellement du paysage architectural et urbain. 
La permanence et la qualité des éléments qui le composent 
constituent autant de patrimoines reconnus ou en devenir. 

À travers l’exposition De pierres et de papiers : bâtir nos 
patrimoines, la bibliothèque municipale et la Ville d’art et 
d’histoire font dialoguer des pièces écrites et graphiques avec 
des objets architecturaux et urbains. La sélection partielle 
et partiale proposée rappelle la diversité des patrimoines 
grenoblois et explicite leur élaboration progressive. Montrer la 
richesse et la beauté des pièces conservées à la bibliothèque, 
révéler le caractère patrimonial d’architectures et de lieux 
inscrits dans le quotidien ont animé les choix effectués. La 
rencontre entre ces collections et ces sites rend compte d’une 
histoire écrite par les Grenoblois d’hier et d’aujourd’hui. Elle 
donne de la profondeur et du sens à la ville.

PLAN DE 
LOCALISATION

De pierres et de papiers
Communication et livret de l’exposition « De pierres et de papiers. Bâtir nos patrimoines »,
Bibliothèque d’étude et du patrimoine, Grenoble, octobre 2020 - février 2021



Man Ray
Déclinaisons de supports de communication d’après le visuel de l’exposition « Man Ray », 
Musée du Luxembourg - RMNGP. Septembre 2020 



2019
I Signalétique et communication de l’exposition «Jômon », Maison de la Culture du Japon, Paris. Septembre - Décembre 2018
I Catalogue de l’exposition «Jômon », Maison de la Culture du Japon, Paris. Septembre - Décembre 2018
I Graphisme de l’exposition « Michael Jackson, On the Wall », Grand Palais, Paris. Novembre 2018 - Février 2019
I Communication de l’exposition « Zadkine, l’instinct de la matière », Paris Musées, Musée Zadkine. Septembre 2018 - Janvier 2019
I Graphisme de l’exposition « Roman? ou Gothique? », Musée de Cluny, Paris. Octobre2018 - Janvier 2019
I Signalétique et communication de l’exposition « Yu-ichi Inoue », Maison de la Culture du Japon, Paris. Juillet - Septembre 2018
I Catalogue de l’exposition « Yu-ichi Inoue », Maison de la Culture du Japon, Paris. Juillet - Septembre 2018
I Refonte de la maquette de la collection À savoir, Éditions Dalloz, Paris. Juin 2018 
I Support de communication pour l’exposition « Caricatures », Paris Musées, Maison Victor Hugo. Juin - Octobre 2018
I Signalétique permanente de la ville de Saint-Amand-en-Puisaye, Saint-Amand-en-Puisaye. Juillet 2018 

I Graphisme de l’exposition « Les Nadar, un siècle de photographie », Bibliothèque nationale de France, Paris. Octobre 2018 - Janvier 2019
I Graphisme et communication de l’exposition « Yuki Atae », Maison de la Culture du Japon, Paris. Février - Mars 2018
I Graphisme de l’exposition « Sur mesure : les 7 unités du monde », Musée des Arts et Métiers, Paris. Octobre 2018 - Janvier 2019
I Graphisme de l’exposition « Écrivains et penseurs autour du Chambon-sur-Lignon », Lieu de Mémoire du Chambon. Juillet - Octobre 2018 
I Graphisme de l’exposition « Le canal de Suez »,  Institut du Monde Arabe, Paris. Mars - Août 2018

I Graphisme et communication de l’exposition « Tintoret », Musée du Luxembourg. Mars - Juillet 2018 

I Refonte des supports communication/pédagogique du Musée du Luxembourg, Musée du Luxembourg. Mars - Juillet 2018

I Graphisme de l’exposition « Frantiseck Kupka, 1871-1957 », Galeries nationales du Grand Palais. Mars - Juillet 2018



Rocher Saint-Michel d’Aiguilhe
Graphisme et signalétique du site du rocher de Saint-Michel d’Aiguilhe,
Le Puy-en-Velay, ouverture juin 2019

Le site du Rocher 
et de sa Chapelle au fil 
du temps…

The Rock 
and its chapel 
over the centuries …

La silhouette du Rocher d’Aiguilhe et de sa chapelle 
millénaire, dédiée à saint Michel, surprend le regard 
de celui qui la découvre et fait la fierté du résident qui 
s’émerveille chaque jour. Martellange, Meunier, Fragonard 
et bien d’autres peintres l’ont immortalisée sur leurs toiles. 
Aujourd’hui, les photographes ont pris le relais et leurs 
clichés sont diffusés en centaines de milliers d’exemplaires 
sur internet et les réseaux sociaux.

On voit ici un dessin d’après l’aquarelle réalisée par 
Meunier en 1788. Il a représenté le Rocher et la Chapelle 
dans l’environnement du bourg fortifié d’Aiguilhe tel 
qu’il était quelques années avant la Révolution française.

Parmi les éléments qui ont depuis disparu, figurent encore 
une porte, une tour et les murs des fortifications qui 
jadis protégeaient Aiguilhe. Les chapelles dédiées à saint 
Gabriel, saint Raphaël et à saint Guinefort, détruites dans 
la tourmente révolutionnaire, jalonnaient l’escalier. À droite 
de la Chapelle Saint-Michel un bâtiment religieux, ayant pu 
abriter ermites ou religieux existait encore au XIXe siècle.

La visite virtuelle qui vous est proposée dans cette salle, 
vous invite à parcourir le site en empruntant l’escalier 
historique et à bénéficier du panorama à 360°. Elle vous 
offre une découverte de la chapelle et la lecture de
son architecture et de ses riches peintures murales.

The silhouhette of the Aiguilhe Rock and its thousand year 
old chapel dedicated to saint Michael has a surprising 
effect on visitors and is a source of pride for local residents 
who marvel at it every day. Martellange, Meunier, Fragonard 
and many other painters have immortalized it on their 
canvases. Today, photographers have taken over from 
painters and hundreds of thousands of their photos are 
published on the internet and social networks.

We can see here a drawing copied from an aquarelle 
done by Meunier in 1788. The artist has represented the 
Rock and the Chapel in the environment of the fortified 
village of Aiguilhe, such as it appeared some years before 
the French Revolution.

Among the elements which have since disappeared, 
we can still see a gate, a tower and the walls of the 
fortifications which protected the village of Aiguilhe in the 
past. The chapels dedicated to saints Gabriel, Raphaël and 
Guinefort, destroyed during the turmoil of the Revolution, 
stood alongside the stairway. On the right of Saint-Michael’s 
Chapel, a building where hermits or clergymen may have 
lived, still survived in the 19th century.

The virtual tour which you can watch in this room, invites 
you to climb up the historic stairway to explore the rocky 
pinnacle and discover the 360° panorama at the summit. 
You will learn all about the chapel, the architecture and 
the complex mural paintings.



Futuropolis
Graphisme de l’exposition « Futuropolis 1972-1994, aux avant-gardes de la bande dessinée »,
musée de la bande dessinée, Angoulême, janvier - mai 20219



Graphisme de l’exposition « Marie-Antoinette », 
Conciergerie, Centre des Monuments Historiques, Paris, octobre 2019 - janvier 2020

Marie-Antoinette



Graphisme de l’exposition «Paris Romantique », 
Petit Palais, MBA, Paris, mai - septembre 2019 

Paris Romantique



Graphisme de l’exposition « Degas à l’Opéra », 
Musée d’Orsay, Paris, Septembre 2019 - Janvier 2020

Degas à l’opéra



Graphisme de l’exposition « Greco », 
Galeries nationales du grand palais, Paris, octobre 2019 - février 2020 

Greco 



Vendre de tout, être partout
Graphisme de l’exposition « Casino. Vendre de tout, être partout »,
musée d’art et d’industrie, Saint-Étienne, mars 2019 - janvier 2020



Conception, mise en page et direction artistique 
du livre de recettes de cocktail « Kraken », 2019

Kraken

BLMHD

Conception : The Liquid Intelligence
Photographies : Nicolas G. Brulez

Graphisme : Atelier JBL

COCKTAILS BOOK

Paris Edition

bartenders 

Signatures

16 17

HADRIEN 
MOUDOULAUD

Le Syndicat
Paris 10e
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AYDAN

 Vinaigre d’ananas
1 Ananas
Vinaigre de riz
Baies de Passion
Eau

> Choisir 1 ananas bien mûr 
et odorant. Épluchez-le et réservez 
la peau pour faire un Tepache. 
Peser et découper l’ananas en 
petits morceaux (cœur compris) 
et le mettre dans une casserole. 
Ajouter 50% du poids de l’ananas 
en vinaigre de riz, la même 
chose en eau et la même chose en 
sucre. Le liquide doit totalement 
recouvrir le fruit. Ajouter 0,5% 
du total de liquide (vinaigre, 
eau et sucre) en baie de passion 
Mettre sur feu doux, couvrir 
et cuire lentement jusqu’à 70°. 
Transférer dans un bocal Le 
Parfait, fermer et laisser refroidir. 
Réserver au réfrigérateur 5 jours.

40 ml The Kraken Black Spiced
40 ml Vinaigre d’ananas 

10 ml Verjus
Top Eau Gazeuse

Méthode : Direct au verre
Verrerie : Highball
Décoration : Feuille d’ananas

44

NICOLA 
BATTAFARANO

Bar Joséphine 
Hôtel Lutétia
Paris 6e

19

KRAK A COCO

 The Kraken Black Spiced 
infusé à l’huile de coco
700 ml The Kraken Black Spiced
100 g Huile vierge de coco

> Cuire tous les ingrédients 
pendant 2h à 60°, congeler 
pendant 48h puis filtrer

Pour un batch :
1 500 ml The Kraken Black Spiced
830 ml Cynar
660 ml Antica Formula
10 Feuilles de pandan

> Cuire sous vide le batch avec 
10 feuilles de pandan pendant 3h 
à 52°. Laisser refroidir et filtrer

   Sésame bitters
200 ml Angostura bitters
50 g Graines de sésame noir

> Toaster le sésame, le broyer et le 
placer sous vide avec l’Angostura. 
Cuire pendant 30 minutes à 60° 
puis laisser infuser une semaine. 
Filtrer et mettre en bouteille

45 ml The Kraken Black Spiced 
infusé à l’huile de coco 

25 ml Cynar
20 ml Antica Formula
3 dashes Sésame bitters  

Pandan

Méthode : Stir and strain
Verrerie : Nick & Nora 
Décoration : Zeste d’orange
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30 ml The Kraken Black Spiced
20 ml Amontillado Lustau
60 ml Roasted soda 

Méthode : Direct au verre
Verrerie : Highball + Clear ice ‘The Nice Company’
Décoration : -

KRAK 
& ROASTED

 Roasted soda
200 g Orge torréfiée modéremment
200 g Orge extra torréfiée
50 g Grains de café 
torréfiés modéremment
200 g Grains de café 
extra torréfiés 
150 g Sticks de bois 
de chêne toasté
Eau minérale

1. Mettre l’orge torréfiée 
modéremment dans 
500 g d’eau minérale
2. Mettre l’orge extra torréfiée 
dans 500 g d’eau minérale
3. Mettre les grains de café 
dans 300 g d’eau minérale
4. Mettre le bois de chêne toasté 
dans 150g d’eau minérale
 
> Laisser infuser chaque 
ingrédient séparement au 
réfrigérateur pendant 48h. 
Filtrer séparemment

Dans un récipient, verser :
45 g Infusion d’orge 
torréfiée modéremment (1.)
100 g Infusion d’orge 
extra torréfiée (2.)
35 g Infusion de café (3.)
55 g Infusion de chêne toasté (4.)
115 g Eau minérale
25 g Sucre

> Mélanger jusqu’à ce que le sucre 
soit entièrement dissous puis 
gazéifier votre ‘roasted solution’ 
jusqu’à obtenir une bulle fine
et agréable
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Caricatures Victor Hugo
Communication de l’exposition « Balzac et les artistes. Mythes et réalités », 
Paris Musées, Maison de Balzac. Septembre - Janvier 2019



2018
I Signalétique et communication de l’exposition «Jômon », Maison de la Culture du Japon, Paris. Septembre - Décembre 2018
I Catalogue de l’exposition «Jômon », Maison de la Culture du Japon, Paris. Septembre - Décembre 2018
I Graphisme de l’exposition « Michael Jackson, On the Wall », Grand Palais, Paris. Novembre 2018 - Février 2019
I Communication de l’exposition « Zadkine, l’instinct de la matière », Paris Musées, Musée Zadkine. Septembre 2018 - Janvier 2019
I Graphisme de l’exposition « Roman? ou Gothique? », Musée de Cluny, Paris. Octobre2018 - Janvier 2019
I Signalétique et communication de l’exposition « Yu-ichi Inoue », Maison de la Culture du Japon, Paris. Juillet - Septembre 2018
I Catalogue de l’exposition « Yu-ichi Inoue », Maison de la Culture du Japon, Paris. Juillet - Septembre 2018
I Refonte de la maquette de la collection À savoir, Éditions Dalloz, Paris. Juin 2018 
I Support de communication pour l’exposition « Caricatures », Paris Musées, Maison Victor Hugo. Juin - Octobre 2018
I Signalétique permanente de la ville de Saint-Amand-en-Puisaye, Saint-Amand-en-Puisaye. Juillet 2018 

I Graphisme de l’exposition « Les Nadar, un siècle de photographie », Bibliothèque nationale de France, Paris. Octobre 2018 - Janvier 2019
I Graphisme et communication de l’exposition « Yuki Atae », Maison de la Culture du Japon, Paris. Février - Mars 2018
I Graphisme de l’exposition « Sur mesure : les 7 unités du monde », Musée des Arts et Métiers, Paris. Octobre 2018 - Janvier 2019
I Graphisme de l’exposition « Écrivains et penseurs autour du Chambon-sur-Lignon », Lieu de Mémoire du Chambon. Juillet - Octobre 2018 
I Graphisme de l’exposition « Le canal de Suez »,  Institut du Monde Arabe, Paris. Mars - Août 2018

I Graphisme et communication de l’exposition « Tintoret », Musée du Luxembourg. Mars - Juillet 2018 

I Refonte des supports communication/pédagogique du Musée du Luxembourg, Musée du Luxembourg. Mars - Juillet 2018

I Graphisme de l’exposition « Frantiseck Kupka, 1871-1957 », Galeries nationales du Grand Palais. Mars - Juillet 2018



Écrivains et penseurs
Graphisme de l’exposition « Écrivains et penseurs autour du Chambon-sur-Lignon »,
Lieu de mémoire, Le Chambon-sur-Lignon, juillet - septembre 2018



Samouraï au Kawaï
Graphisme de l’exposition « Des samouraïs au kawaii, histoire croisée du Japon et de l’Occident », 
Musée Dauphinois, octobre 2018 - juin 2019



Samouraï au Kawaï
Communication et catalogue de l’exposition « Des samouraïs au kawaii, 
histoire croisée du Japon et de l’Occident », Musée Dauphinois, octobre 2018 - juin 2019
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Exposition au Musée dauphinois 
à partir du 26 octobre 2018

Entrée gratuite

En partenariat avec le Musée des Confluences

DES 
SAMOURAÏS 
AU
KAWAii

Histoire croisée 
du Japon et de l’Occident

76

Le 9 octobre 1858, la France et le Japon signent 
un « Traité de paix, d’amitié et de commerce » à 
Edo, ancien nom de Tokyo. Cet acte scelle le 
rapprochement entre les deux pays et marque 
le commencement de l’ère Meiji. C’est la fin de 
la politique d’isolement volontaire de l’archi- 
pel pratiquée durant plus de deux siècles et 
le début de sa modernisation accélérée. Cent 
soixante ans après, les gouvernements français et 
japonais ont tenu à rappeler l’importance de ces 
événements en proposant le programme culturel 
Japonismes 2018 : les âmes en résonance. De nom-
breuses manifestations sont ainsi organisées par-
tout en France comme autant de témoignages 
des liens qui nous unissent. 

L’Année du Japon en Isère que le département a 
inaugurée à l’occasion de cette célébration ras-
semble à elle seule près d’une centaine d’actions. 
Grâce à l’implication de ses acteurs culturels, 
publics et associatifs, et avec pour chef de file le 
Musée dauphinois, ce territoire est de fait l’un 
des plus engagés pour cet anniversaire. Certains 
pourraient s’en étonner, mais ce serait mécon-
naître la tradition d’ouverture sur le monde de 
la région, la présence d’une population japo-
naise active en Isère et les liens qui nous relient à 
travers le temps. Qui se souvient du Grenoblois 
de naissance Léon Roches qui fut ambassadeur 
de France au Japon dans la période cruciale du 

Second Empire ? On sait davantage que le grand 
écrivain Paul Claudel passa une partie de sa vie 
en tant que diplomate à Tokyo, et en Isère dans 
sa belle demeure de Brangues. 

Autant d’histoires que le Musée dauphinois 
propose de nous raconter à travers une exposi-
tion et ce livre. Un récit qui rejoint celui, plus 
large, des relations entre les deux pays depuis 
l’ère des samouraïs et jusqu’à aujourd’hui, 
tandis que la pop culture japonaise connaît 
un incroyable écho en France et ailleurs. Sou-
tenu pour ce projet par la Japan Foundation, 
le Musée dauphinois bénéficie aussi du prêt 
de pièces exceptionnelles, en particulier issues 
de l’extraordinaire collection d’objets japo-
nais d’Émile Guimet conservée par le musée 
des Confluences. Cette exposition représente à 
n’en pas douter l’un des temps forts en région 
du programme Japonismes 2018. Faisons le 
vœu qu’elle contribue à affermir encore les 
liens entre nos pays et à favoriser le dialogue 
entre les cultures qui a été de tout temps un 
vecteur de paix et de fraternité.

Jean-Pierre Barbier 
Président du département de l’Isère  
      
Hidekazu Nagasawa
Consul du Japon à Lyon

Préface

Kimono Meisen, soie, 
vers 1910-1940.
Avec la modernisation 
du Japon, des kimonos en 
prêt-à-porter sont vendus 
dans les grands magasins 
des villes importantes. 
À côté des kimonos 
traditionnels se développe 
entre 1910 et 1940 un 
marché moins onéreux de 
kimonos de style Meisen, 
en soie et aux couleurs 
éclatantes. L’influence de 
l’Occident est perceptible 
dans les motifs inspirés 
du constructivisme ou 
du cubisme, avec une 
intéressante relecture 
japonaise.
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Pour les Occidentaux, l’archipel nippon 
a d’abord été une île semi-mythique 
apparue dans Le Livre des merveilles 
de Marco Polo (vers 1298). Le voya-
geur vénitien ne s’y est jamais rendu, 
mais sur la foi d’informations impré-
cises recueillies en Chine, il la décrit 
sous le nom de Cipango ou Cypangu, 
« située au Levant à 1 500 milles en 
haute mer » : « Les gens y sont blancs, de belle manière 
et beaux [...] Ils ont de l’or en grandissime abondance [...] 
Le palais du seigneur est couvert de plaques d’or fin [...] 
Tout le pavement de ses chambres, dont il y a bon nombre, 
est lui aussi d’or fin, d’une épaisseur de plus de deux 
doigts, et toutes les autres parties du palais, les salles et 
les fenêtres sont aussi ornées d’or. »

Ces quelques lignes passent longtemps 
inaperçues, avant que l’érudit floren-
tin Paolo dal Pozzo Toscanelli n’y fasse 
référence dans la lettre qu’il envoie le 

25 juin 1474 à Fernão Martins, chanoine de la 
cathédrale de Lisbonne. Ce dernier l’avait inter-
rogé au nom du roi portugais Afonso V sur la 
possibilité d’atteindre la Chine par la voie occi-
dentale. Avant d’arriver au Cathay1, écrit-il, il 
y a l’île « très fameuse [de Cypangu] très riche en 
or, en perles et pierres précieuses et l’on y couvre les 
temples et les maisons avec de l’or massif ».
Il n’est plus certain, comme le prétend le prêtre 
dominicain espagnol Las Casas, que Toscanelli 
et Colomb aient nourri une correspondance 
à ce sujet ; en revanche il est clair que l’or de 
Cipango est devenu l’obsession du navigateur 
génois juste avant son départ. Il la mentionne 

à treize reprises dans le Journal 
du premier voyage et, à la vue 
de quelques échantillons d’or 
arrachés au cou des Indiens 
sur l’île d’Hispañola (Haïti), 
il croit l’avoir atteinte. Lors 
des deux voyages suivants, il 
y séjourne longuement, tortu-
rant et réduisant les Indiens en 

esclavage pour leur extorquer le secret de leurs 
mines supposées. En raccourci, le mythe de l’or 
de Cipango est à l’origine du premier génocide 
des Caraïbes... Malgré de misérables résultats 
démesurément surévalués par sa convoitise, 
Colomb écrit au pape en février 1502 : « On y 
trouve des mines de tous les métaux, spécialement 
d’or et de cuivre. [...] Cette île est Cipango et nous 
l’avons appelée Hispanõla. » Il meurt en 1506 
avec cette idée fixe.
À cette époque fleurissent dans la cartographie 
les représentations de ladite Cipango, sous une 
forme conventionnelle plus ou moins rectan-
gulaire. Martellus, à Venise, en fait la première 
représentation légendée en 1489, mais c’est 
Martin Behaïm, marin et artiste allemand, qui 
la reporte sur son célèbre globe de 1492, trônant 
au large de la Chine avec une mention expli-
cite de sa richesse en or. Cette représentation de 
la sphère terrestre est la parfaite représentation 
des conceptions géographiques de Toscanelli et 
de Colomb à la veille de son premier voyage. 
Cipango ne sera pas Hispañola, mais l’île sera 
représentée à soixante-dix reprises dans la car-
tographie italienne, française et allemande pen-
dant la première moitié du XVIe siècle, tantôt 

La découverte du Japon 
par les Portugais (1543-1639) 

Michel Chandeigne
Éditeur et conférencier,

 spécialisé dans l’histoire 
de l’expansion portugaise
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Poésie et théâtre sont des loisirs très recherchés. 
L’époque de Muromachi a donné au Japon une 
forme de théâtre d’un si grand raffinement, le 
nô*, qu’il devient par excellence le divertissement 
de l’aristocratie. Combinaison de musique, de 
danse et de récitatif, il trouve son origine dans 
les chants et danses populaires destinés à réjouir 
les divinités et à assurer la paix. Son répertoire 
est essentiellement composé de pièces dites 
« d’apparition », où interviennent des esprits et 
dont l’issue est la délivrance de l’âme et l’ou-
verture de la porte des paradis bouddhiques. Ce 
théâtre est l’objet de toute l’attention des chefs 
militaires du Japon et des grands daimyos, qui 
rivalisent de générosité envers leurs acteurs. Ils 
collectionnent masques, instruments de musique 
et costumes d’une somptuosité extrême, inter-

prètent eux-mêmes le répertoire et organisent des 
représentations publiques.
Admirer les cerisiers en fleurs... En temps de paix, 
pendant la période Edo, se développe la coutume 
du hanami, qui consiste en des sorties champêtres 
pour apprécier la beauté des fleurs. C’est l’occa-
sion de se retrouver pour pique-niquer, chanter, 
danser, boire du saké et pratiquer des jeux de 
société. Cette coutume est au printemps ce que 
le momijigari, l’observation du changement des 
couleurs des feuilles, est à l’automne. Les fleurs 
de cerisier (sakura) sont particulièrement prisées, 
lorsque, à partir de fin mars ou début avril, elles 
entrent en pleine floraison. Ces excursions sont 
l’occasion d’afficher son rang et sa fortune, les 
familles de guerriers sortent certains de leurs plus 
beaux objets en laque* : boîtes à pique-nique, à 

nourriture, flasques à saké, jeux de go ou de shogi, 
fumoirs portatifs...
Enfin, les femmes de samouraïs elles-mêmes 
participent à cette codification des usages et des 
comportements dans la classe des guerriers. Pour 
rivaliser d’élégance, elles endossent des kimonos 
réalisés dans des soieries somptueuses, parfois 
brodés de fils d’or, qu’elles portent lors de céré-
monies ou de sorties champêtres. Le kosode est 
arboré lors de cérémonies importantes par les 
femmes de samouraïs de haut rang. Certains 
peuvent être décorés de paysages qui évoquent 
Le Dit du Genji, classique de la littérature japo-
naise écrit au début du XIe siècle. On dit que 

les femmes de la classe des samouraïs, possédant 
une excellente culture, appréciaient particulière-
ment ce genre de motifs
La révolution de Meiji, en 1868, signe la fin des 
privilèges pour la classe des samouraïs et leur 
désarmement. Toutefois, la nouvelle adminis-
tration impériale sera très largement composée 
de membres de la classe militaire. Les bases de 
l’éducation moderne, en incluant certaines des 
activités artistiques pratiquées par les samouraïs, 
les ont pérennisées et le Japon moderne doit 
beaucoup à la classe militaire qui a gouverné le 
pays de la période médiévale jusqu’au milieu du 
XIXe siècle. 

h

Détail du paravent dit 
« à envol de rouleaux 
et livres illustrés », 
école Tosa, époque Edo, 
XVIIIe siècle. 
Les rouleaux illustrés 
évoquent des récits 
de la littérature japonaise 
comme le Dit du genji 
(Xe siècle).

Paravent dit « à envol 
de rouleaux et livres 
illustrés », école Tosa, 
époque Edo, XVIIIe siècle. 
Le décor de livres et de 
rouleaux évoque la culture 
florissante de l’époque Edo.
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Les collections japonaises du musée 
des Confluences représentent, en 
dehors des spécimens de sciences 
naturelles, plus d’un millier d’objets 
collectés au cours des XIXe et XXe 

siècles. Fortement liées aux hommes 
et aux institutions à l’origine de leur 
constitution, leur nature, leur typo-
logie ou leur ancienneté sont révéla-
trices de ce passé. L’héritage d’Émile Guimet (1836-1918), 
fondateur du premier musée des Religions à Lyon, est sans 
conteste le plus important. Vient ensuite la collection des 
pères missionnaires de l’Œuvre de la propagation de la foi 
puis les collections du muséum d’Histoire naturelle qui ne 
représentent, quant à elles, qu’une vingtaine de pièces 
ethnographiques données à la fin du XIXe siècle.

Pour présenter cet ensemble, il faut donc 
revenir sur l’histoire de sa constitu-
tion en s’arrêtant sur quelques pièces 
aujourd’hui présentées dans l’exposi-

tion Des samouraïs au kawaï. Histoire croisée du 
Japon et de l’Occident au Musée dauphinois.
Fils de l’industriel lyonnais Jean-Baptiste Gui-
met (1795-1871), inventeur du bleu outremer 
artificiel, Émile Guimet, tout en succédant à son 
père à la tête de l’entreprise familiale, va toute 
sa vie laisser libre cours à ses multiples passions 
en se donnant les moyens de les faire partager. 
Il compose nombre d’œuvres musicales, dirige 
une fanfare, rédige des articles savants aux sujets 
variés, crée deux musées et, on le sait moins, 
ouvre un théâtre à Lyon en 1879.
Voyageur curieux, c’est à la suite de son voyage 

en Égypte en 1865 et à la 
découverte du musée d’égyp-
tologie de Boulaq qu’Émile 
Guimet s’ouvre aux « temps 
passés et particulièrement aux 
croyances »1. La maison fami-
liale de Fleurieu-sur-Saône 
s’encombre bientôt de multi-
ples collections.

Mais c’est son voyage en Extrême-Orient en 
18762 avec le peintre Félix Régamey (1844-
1907), dans le cadre d’une mission scientifique 
pour le ministère de l’Instruction publique et 
des Beaux-Arts ayant pour but l’étude des reli-
gions, qui lui permet de lancer son grand pro-
jet : la création d’une bibliothèque, d’une école 
de langues extrême-orientales et d’un musée 
religieux contenant les dieux de l’Inde, de la 
Chine, du Japon, mais aussi de l’Égypte, de la 
Grèce et de l’empire romain. Pour l’orientaliste 
Bernard Frank (1927-1996), qui consacra tout 
un ouvrage au panthéon bouddhique d’Émile 
Guimet, « ce qui le touchait le plus en profon-
deur était la question philosophique et religieuse 
dans laquelle il voyait le fondement du dévelop-
pement des civilisations comme de toute aventure 
humaine »3.
Ainsi, en 1879, il inaugure son musée à Lyon 
en présence de Jules Ferry (1832-1893), alors 
ministre de l’Instruction publique, dans un 
nouveau bâtiment dessiné par l’architecte lyon-
nais Jules Chatron (1831-1884). Les collections 
japonaises présentées alors sont pour l’essen-
tiel des céramiques et de la statuaire religieuse  

Les collections japonaises 
du musée des Confluences

Boîte à décor de libellule 
rouge et liseron en bois 
laqué et en nacre,
signée Ogawa Haritsu 
(1663-1747).

Deirdre Emmons
Chargée des collections Asie 
au musée des Confluences

à Lyon
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1. Cet article s’appuie très largement 
sur les contributions réunies dans le 
catalogue de l’exposition : Samouraï, de 
la guerre à la voie des arts, Nice, musée 
départemental des Arts asiatiques, 2017. 
Mes remerciements vont à Pierre-
François Souyri , Ian Bottomley, Aurélie 
Samuel, Michel Maucuer, Manon Sarda, 
Philippe Boudin, auxquels j’ai beaucoup 

emprunté. Je salue la mémoire d’Hélène 
Capodano Cordonnier qui fut le 
commissaire scientifique de l’exposition 
et l’artisan de son succès. 
2. Guerre civile au Japon qui doit son 
nom à la contraction des deux clans qui 
s’affrontèrent : les Minamoto ou Gen  
et les Taira ou Hei. La guerre de Genpei 
débuta en 1180 lorsque Minamoto no 

Yorimasa soutint un candidat différent 
de celui des Taira pour le trône impérial. 
La guerre s’acheva cinq ans plus 
tard avec la victoire décisive du clan 
Minamoto à la bataille navale de Dan-
no-ura, qui marqua la fin de l’ère Heian 
et le début de la période Kamakura.
3. Classique de la littérature japonaise 
écrit au début du XIe siècle.

Costume de nô de type 
Asuita, brocart de soie, 
époque Edo, fin XVIIIe-début 
XIXe siècle. Le théâtre nô 
était le divertissement par 
excellence de l’aristocratie.
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l’intérieur du Japon : grand bouddha de 
Kamakura (ancienne capitale proche de Yoko-
suka), filature de soie de Tomioka6, mais aussi 
l’île de Hokkaidô à Hakodate (1873) ou la 
randonnée lac Biwa-Kyoto-Osaka en pousse-
pousse. Il rédige également un journal de 
bord décrivant avec un œil de photographe ce 
qu’il voit lors de ces randonnées. Comme par 
exemple (« Sur la route du Tokaido ») :
« Chemin faisant nous avons traversé la ville de 
Fouziéda [Fujieda, 22e station du Tokaido] qui 
n’a rien de remarquable, puis le village de Simada 
[Shimada, 23e station] et enfin la grande rivière 
d’Oyngawa [Oigawa ou Oikawa] large de plus 
d’un kilomètre […] ; nous avons passé cela sur un 
petit bac, les eaux étaient blanc sale. 
De suite après la rivière de grandes digues faites avec 
les longs boyaux de bambous à jour remplis avec de 
gros cailloux et retenus sur la berge par des pieux 

et cela pour protéger le village de Kanaya [24e sta-
tion] qui se trouvait derrière. Nous nous sommes 
arrêtés dans ce petit village pour y déjeuner, nous y 
avons trouvé un joli hôtel avec une petite pièce sur 
le derrière avec un joli jardin et beaucoup d’air. 
Nous avons passé là de midi à 2 h 1/2, puis en sor-
tant nous avons vu ce petit village traversé par plu-
sieurs petites rivières, branches de la grande. Nous 
avons eu une vue splendide et quoique le soleil 
parût à peine le temps était très découvert. Nous 
avions sous les yeux, au premier plan le village de 
Kanaya, puis la rivière se déroulant en un large 
ruban, puis plusieurs groupes de montagnes et au 
loin à droite relevées à l’est les montagnes d’Okoret 
[Okabe], la pointe d’Izou [Izu] et enfin la mer, 
nous suivîmes ainsi la crête de cette colline pen-
dant quelques instants, puis nous redescendîmes de 
l’autre côté pour ne faire que traverser une colline 
étroite mais profonde et remonter ensuite une col-

line plus haute pour encore redescendre mais avoir 
encore une autre vue alors moins belle (quoique 
peut-être plus étendue) parce que nous avions le 
soleil dans les yeux. »
Son album personnel présente également son 
retour en France en 1870, en empruntant la pre-
mière ligne de chemin de fer transcontinentale 
aux États-Unis, puis son retour au Japon avec un 
reportage sur le nouveau canal de Suez (1871). 
Émile enseignait la comptabilité et la photo-
graphie dans l’école de maistrance fondée par 
Léonce Verny, en vue de donner une formation 
technique aux cadres japonais appelés à rempla-
cer à terme les Français, et il effectuait avec ses 
élèves des travaux pratiques sur le terrain, près 
des phares ou dans la campagne. 

Un héritage préservé

Le matériel utilisé était extrêmement som-
maire : une caisse en bois de paulownia montée 
sur un trépied, au fond de laquelle on plaçait des 
plaques de verre enduites de collodion7. Émile 
faisait venir de France le matériel et les produits 
chimiques nécessaires. Une fois les tirages sur 
papier réalisés, les plaques étaient nettoyées et 
réutilisées. Cependant, aucune n’a été retrou-
vée. Le procédé au collodion humide néces-
sitait d’agir vite, tant pour le cliché lui-même 
que pour les tirages effectués dans son studio de 
l’arsenal. Malgré ces conditions rudimentaires, 
les photos sont d’une qualité exceptionnelle : 
aucune déformation latérale, avec un grain très 
fin qui permet aujourd’hui des agrandissements 
de plus de 200 par 150 centimètres. 

Page suivante : Élèves 
de l’École de maistrance 
de l’arsenal de Yokosuka, 
vers 1872. 
Cette école fonctionnait 
sur le modèle des écoles 
d’ingénieurs françaises pour 
former de jeunes Japonais.

Vue panoramique 
de l’arsenal de Yokosuka, 
Émile de Montgolfier, 
mars-avril 1872.



Graphisme et signalétique de l’exposition « Les Nadar, une légende photographique», 
BNF, Paris. Octobre 2018 - février 2019

Nadar



Michael Jackson
Graphisme de l’exposition « Mickael Jackson, On the Wall », 
Grand Palais, novembre 2018 - février 2019



Sur mesure
Graphisme de l’exposition « Sur mesure, les 7 unités du monde »,
Conservatoire national des arts et métiers, octobre - mai 2018



Graphisme de l’exposition « L’épopée du canal de Suez », 
Institut du monde arabe, Paris, mars - juillet 2018 

L’épopée du canal de Suez



Graphisme de l’exposition « Naissance de la sculpture gothique », 
Musée de Cluny, Paris, Octobre 2018 - Janvier 2019

Naissance de la sculpture gothique



Graphisme de l’exposition « Foujita », 
Maison de la culture du Japon, Paris, Janvier 2018 - mars 2019

Foujita 



Graphisme de l’exposition « Jômon », 
Maison de la culture du Japon, Paris, Septembre - Décembre 2018

Jômon



Graphisme de l’exposition « Yu Ichi Inoue - la calligraphie révélée », 
Maison de la culture du Japon, Paris, juillet - septembre 2018

Yu ichi Inoue



Graphisme de l’exposition « Tintoret, Naissance d’un génie », 
Musée du Luxembourg, Paris, mars - juillet 2018 

Tintoret



Graphisme de l’exposition « František Kupka », 
Galeries nationales du grand palais, Paris, mars - juillet 2018 

František Kupka



2017
I Graphisme de l’exposition « Goscinny. Au-delà du rire », Musée d’art et d’histoire du Judaïsme. Septembre 2017 - Mars 2018
I Graphisme de l’exposition « Rubens », Musée du Luxembourg. Octobre 2017 - Janvier 2018
I Signalétique et graphisme de la galerie de visite « Evian experience » à l’usine d’Evian, Groupe Danone. Ouverture septembre 2017
I Graphisme de l’exposition « Jean Rouch. L’Homme-Cinéma », Bibliothèque nationale de France. Septembre-Décembre 2017 
I Création de l’identité visuelle de la société Empreinte Urbaine, architecture d’intérieur, juin 2017
I Création de la maquette du magazine de tendances culinaires Exquisite, pour Marion Chatel-Chaix, designer culinaire, 2017
I Communication de l’exposition « Être pierre », Paris Musées, Musée Zadkine. Septembre 2017 -Février 2018
I Graphisme et communication de l’exposition « Junzo Sakakura », Maison de la Culture du Japon. Avril - Juillet 2017
I Création de l’identité visuelle et communication du « 12e Salon automnal des Arts », Cosne-Cours-sur-Loire. Septembre 2017
I Graphisme de l’exposition « La science pour tous », Bibliothèque nationale de France. Avril - Juillet 2017
I Refont de l’identité visuellle et du site internet du cabinet d’avocats Ricard Ringuier. Mai 2017
I Graphisme de l’exposition « Au café ! La poésie du zinc de Manet à Picasso », Cité du vin à Bordeaux. Mars - Juin 2017
I Mise en page du dossier de présentation du documentaire « Catholiques de France » Éditions Phares et Balises. Mai 2017
I Graphisme de l’exposition « Le Baroque des Lumières. Peintures du XVIIIe siècle », Petit Palais. Mars - Juillet 2017



Graphisme de l’exposition « René Goscinny. Au-delà du rire », 
Musée d’art et d’histoire du Judaïsme, Paris, septembre 2017 - mars 2018

Goscinny



Graphisme de l’exposition « Rubens, portraits princiers », 
Musée du Luxembourg, Paris, octobre 2017 - janvier 2018

Rubens



Graphisme et signalétique de la galerie de visite evian expérience 
à Evian, espace permanent. Ouverture septembre 2017

Galerie evian expérience



Graphisme de l’exposition temoraire « Bistrot! de Baudelaire à Picasso », 
Cité du vin, Bordeaux. Mars - juin 2017

Bistrot! de Baudelaire à Picasso



Reconstitution des fresques murales du plasticien Jean-Pierre Vasarely
Rue Lavoisier, Créteil, octobre 2017 

Vasarely 



Graphisme et signalétique de l’exposition « Le Baroque des Lumières. Chefs-d’œuvre de la peinture religieuse 
dans les églises de Paris au XVIIIe siècle », Petit Palais et parcours in situ dans 6 églises de Paris, mars-juillet 2017

Baroques des Lumières



Graphisme de l’exposition « La science pour tous. 1850-1900 » 
Bibliothèque nationale de France, site Tolbiac, allée Julien Cain, Paris, avril-juillet 2017

Science pour tous



Graphisme de l’exposition « Jean Rouch. L’Homme-Cinéma », Bibliothèque nationale de France, 
site Tolbiac, allée Julien Cain, Paris, septembre-novembre 2017

Jean Rouch

Horizons

« Il est vrai qu’il est paradoxal ce fleuve Niger, 
né de la grande forêt des montagnes séparant 
la Sierra Leone de la Guinée, qui part vers le Nord 
pour venir frôler le Sahara, entre Tombouctou 
et Gao, mais qui, renonçant aux aventures 
septentrionales, repart vers le Sud retrouver
les savanes, les forêts, et qui se perd enfin dans 
les mangroves du golfe du Bénin. »

« Ganji kangamorou gamorou, la “brousse 
qui est plus loin que loin”, le “pays de nulle part”… 
Ce pays-là, c’est un pays de sable, de poussière, 
un pays de brume. Ce sont des forêts sans 
chemin, ce sont des montagnes dont les noms 
ont été oubliés […] Au pays de nulle part, 
tu peux rêver, tu peux inventer…  »

La majorité des films de Jean Rouch 
a été tournée en Afrique de l’Ouest, 
au Niger, au Mali et en Côte d’Ivoire 
surtout. Jean Rouch découvre d’abord 
les rives du fleuve Niger, et au-delà 
les étendues plates et arides du Sahel, 
habitées par les Songhay. À l’Ouest, 
s’élève un très long plateau de grès : 
la falaise de Bandiagara, refuge 
des Dogon. Au Nord, s’ouvrent 
les anciennes routes du Sahara. 
Au Sud s’étend la côte, zone de 
commerces, d’échanges, de mixités.

1. [Jean Rouch sur 
la falaise de Yassane], 
Niger, 1950-1951

2. Jean Rouch, 
Cimetières dans la falaise, 
Mali, 1950-1951
© CNRS

3-6-8. Jean Rouch, 
La grande sécheresse 
à Simiri, Niger, 
1951-1999
© CFE

4. Jean Rouch, 
[Sur le fleuve Niger], 
1946-1947

5-7. Jean Rouch, 
Mammy Water, 
Ghana, 1954-1966
© Les Films du Jeudi

9. Jean Rouch, Yennendi 
de Ganghel, Niger, 1968
© CNRS

10. Jean Rouch [attrib.], 
[La « Ligne du Hoggar »], 
Algérie, 1953

11. L’Afrique occidentale 
française au 1/15 000 000, 
Paris, H. Barrère, 1930
BnF, CPL
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Exquisite
Conception de la maquette du magasine de tendance culinaire « Exquisite »,
pour Marion Chatel-Chaix, 2017

exquisite
cahier d’inspirations culinaires
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Lorem ipsum dolor sit amet, 
consectetur adipiscing elit. Vivamus 
facilisis orci turpis, nec consequat turpis 
dignissim a. Quisque cursus turpis et 
erat sollicitudin, et cursus nisl luctus. 
Nam sit amet mattis enim. Ut a nunc 
velit. Cras id mi vel arcu venenatis 
vestibulum. Mauris ut nisl nec magna 
molestie sodales non vel est. Phasellus 
a lacinia urna. Mauris eu dui ut velit 
lacinia placerat. Donec vel metus sed 
orci dignissim fermentum. Cras sem ex, 
semper ut tellus eget, convallis pharetra 
lorem. Nulla dignissim est in tortor 
finibus, nec aliquam turpis malesuada. 
Duis ac ultrices lorem. Lorem ipsum 
dolor sit amet, consectetur adipiscing 
elit. Vivamus facilisis orci turpis, nec 
consequat turpis dignissim a. Quisque 
cursus turpis et erat sollicitudin, et 
cursus nisl luctus. Nam sit amet mattis 
enim. Ut a nunc velit. Cras id mi vel 
arcu venenatis vestibulum. Mauris 
ut nisl nec magna molestie sodales 
non vel est. Phasellus a lacinia urna. 

Mauris eu dui ut velit lacinia placerat. 
Donec vel metus sed orci dignissim 
fermentum. Cras sem ex, semper ut 
tellus eget, convallis pharetra lorem. 
Nulla dignissim est in tortor finibus, 
nec aliquam turpis malesuada. Duis 
ac ultrices lorem.
In hac habitasse platea dictumst. Sed 
pellentesque justo non scelerisque 
gravida. Fusce ac sapien dolor. Nam 
facilisis congue risus sed mollis. Nullam 
arcu ante, consectetur eu dignissim 
ac, sagittis sit amet velit. Sed dapibus 
tincidunt placerat. Aliquam vitae 
lectus eu ligula vestibulum tincidunt 
et vitae quam. In semper ante vitae 
ante accumsan, vitae tempor arcu 
dignissim. Vestibulum tristique, ante 
condimentum dapibus ultrices, nulla 
nisi finibus nibh, a sollicitudin magna 
odio et libero. Phasellus rutrum erat 
sit amet elit facilisis blandit. In hac 
habitasse platea dictumst. 
>>> Garamond Pro

édito

Marion Chatel-Chaix

LA PARTICULARITÉ 
DU DESIGN EST 
QU’IL N’EXISTE PAS 
DE DÉFINITION UNIQUE 
ET DÉFINITIVE, 
PUISQU’IL SE RÉINVENTE 
À CHAQUE ÉPOQUE, 
EN SUIVANT 
LES ÉVOLUTIONS, 
LES CULTURES 
ET LES APPORTS
DES DESIGNERS 
DU MONDE ENTIER.
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2016
I Graphisme et signalétique de l’espace « collection » de la Maison du Projet, Institut du Monde Arabe, Tourcoing. Ouverture novembre 2016 
I Graphisme de l’exposition « Claude Shannon. Le magicien des codes », CNAM. Novembre 2016 - Février 2017 
I Graphisme et communication de l’exposition « Paul Jacoulet.... », Maison de la Culture du Japon. Septembre - Octobre 2016 
I Création de l’identité visuelle et communication du « 11e Salon automnal des Arts », Cosne-Cours-sur-Loire. Septembre 2016
I Mise en page de l’ouvrage « Les routes de l’esclavage », autour du documentaire Éditions Phares et Balises.  Janvier 2016
I Graphisme de l’exposition « L’Histoire commence en Mésopotamie. De Sumer à Babylone », Louvre-Lens. Novembre 2016 - Janvier 2017
I Création de l’identité visuelle du parcours La Villéon en Puisaye et de l’exposition « Formes et couleurs ». Parcours permanent
I Communication de l’exposition « L’art de la Paix. Secrets et trésors de la diplomatie », Petit Palais, Paris-Musées. Octobre 2016 - Janvier 2017
I Communication de l’exposition « Balzac et les artistes. Mythes et réalités », Maison de Balzac, Paris-Musées. Juin - Octobre 2016
I Graphisme et communication de l’exposition « Le foot. Une affaire d’État », Archives nationales. Mai - Septembre 2016 
I Graphisme de l’exposition « Autoportraits. De Rembrandt au selfie », Musée des Beaux-Arts de Lyon. Mars - Juin 2016
I Communication de l’exposition « Le ruban, c’est la mode », Musée d’Art et d’Industrie, Saint-Étienne. Juin 2016 - Janvier 2017
I Graphisme de l’exposition « La Franc-Maçonnerie », Bibliothèque nationale de France. Mars - Juin 2016



Graphisme de l’exposition « Autoportraits. De Rembrandt au selfie »,
Musée des Beaux-Arts de Lyon. Mars - Juin 2016

Autoportraits



Graphisme de l’exposition « La franc-maçonnerie » 
Bibliothèque nationale de France, site Tolbiac, Paris. Mars - Juin 2016

Franc-maçonnerie



Graphisme de l’exposition «L’histoire commence en Mésopotamie », 
Musée du Louvre-Lens. Novembre 2016 - Janvier 2017

Mésopotamie



Graphisme de l’exposition « Le monde arabe dans le miroir des arts », 
Institut du monde arabe - Tourcoing. Exposition permanente. Ouverture novembre 2016

Institut du monde arabe



2015
I Communication de l’exposition « Rhodia Bourdelle. Récit d’une vie, histoire d’un musée », Musée Bourdelle. Novembre 2015 - Mars 2016 
I Graphisme de l’exposition « Eros Hugo », Maison Victor Hugo. Novembre 2015 - Février 2016 
I Graphisme de la frise du Hall Est présentant l’histoire de la Bibliothèque nationale de France, site Tolbiac. Installation permanente 

I Conception de l’identité visuelle de la société Boulay&Lévy Avocats. Décembre 2015
I Graphisme de l’exposition « Fêtes galantes au siècle de Madame de Pompadour », Louvre-Lens. Décembre 2015 - Février 2016 
I Graphisme de l’exposition « Lucien Clergue », Grand Palais. Novembre 2015 - Février 2016 
I Communication institutionnelle du Musée d’Art et d’Industrie de Saint-Étienne, 2015
I Graphisme et signalétique du parcours permanent du Verger pédagogique de Novalaise. Ouverture juin 2015 
I Graphisme et signalétique du parcours « 10 ans d’acquisitions », Musée des Beaux-Arts de Lyon. Mai - Août 2015 
I Graphisme de l’exposition « D’or et d’ivoire, Paris, Pise, Florence, Sienne, 1250-1320 », Louvre-Lens. Mai - Septembre 2015 
I Graphisme et communication de l’exposition « Louis Soutter / Victor Hugo », Maison Victor Hugo. Avril - Juillet 2015 
I Graphisme de l’exposition « François 1er. Pouvoir et Image », Bibliothèque nationale de France. Mars - Juin 2015 



Graphisme de l’exposition « François 1er. Pouvoir et image » 
Bibliothèque nationale de France, Paris. Mars - Juin 2015

François 1er



Graphisme de l’exposition «Dansez, embrassez qui vous voudrez. Fêtes et plaisirs d’amour au temps de Madame Pompadour », 
Musée du Louvre-Lens. Décembre 2015 - Février 2016

Dansez, embrassez qui vous voulez



Graphisme de l’exposition « D’or et d’ivoire, Paris, Pise, Florence, Sienne, 1250-1320 », 
Musée du Louvre-Lens. Mai - Septembre 2015

D’or et d’ivoire



Graphisme et signalétique du parcours « 10 ans d’acquisitions, 10 ans de passion » 
au sein des collections permanentes du musée des Beaux-Arts de Lyon. Mai - Août 2015

10 ans d’acquisitions, 10 ans de passion



Graphisme et communication de l’exposition « Victor Hugo / Louis Soutter. Dessins parallèles » 
Maison de Victor Hugo, Paris. Avril - Juillet 2015

Victor Hugo / Louis Soutter



Graphisme de l’exposition « Lucien Clergue. Premiers albums »,
Galerie nationale du Grand Palais, Paris. Novembre 2015 - Février 2016

Lucien Clergue



Graphisme de l’exposition « Eros Hugo. Entre pudeur et excès »,
Maison Victor Hugo, Paris. Novembre 2015 - Février 2016

Eros Hugo



Graphisme de la frise présentant l’histoire de la Bibliothèque nationale de France,
Hall Est du site François Mitterrand, Paris. 2015, dispositif permanent

Partager la culture



avant



Graphisme de l’exposition « Moi, Auguste, empereur de Rome... » 
Galeries nationales du Grand Palais - RMN, Paris. Avril-juillet 2014

Auguste



Graphisme de l’exposition « Culture TV. Saga de la télévision française », 
Musée des Arts et Métiers (CNAM), Paris. Juin 2014 - Mars 2015

Histoire de la télévision



Graphisme de l’exposition « Tisser les Couleurs. Kimonos d’un trésor national vivant », 
Maison de la Culture du Japon à Paris. Novembre 2014 - Janvier 2015

Tisser les couleurs



Graphisme de l’exposition « Des Animaux et des Pharaons. Le règne animal dans l’Égypte ancienne», 
Musée du Louvre-Lens. Décembre 2014 - Mars 2015

Des animaux et des pharaons



Graphisme et signalétique de l’exposition « Dynamo, un siècle de lumière 
et de mouvement  dans l’art, 1913-2013 » Grand Palais, Paris. Avril-juillet 2013

Dynamo



Graphisme de l’exposition « Des minutes qui font l’histoire, cinq siècles d’archives notariales à Paris », 
Archives nationales, Paris. Avril-juillet 2012

Des minutes qui font l’histoire



Graphisme et signalétique de l’exposition « 25 ans de créativité arabe. » 
Institut du Monde Arabe, Paris. Octobre 2012 - Février 2013

25 ans de créativité arabe



Graphisme de l’exposition « L’âge d’or des cartes marines. Quand l’Europe découvrait le monde. » 
Bibliothèque nationale de France, Paris. Octobre 2012 - Janvier 2013

L’âge d’or des cartes marines



Graphisme et signalétique de l’exposition « Algérie, 1830-1962. Avec Jacques Ferrandez », 
Musée de l’Armée, Hôtel des Invalides, Paris. Mai-juillet 2012

Algérie



Graphisme et dépliant de l’exposition « Miniatures Flamandes, 1404-1482 » 
Bibliothèque nationale de France, Paris. Mars-juin 2012

Miniatures flamandes



Graphisme et signalétique de l’exposition « Beauté animale, de Dürer à Jeff Koons », 
Galeries nationales du Grand Palais, RMN, Paris. Avril-juillet 2012

Beauté animale



Graphisme de l’exposition « L’art de l’enluminure en Islam », 
Bibliothèque nationale de France, site Richelieu, Paris. Juillet-septembre 2011

Enluminures en Islam



Graphisme et signalétique de l’exposition « Game story, une histoire du jeu vidéo », 
Grand Palais, RMN, Paris. Novembre 2011-Janvier 2012

Game story



Graphisme et signalétique de l’exposition « Nantais venus d’ailleurs, histoire des étrangers 
à Nantes au XXe siècle », Château des Ducs de Bretagne, Nantes. Avril-novembre 2011

Nantais venus d’ailleurs


