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Depuis quelques mois déjà, 
Brigitte Bardot, Roger Vadim et leur ami Raoul 
Lévy ont l’idée, l’envie, l’ambition de tourner un 
film solaire à Saint-Tropez dont le titre claque 
comme un slogan, Et Dieu… créa la femme. 
Brigitte sera la femme. Vadim, en plus d’avoir 
signé le scénario, le réalisera. Et ce sera son 
premier long métrage. Que Raoul Lévy 
produira. L’histoire d’une jeune orpheline belle 
et sauvage, libre et libérée, que deux frères 
convoitent… « Question finances, nous avions à 
peine de quoi tourner le film en noir et blanc », 
se remémorera-t-elle. Alors, dans l’espoir de 
trouver un distributeur, ils décident d’aller au 
festival de Cannes où s’agglutine, le temps 
d’une quinzaine, le monde du cinéma. « Pour 
faire avancer notre projet, je me prêtais à 
toutes les photos et interviews, mais autant 
d’agitation commençait à me barber. Je m’en 
sortais en me montrant insolente et 
arrogante. C’est là que j’ai décidé de me faire 
éclaircir les cheveux en blond. Quand je me 
regardais dans la glace, je trouvais que j’avais 
l’air d’une lionne1. » Un soir, dans un club, au son 
d’un orchestre formidable qui joue du cha-
cha-cha, Brigitte, épuisée par des journées 
vides à faire des mondanités, rejoint la piste 
de danse, pieds nus, pour se détendre, lâcher 
prise. « Mes hanches roulaient, tanguaient, 
je me défonçais. Je mimais l’amour au rythme 
fou des tams-tams2. » Raoul Lévy et Roger 

1 Propos recueillis par Henry-Jean 
Servat, Brigitte Bardot. Vies privées, op. cit.
2  Propos recueillis par 

Christian Brincourt, Brigitte Bardot, 
la petite fiancée de « Paris Match », 
op. cit.

Vadim la regardent d’un drôle d’air. « J’avais si 
chaud que j’ai renversé une coupe de 
champagne sur mes épaules, ma poitrine, mes 
cuisses3… » En la voyant ainsi se 
métamorphoser en une pure déesse de 
l’amour, danser comme une folle en public, 
sans aucune pudeur, aimanter les regards, 
susciter le désir des hommes, l’envie des 
femmes, Vadim a l’idée de réécrire son 
scénario en y ajoutant un mambo dégoulinant 
de sueur. Qui fera leur fortune. « Cette 
séquence a choqué. C’était du jamais-vu à 
l’époque. Et le film est devenu culte4. »

Par surcroît, ils comprennent 
au fil de ces jours cannois qu’il leur manque un 
nom « bankable » pour permettre au film de 
sortir également en Allemagne, en Angleterre, 
au Danemark, en Espagne, en Italie… « Alors 
Raoul Lévy et Vadim ont dit : “On va demander 
à Curd Jürgens de jouer un rôle là-dedans”. » 
La renommée de cet acteur autrichien est 
internationale. Et son agent en France 
s’appelle Olga Horstig ! Vadim, en quelques 
heures, écrit donc un rôle pour Curd Jürgens, 
celui d’un armateur quinquagénaire qui ancre 
son yacht dans le port de Saint-Tropez. Puis 
il se rend, avec Lévy, à la gare de l’Est pour 
prendre l’express de 10 h 40 à destination de 
Munich. Ils jouent à fond leur dernière carte. 

« Parce que s’il y avait Curd 
Jürgens sur l’affiche, on pouvait faire le film 
en couleurs, racontera Brigitte Bardot. 
Il y avait plein d’argent, tout s’ouvrait, 
les portes, les portefeuilles et tout le tintouin ! 
Curd Jürgens a lu et il a accepté de jouer 
dans Et Dieu… créa la femme, mais à une seule 
condition, que son nom figure au-dessus 
du titre : “Curd Jürgens dans Et Dieu… créa 
la femme”. Bon, ben… très bien ! Moi je passais 
la balayette derrière ! (Elle éclate de rire.) 
– Et ça ne vous dérangeait pas ? 
l’interroge Bougrain-Dubourg. Il était fait 
pour vous, ce film !  
B. B. – Il était fait pour moi mais moi je n’étais 
rien du tout ! Quand le film a été monté, 
on l’a présenté à Curd Jürgens et il a été 
formidable. Vraiment, je dois lui rendre 
hommage. C’était un homme merveilleux, 
d’une grande classe. Un prince. Il a dit : 
“Ce film est le film de Brigitte Bardot, 

3  Ibid.
4  Ibid.

Et Dieu… 
créa 

la femme

Festival de Cannes, 1956.
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Festival de Cannes, 1956. 
À l’occasion de la projection 
du film « Le Mystère Picasso » 
réalisé par Henri-Georges 
Clouzot, Brigitte Bardot rend 
visite au maitre dans son atelier 
de Vallauris.
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Le Bardot  
mambo

« Et Brigitte créa 
le mambo. Car dans ce film, 
Brigitte danse le mambo de 
façon si étonnante que même 
Silvana Mangano – l’ensorceleuse 
de Riz amer – et Sophia Loren 
– la belle venue de Pain, amour, 
ainsi soit-il –, toutes deux 
spécialistes du mambo, 
ne pourraient que s’incliner 
devant cette rivale plus 
dynamique, voire plus 
frénétique. » 

Paris Presse,  
novembre 1956
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elle y est remarquable et je tiens absolument 
à ce qu’elle soit au-dessus du titre avec moi.” 
Un beau cadeau5. »

Le film se fait en juin-juillet 1956 
à Saint-Tropez. « Jamais tournage ne fut plus 
joli. En incarnant la “Juliette” du film, je 
redécouvrais avec ravissement ce petit 
village de pêcheurs, avec ses filets qui 
séchaient au soleil. Vadim, qui me connaissait 
si bien, ne me faisait jamais recommencer la 
scène plus d’une fois. La plage de Pampelonne 
était totalement vierge et d’une grande 
beauté dans son côté sauvage. J’habitais 
à l’hôtel Aïoli… Saint-Tropez, c’était 
l’insouciance6. »

Voici l’intrigue : « Juliette », 
orpheline âgée de dix-huit ans, recueillie par 
un vieux ménage sans enfants, évolue, 
sauvage et offerte à la vie, parmi trois 
hommes qui la convoitent : « Michel » (incarné 
par Jean-Louis Trintignant), qui travaille sur 
un carénage, son frère « Antoine » (Christian 
Marquand), plus aventureux, et « Eric 
Carradine » (Curd Jürgens), qui souhaite ouvrir 
une boîte de nuit. « Juliette » épousera 
« Michel », sera la maîtresse d’« Antoine » et se 
refusera à « Carradine ». Une histoire d’amour 
et de sexe. « Juliette Hardy, la petite 
sauvageonne de Saint-Tropez, est une hippie 
avant la lettre, une “flower-child” de la fin des 
années 1960, soulignera Catherine Rihoit. 
Elle croit à l’amour libre mais sincère, 
à l’abolition de la jalousie ; elle pense qu’on 
peut rendre tout le monde heureux, qu’il 
suffit de s’aimer et de dire “merde” aux vieux, 
qui, de toute façon, sont irrécupérables7. »

C’est par une scène 
d’anthologie, crue, radieuse, dans laquelle 
« Carradine » pénètre dans une petite cour 
où « Juliette », allongée nue derrière des draps 
qui sèchent au vent, prend un bain de soleil, 
que le film commence. Osé. Culotté, pour 
l’époque. D’autres séquences filmées étant 
coupées par la censure, notamment celle 
d’un cunnilingus (elle paraîtra en 2017 sur la 
nouvelle édition du film en Blu-ray). Une autre 

5  Propos recueillis par 
Allain Bougrain-Dubourg, 
Brigitte Bardot telle quelle,  
Antenne 2, 19 décembre 1982.

6  Propos recueillis par 
Christian Brincourt,  
Brigitte Bardot, la petite fiancée 
de « Paris Match », op. cit.

7  Catherine Rihoit, Brigitte Bardot. 
Un mythe français, op. cit.

encore dont se souvient Brigitte Bardot : 
« Sur une plage, Christian Marquand faisait 
glisser ma robe en me caressant. Il n’en reste 
presque rien et je le regrette8. »

Interdit aux moins de seize ans, 
Et Dieu… créa la femme sortira le 28 novembre 
1956, un mois après l’adaptation, par Pierre 
Gaspard-Huit, du roman d’Odette Joyeux, 
La mariée est trop belle, tourné après, 
du 6 août au 10 octobre 1956, mais sorti 
avant. Elle y est « Chouchou » et trouvera son 
rôle « cucul la praline ».

En salle, Et Dieu… créa la femme 
démarre correctement, sans plus (il attire 
tout de même 170 000 spectateurs à Paris 
en trois semaines). Mais il est massacré par 
la critique. « Je ne voudrais pas jouer les pères 
la pudeur, mais vraiment les cartes de ce jeu 
m’apparaissent un peu trop transparentes, 
s’indigne André Lang dans France-Soir le 
2 décembre. L’érotisme appartient à l’art. 
Mais l’exhibitionnisme, sous couleur et 
prétexte d’art, ne saurait être excusé que 
s’il est proposé avec habileté et discrétion. 
Tout un film basé sur la mise en valeur des 
avantages physiques d’une jolie fille, de ses 
impudeurs et de ses trémoussements, c’est 
fastidieux et assez déplaisant. Et pourquoi 
mêler Dieu à cette pauvre histoire ? »

Dans Le Figaro, trois jours plus 
tard, Louis Chauvet écrit : « Les auteurs ont 
produit sur ce thème un film par lequel on 
espérait affrioler un certain public au risque 
de scandaliser l’autre. Deux fois refusé par 
la censure, deux fois modifié, tronqué, le voilà 
dans sa version définitive passablement 
informe. M. Vadim évoquera sans doute 
l’excuse de ces “coupures” détériorantes 
exigées par la pudeur, excuse qui n’en est pas 
une. Brigitte Bardot, coqueluche des 
collégiens de tous âges, est plus ingénue dans 
la perversité que perverse dans l’ingénuité. 
On l’entend dire au début qu’elle va “manger 
un sandwich sur l’acheté…”. C’est “la jetée” qu’il 
faut comprendre. » Dans Le Figaro encore, 
un prix Nobel de littérature, François Mauriac, 
s’interroge : « Que penser d’un mari, travaillât-il 
pour le cinéma, qui expose avec cette 
complaisance le corps de son épouse ? »

8  Ibid. 5
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À propos des scènes dénudées 
dans Et Dieu… créa la femme, Brigitte Bardot 
répondit, dans les Cahiers du cinéma : 
« Ce n’était pas sale, puisque c’était beau9. »

Dans L’Aurore enfin, 
Claude Garson enfonce le clou : « Ce parti 
pris de nudisme fait que M. Vadim a oublié 
de construire un film, car il est parti dès 
le début de cette idée, par trop simpliste, 
que la plastique (aussi étonnante soit-elle) 
de Mlle Bardot suffirait à faire un film. 
C’est une erreur. »

En réalité, parce qu’il bouscule 
les tabous, dérange les milieux conservateurs 
et choque la bourgeoisie, Et Dieu… créa la 
femme, en France, est quasiment ignoré. 
Le 9 décembre, Brigitte Bardot est l’invitée 
de François Chalais dans le magazine télévisé 
« Cinépanorama ». Pour la première fois, 
elle accepte de s’exprimer sur ses débuts, 
sa réputation, son travail, sa personnalité, 
sans qu’aucune question lui soit posée sur 
Et Dieu… créa la femme, sorti dix jours plus tôt ! 
Elle va cependant s’y montrer irrésistible 
d’intelligence, d’humour et de repartie. 
Après le générique, l’émission s’ouvre sur 
une compilation de magazines étrangers 
et français10 dont l’ancienne cover-girl a fait 
la couverture et sur laquelle, en voix off, 
François Chalais s’exprime : « Si nous voulons 
bien croire qu’il peut y avoir des miracles, 
l’expérience nous a appris depuis longtemps 
que ce n’est pas au cinéma qu’ils ont lieu. Or, 
prenez le cas de Brigitte Bardot. Il y a deux 
ans, personne ne savait son nom, aujourd’hui 
on se dispute le privilège de lui offrir des 
millions pour un film. On a beau dire que 
l’argent n’est plus ce qu’il était et que le prix 
de la vie est une honte, c’est un chiffre qui 
vaut tout de même que l’on s’y arrête. 
“Publicité” ont dit certains. Peut-être, dans 
une certaine mesure. Mais est-ce de la 
publicité, cet engouement de tous les pays à 
la fois pour un visage qu’ils ignoraient la veille, 
dont personne ne leur a parlé auparavant ? 
À plus forte raison, dont personne n’a 
commandité la reproduction sur la première 

9  Cahiers du cinéma, no 71, mai 1957.
10  Dans l’ordre, Tempo, Film d’Oggi, 

Vie nueve, Münchner, Der Stern, 
Settimo giorno, Quick, Ciné Revue, 
L’Eurepeo, Paris Match, Cinémonde, 
Incom illustra, Relata’ illustrata, 
Jours de France, L’Illustré, Visto, Paris 
Life, Elle, Mode du jour et Picture Goer.
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page des magazines internationaux ? Qu’on lui 
trouve un air guindé, que l’on estime son 
succès exagéré, Brigitte Bardot existe, et si 
vous éprouvez le besoin de protester, ça 
n’est pas à elle qu’il faut vous en prendre, 
mais à vous-même. »

Là, le téléspectateur 
se retrouve dans un salon vide face à une 
porte ouverte d’où apparaît, après quelques 
secondes, Brigitte Bardot.

« Me voilà ! Qu’est-ce que vous 
en pensez ? demande-t-elle, pince sans rire. 
(Pantalon noir, taille de guêpe, petit pull aux 
manches longues, cheveux longs dénoués.) 
François Chalais – Eh bien je pense qu’il faudrait 
être complètement anormal pour être 
contre ! (Elle s’assied sur un fauteuil.) Vous savez 
que nous étions extrêmement inquiets. 
B. B. – Pourquoi ? (Cette façon délicieuse de 
prononcer le mot, lentement, avec un zeste 
d’étonnement…) 
F. C. – À cause de votre réputation ! Il paraît 
que vous ne venez jamais aux rendez-vous ! 
Pas seulement à ceux qu’on vous donne, 
ce qui serait presque normal venant de vous, 
mais à ceux que vous donnez vous-même. 
(Elle sourit.) Est-ce que c’est vrai ? 
B. B. – Ma meilleure réponse c’est d’être ici. 
F. C. – C’est peut-être la première fois que 
vous pouvez répondre ça ! Est-ce le début 
d’une nouvelle carrière ? Assistons-nous 
à la naissance d’une nouvelle Brigitte Bardot ? 
Ça, c’est intéressant ! 
B. B. – Ah oui ? Vous croyez ? Quand même, 
je vais à certains rendez-vous… 
F. C. – Moi, je crois à tout ce qu’on me dit. 
Dans le fond, chère Brigitte, vous n’avez pas 
très bonne réputation. 
B. B. (elle s’exclame en souriant) – Est-ce que 
vous êtes venu ici pour m’insulter ? 
F. C. – Non, mais pour faire le point. 
Pour que vous puissiez répondre à ceux 

qui ne sont pas très agréables avec vous. 
B. B. – Ah bon ! D’accord. Il faut que je vienne 
ici pour me défendre en somme. 
F. C. – Pourquoi pas ? Profitons-en. 
B. B. – Je dois dire qu’après une période 
où je me fichais de tout, où je n’allais pas 
aux rendez-vous, maintenant, 
je fais mon travail très sérieusement. 
Voyez d’ailleurs, je n’étais pas en retard. 
(Toute la séquence est un long plan fixe 
sur l’actrice.) 
F. C. – J’ai parlé il y a peu de temps 
à la productrice (Christine Gouze-Rénal) 
du dernier film que vous avez tourné, 
La mariée est trop belle. Elle m’a fait 
de vous un tel panégyrique que j’ai voulu 
voir ça par moi-même. 
B. B. – Qu’est-ce que vous en pensez ? 
(Sourire charmeur.) 
F. C. – De vous voir, je suis ravi. Le film, je ne l’ai 
pas encore vu. Moi, je crois que ce qu’on vous 
reproche le plus, ça n’est pas d’arriver en 
retard à des rendez-vous, bien que ce ne doit 
pas être agréable pour ceux qui attendent, 
mais c’est d’avoir réussi (elle sourit), d’avoir 
réussi très vite, d’avoir réussi totalement 
et je dirai plus, d’avoir réussi sans donner 
l’impression de vous être donné du mal pour 
ça. Est-ce que tout est venu comme ça ? 
B. B. – Oh non, quand même pas ! Non, ça a 
été tout de même un peu difficile, pas autant 
que pour les autres peut-être, mais on n’a 
rien sans rien de toute façon. 
F. C. – Qu’est-ce que vous avez fait, vous ? 
Vous avez tiré des cordons de sonnettes… 
B. B. (elle le coupe) – Je n’ai pas tiré des 
cordons de sonnettes, mes débuts n’ont pas 
été très faciles, comme tout le monde ! Mais 
j’ai eu beaucoup de chance surtout. C’est 
vraiment ce qui m’a aidée le plus, la chance. 
Mes premiers films n’ont pas été une réussite. 
Vraiment, j’ai cru que je n’arriverais à rien. 
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« Le sex-appeal, 
c’est Marlene Dietrich ; 

le glamour, c’est 
Ava Gardner ; le oomph, 

c’est Jane Russell ; 
le t’ça, c’est 

Suzy Delair ; le peps, 
c’est Marilyn Monroe. 

Brigitte Bardot 
mélange tous 

ces ingrédients 
explosifs, y ajoute 

un zeste de fantaisie 
personnelle : 

elle sera le pschitt ! » 
Cinémonde, 1956

Brigitte Bardot sur le tournage 
du film Une Parisienne.
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F. C. – Et toutes ces couvertures, sur tous 
les journaux, on ne voit que votre 
photographie depuis deux ans ! On ne peut 
pas ouvrir un magazine danois, chinois, italien, 
sans vous voir ! Il faut un grand appartement 
pour ranger tout ça ! 
B. B. – Eh bien justement, je suis en train 
de m’acheter un appartement. 
(Il s’agit d’un duplex, 71, avenue Paul-Doumer.) 
F. C. – Pour les ranger ? 
B. B. – Non, pour prendre des bains de soleil. 
F. C. – Ah. 
B. B. (elle rit) – Je m’achète un appartement 
avec des terrasses pour pouvoir prendre 
des bains de soleil. 
F. C. – Plusieurs terrasses ? 
B. B. – Deux. 
F. C. – Selon l’exposition. 
B. B. – Oui. 
F. C. – Faut tout prévoir. 
B. B. – Vous viendrez y faire une émission ! 
F. C. (il change de sujet) – Dites-moi, Brigitte, 
est-il vrai que vous ne lisez pas les scripts 
qu’on vous donne ? C’est-à-dire que vous les 
lisez, mais au moment de tourner… 
B. B. (elle le coupe) – C’est-à-dire que… 
F. C. – Ah ! C’est donc un peu vrai ! 
B. B. – Je les lis bien sûr, parce que ça m’amuse 
de connaître l’histoire que je vais tourner, ça, 
j’aime bien, mais souvent je ne lis pas, je ne 
travaille pas, enfin, si, je travaille, mais je le fais 
au moment de tourner, pas avant. Quand je 
travaille une scène trop longtemps à l’avance, 
je ne suis pas très bonne comédienne et je 
perds mon naturel. Voilà pourquoi j’aime mieux 
le faire au dernier moment. Je ne sais pas 
si j’ai raison ou tort, mais je crois que j’ai plus 
de naturel comme ça. 
F. C. – Parce qu’il y a tant d’acteurs et 
d’actrices qui se penchent sur le scénario, 
dès sa première ligne, et qui essaient parfois 
de le faire corriger… Pas vous ? 
B. B. – Ah non ! Je fais entièrement confiance 
aux gens qui écrivent. Ils ont beaucoup de 
talent et ils le font sûrement mieux que moi. 
F. C. – Dites-moi, Brigitte, récemment, entre 
autres productions internationales que vous 
avez tournées, vous en avez fait une avec 
une grande vedette, qui s’appelle Élisabeth 
d’Angleterre… (François Chalais évoque 
la cérémonie du 29 octobre 1956 à Londres 
où Brigitte Bardot fut présentée à la reine.) 
B. B. – Oh oui ! (Elle éclate de rire.) 
F. C. – Qu’est-ce que vous pensez 

Bardot-
Marilyn, 
la rencontre

Londres, 29 octobre 
1956. Brigitte Bardot est invitée 
à la Royal Command 
Performance, une cérémonie 
annuelle où des personnalités 
des arts et de la culture ont 
l’honneur de pouvoir serrer la 
main de la reine d’Angleterre.

« Après la projection 
d’un film (The Battle of the River 
Plate) dans un grand cinéma 
(l’Empire de Leicester Square), 
tout un groupe d’acteurs et 
d’actrices, présents, alignés en 
rangs d’oignons (parmi lesquelles 
Joan Crawford et Anita Ekberg), 
devait être officiellement 
présenté à la reine Elizabeth. 

Je me suis mise dans la file et 
nous avons tous attendu. Comme 
la reine ne montrait pas le bout 
de son nez et nous faisait 
allègrement poireauter, j’ai quitté 
ma place pour aller au petit coin. 
Je suis entrée dans cette pièce, 
attenante aux toilettes, qui 
existe dans les pays anglo-
saxons en laquelle les femmes 
“piapiatent” en se refaisant 
une beauté. Et c’est là soudain 
que je l’ai vue. J’ai vu Marilyn. 
Elle était assise, face à la glace. 
J’étais debout et je passais. Je l’ai 
immédiatement reconnue. Il était 
impossible de ne pas la 
reconnaître. Elle était une star 
absolue, la plus grande vedette 
du monde. Je n’étais, moi, qu’une 
débutante… De toute façon, elle 
ne savait pas qui j’étais et cela 
n’avait aucune importance. Je la 
vis devant la glace. Se regardant. 

Elle devait se remaquiller ou 
se recoiffer. Que sais-je ? 
Se remettre un peu de poudre ? 
Arranger une mèche de ses 
cheveux ? Quand je suis passée 
derrière elle, elle a levé les yeux. 
J’ai légèrement baissé les miens 
puisqu’elle était assise et moi 
debout. Et nos regards se sont 
croisés, quelques secondes à 
peine dans le miroir. Et nous nous 
sommes souri. Cela a été très 
bref et n’a duré qu’un instant. 
Mais cela reste pour moi un 
souvenir très émouvant. 
C’est un regard qui fut presque 
une caresse. Ce fut doux. Léger. 
Presque aérien. »

Propos recueillis 
par Henry-Jean 
Servat, Brigitte 
Bardot. Vies privées, 
Albin Michel

de la reine d’Angleterre ? 
B. B. – Elle est charmante. J’étais malade 
de trac, de peur. C’est très impressionnant 
d’être présenté à une reine. Mais au fur 
et à mesure que je la voyais s’approcher 
de moi, je perdais cette peur qui m’avait 
envahie parce qu’elle a un sourire et 
une douceur dans le visage sensationnels. 
Elle a été adorable. »

Raillé par la presse, Et Dieu… 
créa la femme marchotte en France. Outre-
Manche en revanche, Bardot marque les 
esprits. Elle subjugue. The Observer écrit : 
« B. B. à l’écran n’est pas seulement une jeune 
délinquante égoïste, elle a de la fraîcheur, 
du charme, une certaine espièglerie. Elle est 
irresponsable, immorale, mais pas 
délibérément cruelle. Elle n’entre dans aucune 
des catégories reconnues : le genre douce, 
pure, collante (Grace Kelly), la femme fatale 
(Marlene Dietrich, Greta Garbo), la pin-up 
épanouie (Jayne Mansfield, Jane Russell) ou 
l’adolescente aux yeux vifs (Audrey Hepburn, 
Leslie Caron). » Mais c’est la sortie d’And God 
Created Woman à New York, le 21 octobre 
1957, et l’ouragan qu’il va provoquer sur le 
continent américain, qui fera d’Et Dieu… créa 
la femme un film phénomène, culte, et de son 
héroïne une superstar planétaire, une icône 
absolue, un « James Dean féminin » (Look), qui 
impose au monde entier une nouvelle image 
de la femme. « Je voulais à travers Brigitte 
restituer le climat d’une époque, expliquera 
Vadim. Juliette est une fille de son temps, 
qui s’est affranchie de tout sentiment 
de culpabilité, de tout tabou imposé 
par la société, et dont la sexualité est 
entièrement libre. Dans la littérature et 
les films d’avant-guerre, on l’aurait assimilée 
à une prostituée. C’est dans ce film une très 
jeune femme, généreuse, parfois désaxée 
et finalement insaisissable, qui n’a d’autre 
excuse que sa générosité11. »

11  Roger Vadim,  
D’une étoile l’autre,  
op. cit.

Brigitte Bardot fait la révérence 
devant la Reine Elizabeth II, 
entourée de la Princesse 
Margaret, Joan Crawford 
et Anita Ekberg.
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Cette année 56 de folie 
s’achève avec Elle. L’hebdomadaire rappelle 
que Brigitte Bardot est désormais pour les 
Anglais « le plus grand choc européen depuis 
1789 » et pour les Américains (alors qu’Et 
Dieu… créa la femme ne sortira aux États-Unis 
qu’en octobre 1957 !) « le plus impertinent 
concentré de sex-appeal réussi jusqu’à 
présent ». En couverture, elle s’excuse : « J’ai 
été insupportable, pardon, je vais changer ! » 
Qui la croira ? Bardot, l’indomptable.

De mars à mai 1957, B. B. 
tourne sous la direction de Michel Boisrond 
Une Parisienne12. Elle s’y prénomme « Brigitte », 
est la fille du président du Conseil, follement 
amoureuse du chef de cabinet de son père. 
« Dans des fourreaux qui la moulent, Bardot 
est ensorcelante. Le couple qu’elle forme 
avec Henri Vidal aura tant de succès que les 
producteurs décideront de les réunir dare-
dare dans Voulez-vous danser avec moi?13. » 
Ce policier à suspense où Bardot, 
transformée en détective privée, danse 
« dans les bras de Dario Moreno qui reprenait 
des rumbas, vole dans les bras de Philippe 
Nicaud sur des rocks effrénés, [séduit] Henri 
Vidal en [se] déhanchant langoureusement 
au rythme de blues super sexy14… », captivera 
3,2 millions de spectateurs. La machine 
Bardot fonctionne à plein régime.

« Dans notre premier film, 
Cette sacrée gamine, elle était encore 
une petite fille, rappelle Michel Boisrond. 
Le personnage sensuel a commencé avec 
Et Dieu… créa la femme, qui a été une 

12  Le film sortira le 16 décembre 1957.
13  Pierre Murat, Télérama. 

Le Guide cinéma, hors-série, 2009. 
Le film Voulez-vous danser avec moi ? 
sortira le 18 décembre 1959.

14  Brigitte Bardot, Initiales B. B., op. cit.

explosion. Après, on a tourné de gros films, 
de grosses opérations très coûteuses, très 
lourdes, avec de grands acteurs. Elle essayait 
de préserver une vie tranquille, mais c’était 
devenu impossible. Elle était assiégée. 
Les paparazzis exerçaient une surveillance 
continuelle qui la mettait dans des rages 
folles. Et puis toutes ses histoires d’amour 
étaient montées en épingle dans la presse, 
déformées… Brigitte, c’était un personnage 
de pureté. Elle dégageait une sexualité 
explosive, mais je ne la vois pas comme ça 
à l’intérieur. Elle était très sentimentale, fleur 
bleue, elle était attirée par le genre d’homme 
capable de lui dire : “Ah, que tu es belle…” 
Devant le baratin d’un homme, Brigitte était 
d’un romantisme échevelé, elle ouvrait des 
yeux comme des soucoupes. Et puis cette 
gloire gigantesque lui est tombée sur la tête… 
C’était une star. Il y a des gens qui ont une 
présence dès qu’ils sont entrés dans une 
pièce, d’autres qu’on ne remarque même pas, 
même s’ils sont aussi charmants. Ce n’était 
pas une actrice, c’était une star ; je ne sais 
pas expliquer ça15… »

Une star. Le mot est lâché. 
En 1957, dans son essai Les Stars paru 
au Seuil, Edgar Morin envisage un concept, 
« le brigidisme », pour dire à quel point l’actrice 
fut attirée par l’industrie du cinéma, 
manipulée puis capturée, afin d’être offerte 
au public comme objet sexuel, quitte à la 
broyer. « Son visage de petite chatte est 
ouvert à la fois sur l’enfance et la félinité : sa 
chevelure longue et tombante par-derrière 
est le symbole même du déshabillé lascif, de 
la nudité offerte. Son nez minuscule et mutin 

15 Propos rapportés par 
Catherine Rihoit, Brigitte Bardot, 
Un mythe français, Olivier Orban, 1986

Ci-contre Bourvil, Brigitte 
Bardot, Danielle Darrieux 
et François Perrier, lauréats 
des Victoires du Cinéma 
français, le 3 décembre 1957.

Ci-dessous Brigitte Bardot 
présentée au public lors 
de La Kermesse aux étoiles 
en 1956.
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accentue à la fois la gaminerie et l’animalité ; 
la lèvre inférieure très charnue fait une moue 
de bébé mais est aussi une invitation au 
baiser. Une petite fossette au menton 
complète dans le sens de la gaminerie 
charmante ce visage qu’on calomnie 
en disant qu’il n’a qu’une seule expression ; 
il en a deux : l’érotisme et l’enfantillage. 
Le cinéma s’en est servi exactement 
comme il convenait : un petit personnage 
aux frontières de l’enfance, du viol, 
de la symphonie. »

Pendant l’été 1957, 
Bardot tourne en Espagne Les Bijoutiers 
du clair de lune sous la direction de son mari. 
Elle y découvre le flamenco, la danse gitane, 
la sangria, les nuits de fête. Ce sera leur 
dernière collaboration en tant qu’époux 
puisque le couple divorcera le 6 décembre, 
pour incompatibilité d’humeur, et aux torts 
réciproques. En réalité, depuis Et Dieu… créa 
la femme, l’actrice vit une histoire d’amour 
passion avec Jean-Louis Trintignant. 
Produit par Raoul Lévy, Les Bijoutiers du clair 
de lune16 narre l’histoire d’une jeune femme 
qui s’enfuit dans les montagnes avec 
un joli garçon. 
« Quel âge tu as ? demande B. B., alias “Ursula”. 
– Trente-trois ans, répond Stephen Boyd, 
alias “Lambert”. 
– L’âge du Christ », murmure B. B., éperdue. 
L’inspiration s’est tarie.

Le 31 décembre 1957, Gilbert 
Bécaud, au sommet de sa gloire (une sorte 
d’Elvis français de l’époque), et Brigitte 
Bardot souhaitent côte à côte une belle 
année 1958 aux téléspectateurs. « Quand j’ai 
vu arriver Brigitte sur le plateau, c’était une 
sirène, je ne sais pas, un miracle, un scandale, 
un gâteau, une friandise, c’était superbe17 », 
dira-t-il. Ensemble, ils jouent ce soir-là trois 
chansons (« Pour qui veille l’étoile », « Alors 
raconte » et « Les Marchés de Provence ») 
au fil desquelles B. B. et « Mr 100 000 volts » 
ne cachent rien de leur complicité, partant 
à la fin de l’émission bras dessus bras 
dessous, le pas léger. Bientôt, France 
Dimanche et Ici Paris titreront « Bécaud 
et Bardot inséparables »…

16  Le film sortira le 16 avril 1958.
17  Propos rapportés 

par Eléonore Cambret, Schnock, 
no 11, 2014.

Mars 1958. Gilbert Bécaud 
et Brigitte Bardot pendant 
l’enregistrement d’une émission 
de Radio Luxembourg.

6
6

6
7

B
ri

g
it

te
 B

a
rd

o
t

E
t D

ie
u

…
 c

ré
a

 la
 fe

m
m

e

« Je remercie Vadim d’avoir dirigé 
sa jeune femme en lui faisant refaire 

devant l’objectif les gestes de tous 
les jours, gestes anodins comme jouer 

avec sa sandale ou moins anodins 
comme faire l’amour en plein jour, 

eh oui ! mais tout aussi réels. 
Au lieu d’imiter les autres films, 

Vadim a voulu oublier le cinéma pour 
“copier la vie”, l’intimité vraie, 

et à l’exception de deux ou trois 
scènes un peu complaisantes, 

il a parfaitement atteint son but. 
C’est un film typique de notre 

génération, car il est moral 
(refusant la morale courante et n’en 
proposant aucune autre) et puritain 

(conscient de cette moralité et 
s’en inquiétant). Brigitte Bardot est 

magnifique, pour la première fois 
totalement elle-même ; il faut 

voir ses lèvres trembler violemment 
après les quatre gifles que lui 

assène Trintignant. » 
François Truffaut

Arts, 12 décembre 1956

Ci-contre Roger Vadim et 
Brigitte Bardot, chez eux, 
à Paris, en 1956.

6
9

E
t D

ie
u

…
 c

ré
a

 la
 fe

m
m

e
6

8
B

ri
g

it
te

 B
a

rd
o

t

Elvis, Paul, 
John et Bob… 
L’icône rock

Mars 1958. 
Elvis Presley part en Allemagne 
pour effectuer son service 
militaire. À la télévision, il dit 
espérer pouvoir « aller à Paris, et 
peut-être rencontrer Brigitte 
Bardot » dont il a affiché un 
poster au-dessus de son lit.

« John et moi étions 
excités par Brigitte Bardot 
quand nous étions adolescents, 
et nous essayions de faire en 
sorte que nos petites amies lui 
ressemblent. C’était le summum. 
Elle était stupéfiante – et 
française. Pour nous, Brigitte, 
avec ses longs cheveux blonds, 
sa silhouette inouïe et ses 
petites lèvres boudeuses, 
représentait la beauté féminine 
absolue. J’avais une petite 
amie régulière à Liverpool, 
Dorothy Rhone. La future femme 
de John, Cynthia Powell, et elle 
sont venues nous rejoindre à 
Hambourg, et je me souviens de 
lui avoir acheté une jupe en cuir 
et de l’avoir incitée à laisser 
pousser ses cheveux pour 
qu’elle ressemble à Brigitte. 
Elle était blonde. Cynthia était 
pareille : jupe courte serrée, 
chevelure blonde. En vérité, 
elle n’était pas blonde, mais John 
lui a demandé de se teindre pour 
qu’elle ressemble à Brigitte. »

Paul McCartney

Sur l’album The 
Freewheelin’, Bob Dylan chante : 
« Well, my telephone rang it would 
not stop / It’s President Kennedy 
callin’ me up / He said: My friend, 
Bob, what do we need / To make 
the country grow? / I said: 
My friend John, Brigitte Bardot, 
Anita Ekberg / Sophia Loren, 
country will grow18… »

« I Shall Be Free »

18  « Mon téléphone 
n’arrêtait pas 
de sonner / C’était 
le président Kennedy 
qui m’appelait / 
Il me dit : Mon ami 
Bob comment 
redresser le pays ? / 
Je lui ai répondu : 
Mon pote John, 
Brigitte Bardot, 
Anita Ekberg / 
Sophia Loren, ça 
va sacrément le 
redresser, le pays… » « À la fin des années 1950, 

Brigitte Bardot est 
devenue l’amour de ma vie. 

Toutes mes petites amies qui 
n’étaient pas brunes ont subi 

la même pression incessante : 
devenir Brigitte Bardot. 

Quand j’ai épousé ma 
première femme, Cynthia, 

naturellement auburn, 
elle était devenue 

blonde aux cheveux longs, 
même coupe. » 

John Lennon 7
0
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« Ma première 
chanson était pour 

Brigitte Bardot, 
au piano. Je m’imaginais 

que si je l’écrivais, 
je pourrais la lui 

chanter en personne 
un jour. Je ne l’ai jamais 

rencontrée. » 
Bob Dylan
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Bardot est un tel phénomène, 
elle accapare tant la lumière, l’attention, 
qu’aucune star masculine, aucune tête 
d’affiche mâle, ne se précipite pour lui donner 
la réplique. Question d’ego. Frank Sinatra, David 
Niven, gloires internationales, ont décliné des 
propositions formulées par Raoul Lévy ! Alors, 
qui pour accepter le défi ? En France, Jean 
Gabin, monument national, à qui sa « gueule 
d’amour » a valu juste avant la guerre un 
contrat avec la Fox aux États-Unis. L’affaire 
n’était pourtant pas gagnée d’avance… Lors 
des premières approches de Lévy, Gabin a 
balancé au producteur : « Cette chose qui se 
promène toute nue ? Pas question, je suis trop 
vieux pour me ridiculiser. » Alors, pour 
le convaincre, Lévy lui donne le nom du 
réalisateur auquel il pense : Claude Autant-
Lara, qui compte quelques chefs-d’œuvre à 
son palmarès1. Mauvaise pioche : Gabin garde 
un très mauvais souvenir du tournage de leur 
dernier film, La Traversée de Paris, et de ses 
manières despotiques. Puisqu’il en est ainsi, 
Autant-Lara contacte directement Gabin. 
« Vous êtes le seul à pouvoir jouer face à 
Bardot. » Le producteur et le réalisateur 
rament pendant deux mois. Finalement, Gabin 
cède, mais demande à rencontrer B. B., pour 
voir. Charmé, le vieux lion comprend aussitôt à 
qui il a affaire. « Mademoiselle, j’aime les 
femmes belles et grandes. Vous l’êtes, donc je 
vous aime… » C’est OK !

Adapté d’un roman de Simenon 
paru en 1956, En cas de malheur2 se tourne 
entre décembre 1957 et février 1958. Avec 

1  Fric-Frac (1939), avec Arletty 
et Michel Simon ; Le Diable au corps 
(1947), avec Micheline Presle 
et Gérard Philipe ; Le Rouge et le Noir 
(1954), avec Danielle Darrieux 
et Gérard Philipe…

2  Le film sortira le 17 septembre 1958.

Edwige Feuillère. Gabin y joue le personnage 
d’« André Gobillot », un avocat dont le maître 
mot est la moralité ; B. B. celui d’« Yvette 
Maudet », une donzelle immorale, frivole, 
perverse et ingénue, incarnant une jeunesse 
rebelle (c’est l’époque des premiers blousons 
noirs) dans un pays engoncé. Edwige Feuillère 
étant l’épouse de l’avocat, parfaite en 
bourgeoise cocue, admirable dans sa dignité. 
Lors d’un pitoyable fric-frac avec son amie 
« Noémie », « Yvette » a frappé sur la tête la 
femme d’un horloger. Elles ont pris la poudre 
d’escampette. Mais « Noémie » a été arrêtée. 
« Yvette » vient demander à maître Gobillot de 
les aider…

« Je n’avais jamais tourné avec 
une grande star comme Gabin. Je venais de 
faire Et Dieu… créa la femme et quand on m’a 
proposé ce rôle, j’ai sauté dessus parce que 
c’était une opportunité extraordinaire. Quand 
je suis arrivée, entre Autant-Lara, qui n’était 
pas commode, et Gabin qui m’impressionnait 
à un point inimaginable, on a commencé 
le tournage par la fameuse scène du bureau, 
où je lui fais face. J’étais affolée parce que 
je rentrais dans ce film en devant faire un 
monologue face à Gabin. Et je me suis 
trompée sans arrêt. Je n’y arrivais pas, j’avais 
des trous de mémoire, je ne savais plus ce que 
je disais, je m’arrêtais, c’était horrible. Il a fallu 
me faire sortir du plateau, et je me suis mise à 
pleurer… Je pensais “Jamais je n’y arriverai !”. On 
m’a remaquillée, on m’a ramenée sur le plateau 
comme à l’abattoir, je me suis assise face à 
Gabin qui devait juste me dire un mot, “Bon, et 
après ?”, pour me mettre en route. Autant-
Lara a dit “Moteur, partez !”. Et Gabin s’est 
trompé. Mais il l’a fait exprès, pour me mettre 
à l’aise. Du coup, ça a fait rire tout le monde ; 
l’atmosphère s’est détendue, Gabin a dit : “Ça 
arrive à tout le monde de se tromper !” Et j’ai 
pu jouer mon monologue3. » Qui se termine par 
une scène très, très, très osée…

« Jean Gabin (il est assis à 
son bureau. On le voit de dos, vêtu d’un costume 
noir. Brigitte Bardot assise face à lui, les jambes 
croisées. Elle porte une longue jupe) – Bon, 
et après ?

3  Propos recueillis 
par Henry-Jean Servat, 
« Comme au cinéma », France 2, 
28 septembre 2004.

En cas de 
malheur

Brigitte Bardot et Jean Gabin 
sur le tournage du film En cas 
de malheur.
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Brigitte Bardot (sur un ton assuré) – Ben après 
les flics sont venus voir Gaston, ils lui ont 
montré une photo de Noémie, ça prouve 
qu’elle a été arrêtée, non ? 
J. G. – Plutôt, oui. 
B. B. – Mais elle parlera pas. Je la connais. Elle 
les regardera avec son air buté, elle dira rien. 
Autre chose ! (Elle lui parle comme si elle lui 
donnait des instructions.) Gaston est un 
copain. Il dira que ce soir-là, on était toutes 
les deux à son bar. Seulement, ça, le coup de 
Gaston, il faut que vous vous arrangiez pour 
que Noémie le sache ! D’ailleurs, vous, comme 
avocat, vous n’avez qu’à aller la voir. Et Gaston 
aussi. Vous mettrez tout au point avec lui. Il 
est ouvert jusqu’à 2 heures du matin. Mmm ? 
J. G. (il se lève, contourne son bureau, met les 
mains dans ses poches et dit en marchant :) – 
Oui, eh bien je n’irai pas voir M. Gaston. 
B. B. (décontenancée, d’un ton inquiet) – 
Ah, pourquoi ? 
J. G. – Parce qu’un avocat n’a pas le droit 
de voir un témoin. (Il se plante dans son dos, 
à 3 mètres d’elle, à côté de la cheminée.) 
B. B. (d’une voix basse) – Ah, je ne savais pas. 
J. G. – Oh, vous ne savez pas grand-chose ! 
B. B. – Mais… Vous la prenez, mon affaire ? 
J. G. (avec emphase) – Aucune idée ! 
B. B. – Ah… (Elle élève la voix :) C’est parce que 
je n’ai pas d’argent ! 
J. G. – Parce qu’en plus vous n’avez pas 
d’argent ? Et ben ! 
B. B. – Si vous croyez que ça se trouve 
comme ça, de l’argent. Si j’en avais, 
j’aurais pas… 
J. G. (il la coupe) – … assommé une bonne 
femme ! 
B. B. – Oh, elle est pas morte ! 
J. G. – Et heureusement… Vous avez 
vos parents ? 
B. B. – Non, j’ai personne. (Gabin la regarde, l’air 
sévère.) Bon, dites. Quelquefois, quand vous 
voulez bien, c’est gratuit. (Elle se met debout, 
se cale contre le bureau de l’avocat. Filmée de 
dos, elle lève lentement sa jupe jusqu’en haut 
des cuisses pour le séduire en lui montrant son 
intimité. On aperçoit une jarretelle. Elle le fixe 
avec un petit sourire arrogant.) Autant que 
vous en profitiez avant qu’ils me mettent 
en prison !… (Gabin ne moufte pas, son visage 
est de marbre.) Non ? (Très étonnée.) Ça ne 

vous dit rien ? (Elle baisse sa jupe 
et pleurniche.) »

La scène dure deux minutes 
et quatorze secondes. La remplaçant par 
un gros plan sur le visage impassible de Gabin, 
la censure amputera cette scène d’une 
séquence de quelques secondes où Brigitte 
Bardot, en relevant encore plus haut sa jupe, 
dénude ses fesses, exhibant son sexe. 
« C’était très érotique, très insolent, joué 
dans un silence total. Il fallait que je remonte 
ma jupe devant Gabin. C’était très délicat4… » 
Une scène qu’on a pu découvrir en 2015 dans 
la version restaurée du film.

En cas de malheur est présenté 
à la Mostra de Venise le 2 septembre 1958, 
quinze jours avant sa sortie parisienne. 
La présence de Brigitte Bardot (le chanteur 
Sacha Distel l’accompagne) déclenche 
un chahut comme il ne s’en était jamais vu 
dans la cité des Doges. « Des centaines 
de photographes se bousculaient, nous 
piétinaient, hurlant, criant, tombant les uns 
sur les autres. J’étais tout simplement 
paniquée. Quant à Sacha, tout sourire, il n’en 
menait néanmoins pas large5. » Dans le ciel, 
des avions à réaction tracent les initiales 
de la star.

Interdit aux moins de seize ans, 
ce drame au parfum de scandale fera plus 
de 3 millions d’entrées en France. En parallèle, 
il sortira en Italie (La ragazza del peccato 
réunit 3,5 millions de spectateurs !), en 
Allemagne (Mit den Waffen einer Frau), en 
Espagne (En caso de disgracia), en Angleterre 
et aux États-Unis (Love Is My Profession). 
Avec ce film noir, B. B. s’est imposée comme 
l’égale européenne des reines du genre, 
Ava Gardner, Rita Hayworth, Joan Crawford 
ou Lana Turner.

D’avril à juillet 1958, elle joue 
sous la direction de Julien Duvivier (Pépé le 
Moko, Sous le ciel de Paris, la série des Don 
Camillo…) une adaptation accablante du 
roman de Pierre Louÿs La Femme et le pantin6, 
déjà porté à l’écran par Josef von Sternberg 
avec Marlene Dietrich en 1935. Produit par 
Christine Gouze-Rénal, le film est tourné 

4  Propos recueillis par Henry-Jean Servat, 
« Comme au cinéma », France 2, 
28 septembre 2004

5  Brigitte Bardot, Initiales B. B., op. cit.
6  Le film sortira le 13 février 1959.

« Sous vos allures rustres 
vous aviez une sensibilité immense 

et, grâce à vous, j’ai été très 
bien dans En cas de malheur. 

Merci Gabin ! » 
Brigitte Bardot

Initiales B. B., Grasset
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Sacha Distel et Brigitte Bardot 
à Venise, lors du 19e festival 
international de Venise en 1958.

Jean Cocteau et Brigitte Bardot 
à l’entracte du concert de 
Maria Callas à l’opéra de Paris, 
le 20 décembre 1958.

« Elle vit comme tout 
le monde en étant 

comme personne. » 
Jean Cocteau 7
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« D’abord, 
je ne suis pas 
si jolie que ça. 

J’ai souvent l’air 
d’un pékinois 

enrhumé. Partout 
je suis mal 

photographiée… » 
Brigitte Bardot

Propos recueillis par Jacqueline Audiberti,  
Lecture pour tous, mars 1958. 8
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entre les studios de Boulogne à Paris, la 
Camargue et Séville en Andalousie. « Blonde 
dans ses robes espagnoles, Bardot est assez 
ridicule, écrira Pierre Murat dans Télérama. 
Il faut dire que Duvivier la laisse à l’abandon, 
ne sachant visiblement pas quoi faire de cet 
animal étrange7… » Plus important : c’est 
au cours de ce tournage que l’actrice achète 
la Madrague. « Le 15 mai 1958, maman me 
téléphone de Saint-Tropez pour m’annoncer : 
“J’ai enfin trouvé ta future maison, viens vite.” 
En découvrant cette petite maison 
de pêcheurs, rustique et sommaire, j’ai su 
immédiatement qu’elle deviendrait pour 
toujours “ma” maison. En mai 1958, il n’y avait 
pas d’électricité, pas d’eau courante, on 
la tirait au puits. En été, lorsque le puits était 
à sec, on se lavait dans la mer. J’ai signé l’acte 
d’achat un dimanche. Pour me faire plaisir, 
le notaire avait bien voulu ouvrir 
exceptionnellement son étude. Je tournais 
La Femme et le pantin et le dimanche était 
mon seul jour hors caméra8. »

En mai 1958 toujours, 
le mensuel Cinémonde consacre un cahier 
à ce qu’il appelle « les plus beaux baisers 
du monde » photographiés en couleurs par 
Sam Lévin. L’occasion de la voir avec un tout 
jeune acteur, Alain Delon, vingt-deux ans, 
qui n’avait alors tourné que deux films, 

7  Pierre Murat, Télérama. 
Le Guide cinéma, hors-série, 2009.

8  Propos recueillis par Christian 
Brincourt, Brigitte Bardot, 
la petite fiancée de « Paris Match », 
op. cit.

Quand la femme s’en mêle d’Yves Allégret 
et Sois belle et tais-toi de Marc Allégret. 
Quand deux félins se reniflent…

Le 23 octobre 1958, l’écrivaine 
Marguerite Duras, qui venait de publier 
Moderato Cantabile, signe dans France 
Observateur un article intitulé « La reine 
Bardot » : «Elle se tient à l’endroit même où 
finirait la morale. » En décembre, Ciné Revue, 
dans son palmarès annuel, la classe à la 
première place des meilleures comédiennes 
françaises, à l’instar de Cinémonde où elle 
devance Jean Marais et Jean Gabin ! Le 31, 
elle est de nouveau la vedette de la « Soirée 
du nouvel an » sur le petit écran. Elle danse 
avec Michel Renard, premier danseur de 
l’Opéra de Paris, en tutu, pointes, cheveux 
noués. Accompagnés par un guitariste, 
Brigitte Bardot et Luis Dias se lancent 
ensuite dans un flamenco. Enfin, Guy Béart, 
immense vedette à l’époque (en 1958, 
« L’Eau vive » est restée plusieurs mois 
numéro 1 du hit-parade), lui chante « Vous » 
dans les yeux : « Ce qu’il y a de beau en vous, 
c’est vous, tout le reste ne vaut rien du tout / 
Tout ce qu’il y a autour n’est que matière 
à discours / Pour le reste, je me tais, 
c’est vous… »

Début 1959, B. B. tourne sous 
la direction de Christian-Jaque Babette 
s’en va-t-en guerre9, une comédie familiale 
que l’actrice souhaite dédier au jeune public. 

9  Le film sortira  
le 18 septembre 1959.

Ci-contre Mars 1958, Alain Delon 
et Brigitte Bardot. L’inconnu 
et la star. Quand deux félins 
se reniflent…

Ci-dessous Brigitte Bardot 
sur le tournage du film 
Babette s’en va-t-en guerre.
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Harcelée par la presse à potins, elle veut 
casser son image, sortir des sentiers battus, 
ne plus être systématiquement perçue 
comme « le rêve impossible des hommes 
mariés » ni surnommée « le pékinois sexy », 
« la femme-enfant perverse », en bref 
échapper à sa réputation mondiale de 
« bouffeuse d’hommes », ce qu’elle explique 
dans l’émission « Cinq colonnes à la Une ».

« France Roche – Ne croyez-vous 
pas que les scénaristes qui vous écrivent des 
histoires qui ne vous conviennent pas 
complètement sont impressionnés par 
le mythe Bardot ? D’une part, par ce que 
vous avez été dans certains de vos films. 
D’autre part, par cette énorme “littérature” 
(elle lui montre des magazines étrangers)… 
Brigitte Bardot (elle la coupe) – Mon Dieu… 
F. R. – … qui est publiée dans le monde entier 
et qui vous montre un peu comme une 
bécassine pas très bien élevée qui serait 
douée de sex-appeal et à qui on 
pardonnerait un certain nombre de défauts. 
B. B. – Les gens s’imaginent que je suis 
le personnage de Et Dieu… créa la femme. 
J’ai été, peut-être, le personnage du film, 
mais ce personnage me collait à la peau il y 
a trois ans. Maintenant, dans la vie, j’ai évolué. 
J’ai changé. Et évidemment, j’aimerais que 
mes rôles évoluent dans le même sens. 
F. R. – Dans quel sens alors ? 
B. B. – Il y a quelque temps, j’ai lu un article 
dans un journal qui disait que comme je 
gagne beaucoup d’argent, pour placer cet 
argent, on m’avait conseillé d’acheter de l’or, 
et donc que j’étais partie avec deux sacs 
à provisions chez l’épicier acheter des lingots 
d’or comme on va acheter du chocolat. 
Si vous connaissez, France, une seule fille 
assez bête dans le monde entier pour faire 
ça, présentez-la-moi. Mais je ne voudrais 
surtout pas qu’on le pense de moi. 
F. R. – Mais où est la véritable Brigitte ? 
Regardez, voici deux publications 
américaines. La première, de cent pages, 
vous est entièrement consacrée. Il y a cent 
photos. On raconte votre vie de façon plus 
ou mois approximative… 
B. B. – J’imagine que si ce journal est 
américain, les Américains, pour raconter ma 
vie, se sont basés sur des journaux français 
qui eux aussi racontent ma vie en se basant 
sur des archives fausses. Je ne veux pas 
savoir ce qu’il y a de marqué dans cette 

revue. J’ai trop peur que la vérité soit 
tellement déformée… Ça m’ennuie qu’on 
écrive tellement de choses sur moi, qu’on me 
fasse dire des choses que je n’ai jamais dites. 
F. R. – En somme, vous êtes devenue 
anti-Bardot ? 
B. B. – Acharnée ! Acharnée ! Je suis la plus 
acharnée des anti-Bardot. Dans mon 
prochain film, Babette s’en va-t-en guerre, 
je suis la plus acharnée à supprimer 
les scènes d’amour, les scènes sexy, 
tout ce qui a fait le personnage Bardot. 
F. R. – Pourquoi ? 
B. B. – Je vais vous dire pourquoi. Dans le 
courrier que je reçois, il y a énormément 
d’enfants qui m’écrivent, des petites filles, des 
petits garçons qui me disent : “Mademoiselle, 
on aime bien vos photos mais papa et 
maman ne veulent jamais qu’on aille vous voir 
au cinéma…” 
F. R. – Évidemment, vos films sont interdits 
aux moins de seize ans ! 
B. B. – J’ai décidé de tourner un film interdit 
aux plus de seize ans10. » 
Brigitte Bardot en a vingt-quatre.

10  Propos recueillis par France Roche, 
« Cinq colonnes à la Une », 
9 janvier 1959.

Raoul Lévy et Gérard Oury11 
se sont donc mis à l’œuvre pour lui écrire 
un scénario qui convienne à ses attentes. 
C’est son ex, Gilbert Bécaud, qui compose 
la musique du film, et fait un tube avec 
« La Marche de Babette ». Et c’est Jacques 
Charrier, jeune acteur de vingt-deux ans, 
dont le premier film, Les Tricheurs, de Marcel 
Carné, avec Pascale Petit et Laurent Terzieff, 
sorti en octobre 1958, a fait un malheur, 
qu’elle choisit, sur un coup de cœur, comme 
partenaire principal. Alors qu’elle vit depuis 
plusieurs mois avec Sacha Distel et que la 
presse pronostique un mariage, B. B. tombe 
amoureuse, pendant le tournage, de Jacques 
Charrier, qu’elle épousera le 18 juin 1959. 
L’indescriptible folie populaire que provoque 
cette cérémonie obligera les futurs époux 
à s’enfuir de la mairie de Louveciennes avant 
de s’être dit « oui » ! Ils y reviendront en 
catimini quelques heures plus tard. Typhon 
journalistique sans précédent, l’union s’étale 
sur tous les journaux de la planète. Et la 

11  Connu pour ses immenses succès 
(Le Corniaud, La Grande Vadrouille, 
Les Aventures de Rabbi Jacob), 
Gérard Oury a réalisé son premier 
film en 1959 : La Main chaude, 
avec Jacques Charrier et Macha Méril.

source Charrier profite de l’aubaine pour 
lancer une publicité qui fera grand bruit : 
« Bébé aime Charrier ».

En août 1959, Simone de 
Beauvoir publie dans le mensuel américain 
Esquire un article de trente pages intitulé 
« Brigitte Bardot et le syndrome de Lolita ». 
L’autrice du Deuxième sexe y scrute 
l’indépassable phénomène Bardot : 
« Elle tenterait même un saint. » Un mois plus 
tard, Babette s’en va-t-en guerre sort dans 
les salles ; 4,5 millions de bardolâtres iront 
le voir. La critique salue les talents de l’actrice. 
Mais c’est avec un chef-d’œuvre que 
Brigitte Bardot va entamer les sixties…

Brigitte Bardot et Christian-Jaque 
sur le tournage du film Babette 
s’en va-t-en guerre.

Brigitte Bardot et son mari 
Jacques Charrier.
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Marguerite 
et Simone, 
le trouble 
Bardot

« Elle se tient 
à l’endroit même où finirait la 
morale. Du Japon à New York 
et vice versa, elle représente 
l’aspiration inavouée de l’être 
humain du sexe mâle, 
son infidélité virtuelle d’un ordre 
bien particulier – celle qui 
l’inclinerait vers le contraire de 
son épouse, vers la femme de 
cire qu’il pourrait modeler, faire 
et défaire à volonté, jusqu’à la 
mort incluse. Nous l’appellerons 
de son vrai nom, la reine Bardot. 
Elle n’a pas la beauté fatale mais 
aimable. Elle est belle comme une 
femme mais préhensile comme 
une enfant. Elle a le regard 
simple, droit. Elle s’adresse, 
chez l’homme, avant tout, à 
l’amour narcissique de lui-même. 
Si une femme comme ça m’était 
livrée, pense l’homme, je la ferais, 
jusqu’à la folie, à ma façon… »

Marguerite Duras, 
« La reine Bardot » 
(extrait), 
octobre 1958

« Elle va pieds nus, 
elle tourne le dos aux toilettes 
élégantes, aux bijoux, aux 
parfums, au maquillage, à tous 
ces artifices. Elle marche, elle 
danse, elle bouge. Elle fait ce qui 
lui plaît et c’est cela qui est 
troublant. Elle se fiche comme 
d’un iota de l’opinion des autres. 
Elle ne cherche pas à scandaliser. 
Elle n’a pas d’exigences : elle n’est 
pas plus consciente de ses droits 
que de ses devoirs. Elle suit ses 
désirs. Elle mange quand elle a 
faim et fait l’amour avec la même 
simplicité désinvolte. Le désir et 
le plaisir semblent pour elle plus 
convaincants que les préceptes 
et les conventions. Elle ne critique 
pas les autres. Elle ne pose pas 
de questions, mais elle offre 
des réponses dont la franchise 
peut être contagieuse. 
Son érotisme n’est pas magique, 
mais agressif. Au jeu de l’amour, 
elle est plus un chasseur qu’une 
proie. Le mâle est un objet pour 
elle, exactement comme elle l’est 
pour lui. Dans son rôle de femme 
perdue, de petite garce sans 
foyer, B. B. semble accessible 
à tous. Et pourtant, 
paradoxalement, elle est 
intimidante. On ne peut rien lire 
sur le visage de Bardot. Il est ce 
qu’il est. Il a la présence brutale 

de la réalité et se prête tout 
autant aux fantasmes lascifs 
qu’aux rêves éthérés. Dans les 
pays latins, où les hommes 
restent accrochés au mythe de 
la “femme objet”, la “naturalité” 
leur semble plus perverse que 
n’importe quelle sophistication. 
Refuser les bijoux et les 
cosmétiques, les talons aiguilles 
ou les corsets c’est refuser 
de se transformer en idole 
insaisissable. C’est affirmer que 
l’on est le camarade et l’égale 
de l’homme, reconnaître qu’entre 
hommes et femmes, il y a désir 
et plaisir mutuels. Elle apparaît 
comme une force de la nature, 
dangereuse aussi longtemps 
qu’elle restera indomptée. 
Elle n’est ni perverse, ni rebelle, 
ni immorale. C’est pourquoi la 
morale n’a aucune chance avec 
elle. Elle n’est ni dépravée, ni 
vénale. Il est impossible de voir la 
marque de Satan en elle et, pour 
cette raison, elle semble encore 
plus diabolique aux femmes qui 
se sentent menacées et 
humiliées par sa beauté. »

Simone de Beauvoir, 
« Brigitte Bardot and 
the Lolita Syndrome »  
(extrait), août 1959
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Brigitte Bardot ne peut plus 
sortir de chez elle sans être poursuivie par 
des fans, harcelée par des photographes, 
insultée par des badauds. Le 11 janvier 1960, 
elle accouche, à son domicile (impossible 
pour elle de se rendre dans une clinique), 
d’un petit garçon, Nicolas. Il a les fossettes 
de son père, Jacques Charrier. Puisque c’est 
un événement national, elle doit accepter, 
pour être tranquille, d’être photographiée 
avec son enfant, une bonne fois pour toutes. 
Les photos de la jeune maman tenant dans 
les bras son bébé paraîtront dans 
le monde entier.

Le 5 février, « Cinq colonnes 
à la Une » diffuse un reportage sur son 
prochain film. On y voit le réalisateur Henri-
Georges Clouzot (Quai des orfèvres, Le Salaire 
de la peur, Les Diaboliques) caster quelques 
acteurs pour des essais afin de choisir le 
personnage masculin qui sera tué par la star. 
C’est sa première sortie depuis la naissance 
de Nicolas ; à chacun, elle donne la réplique. 
La première scène la met face à Sami Frey 
qui, dans le rôle d’un chef d’orchestre, lui 
annonce, dans leur chambre à coucher, 
qu’il vient de décrocher un engagement pour 
un concert à La Bourboule. Suit Jean-Paul 
Belmondo. Devant la porte d’un ascenseur, 
il l’enlace, elle l’embrasse et lui dit : « T’es une 
patate mais t’es chouette quand même ! » 
« Dans cet essai, je pelotais les seins de 
Brigitte. C’était merveilleux. La réalisation d’un 

rêve, non1 ? » plaisantera-t-il cinquante ans 
plus tard.

Elle se retrouve ensuite dans 
un lit avec le chanteur Hugues Aufray. En lui 
caressant le visage, il lui chuchote à l’oreille : 
« Tu n’as pas changé. Toujours belle, égoïste, 
incroyable, encombrante, inconsciente, 
extravagante, amorale, indécente. » Car 
dans La Vérité, Bardot jouera le rôle d’une 
meurtrière, « Dominique Marceau », jeune 
femme volage dont l’amant, « Gilbert Tellier » 
(Sami Frey sera choisi), est le fiancé de sa 
sœur, « Annie Marceau » (Marie-José Nat), 
une sage violoniste. Le tournage débute 
le 2 mai aux studios de Joinville. Il doit durer 
trois mois. Mais auparavant, par amitié pour 
Christine Gouze-Rénal qui produit le nouveau 
film d’Henri Verneuil, L’Affaire d’une nuit2, 
Brigitte Bardot, sans être citée au générique, 
apparaît quelques secondes dans cette 
comédie dramatique avec Jacques Charrier 
et Christine Gouze-Rénal. On les y voit tous 
les trois attablés dans un restaurant.

Le 1er juin, le JT du soir consacre 
un reportage au tournage de La Vérité, pour 
lequel Brigitte Bardot aurait touché le plus 
gros cachet de l’histoire du cinéma français. 

« C’est la première fois que 
vous travaillez sous la direction de Clouzot 
qui n’a pas la réputation d’être un metteur 
en scène commode. N’avez-vous pas eu 
une certaine appréhension ?

Brigitte Bardot – Je le désirais. 
Quelle est l’actrice qui ne désire pas tourner 
sous la direction de Clouzot ? On raconte 
tellement de choses sur tout le monde qui 
sont fausses que je me suis aperçue que 
c’était une chose fausse de plus. Loin d’être 
le tyran qu’on croit qu’il est, moi, je m’entends 
très bien avec lui. Au point de vue tournage, 
c’est formidable3. »

Ce fut probablement le cas, 
jusqu’à ce qu’elle lui en colle une ! 
« Contrairement aux rumeurs, il est 
totalement faux de raconter que Clouzot 
m’a giflée, dira-t-elle cinquante ans plus tard. 
C’est moi, au contraire, qui l’ai giflé. Il me 
prenait à part, me parlait à l’oreille, me 

1  « Grand Journal », Canal +, 
16 février 2017.

2  Le film sortira le 14 septembre 1960.
3  Propos recueillis par Mario Beunat, 

« JT Nuit », 1er juin 1960.

La 
Vérité

Brigitte Bardot  
et son fils Nicolas.

Henri-Georges Clouzot, Brigitte 
Bardot et Sami Frey sur 
le tournage du film La Vérité.
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« Ces essais furent un rêve 
devenu réalité. Je tenais Bardot 
dans mes bras, en lui caressant 

doucement les seins ! De quoi troubler 
l’honnête garçon que j’étais. 

Non, je n’étais pas fébrile, troublé 
certainement un peu. Le rôle 

de Gilbert pour La Vérité m’échappa, 
n’ayant pas la possibilité de tenir 

une baguette face à un orchestre. 
Sami Frey décrocha le rôle. 

Curieusement, plus aucun projet 
de film ne nous fut proposé, hélas ! 

Plus tard, nous nous sommes 
retrouvés à l’occasion d’un Noël 
des animaux, où j’ai adopté deux 

de ses chiennes abandonnées 
qui prirent une grande place dans 
ma vie. J’ai une tendresse infinie 

pour Brigitte que j’ai souvent 
au téléphone au crépuscule de nos 

vies. Tendresse qu’elle me rend 
souvent et si bien. » 

Jean-Paul Belmondo
Propos recueillis par Christian Brincourt, Brigitte Bardot,  

la petite fiancée de « Paris Match », op. cit.
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Mise en page de l’édition anglaise 
du livre Fred, le joaillier solaire, publié 
aux éditions Flammarion.

Le design du livre s’inspire de l’élégance 
des pièces de haute joaillerie, avec la création 
d’un univers graphique raffiné et précis, 
utilisant des caractères typographiques fins 
et de subtils halos colorés. 

Ce travail de mise en page respecte avec 
minutie les conventions typographiques 
anglaises, et la maquette française 
initialement conçue par ABM Studio.
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Conception graphique et mise en page 
du catalogue d’exposition Hit Again, 
publié à l’occasion de l’exposition collective 
de la Bourse Révélation Emerige, tenue 
à Paris du 5 octobre au 5 novembre 2023.

Créée en 2014, cette bourse soutient 
les artistes contemporains émergents en 
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  — et néanmoins porteuse de sens — des arabesques de l’art nouveau 
et de l’épure de la sculpture minimale. La conjugaison de ces 
deux opposés a ceci d’intéressant qu’elle pose la question du temps 
dans le symbole : l’association de la ligne courbe et de la ligne droite, 
l’utilisation du bois, de l’étain, de la cire ou du plomb, crée des formes 
anachroniques, inscrites quelque part entre le passé et le futur. 
Dans ses séries autour du jeu — de cocotte avec Combien tu veux, 
et de ficelles avec String Figure (butterfly) —, Mathilde Albouy 
continue à explorer les qualités performatives des objets du quotidien. 
En partant de jeux de mains typiques de l’enfance, l’artiste rappelle 
le statut langagier d’un divertissement qui se passe de paroles : 
la communication — l’enfant ne le sait pas encore — s’épanouit 
d’abord dans l’empire des signes. En libérant les objets de leurs 
fonctions et techniques archétypales, Mathilde Albouy intensifie 
les récits qui imprègnent la culture de l’objet. Le système des objets 
qu’elle met en place crée des ouvertures dans la réalité, 
des interstices fertiles où le poétique, le politique et le féminisme 
s’imbriquent en prenant la forme d’une grammaire à l’échelle du corps.

EN  In a similar way, Lovers is a pair of statue-sized pins that 
act as weapons. Both series are about feminist issues, 
and Mathilde Albouy approaches this commitment primarily 
through the medium of science fiction. The imagination 
that unfolds in feminist science fiction — such as that of 
Ursula Le Guin — is one that is situated, i.e., that starts from 
what is known and always leads us back to it. Mathilde Albouy 
finds that this genre is the ideal way of raising questions 
while remaining true to social reality. She questions symmetry, 
the couple and the ideal in society, but does not simply reject 
them. In this renewed search for emancipation of form, 
we see the illegitimate — yet meaningful — union of 
the arabesques of Art Nouveau and the purity of minimal 
sculpture. The combination of these two opposites is 
interesting in that it raises the question of time in the symbol: 
the combination of curved and straight lines, the use of wood, 
pewter, wax, or lead, create anachronistic forms, inscribed 
somewhere between the past and the future. Mathilde Albouy 
continues to explore the performative qualities of everyday 
objects in her series based on games — paper casserole in 
Combien tu veux, and strings in String Figure (butterfly). 
Starting with hand games typical of childhood, the artist 
reminds us of the linguistic status of entertainment that does 
not require words: communication — as the child does not yet 
know — flourishes first and foremost in the empire of signs. 
By liberating objects from their archetypal functions and 
techniques, Mathilde Albouy intensifies the narratives that 
permeate object culture. The system of objects she sets up 
creates openings in reality; fertile interstices where the poetic, 
the political and the feminine interweave, taking the form of 
a grammar on the scale of the body.

ELORA WEILL-ENGERERTEXT BY TEXTE DE 
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MATHILDE
NÉE EN 1997 À PONTOISE 
VIT ET TRAVAILLE À PARIS

BORN IN 1997 IN PONTOISE 
LIVES AND WORKS IN PARIS

ALBOUY
FR  Mathilde Albouy travaille principalement avec des collections 

d’images et d’objets. Mais l’objet n’est pas une illustration 
de la pensée : il est en lui-même une pensée. Chaque installation, 
série ou pièce fonctionne chez l’artiste comme un langage. Les objets 
et les entités du monde matériel ne possèdent pas une existence 
objective indépendante du langage et de la perception humaine. 
Ils sont plutôt façonnés et définis par les relations sociales et 
linguistiques qui leur sont attribuées. L’artiste trouve dans son travail 
des résonances avec les théories de Bruno Latour, notamment dans 
son approche non humano-centrée, où les objets sont considérés 
comme des agents actifs dans les rapports sociaux. Mathilde Albouy 
adopte cette perspective en reconnaissant que les objets ne sont 
pas uniquement des accessoires : il s’agit moins de les représenter 
que de révéler leur dimension performative. Au cours de leur vie 
silencieuse, les objets se chargent d’une mémoire, d’un comportement 
et d’un imaginaire qu’ils déploient dans les limites imposées par leur 
rigoureuse enveloppe matérielle. Par le truchement de porte-paroles 
fictionnels, Mathilde Albouy permet aux formes de parler et de 
dépasser leur usage pour s’inscrire dans un récit scientifique, poétique 
ou politique. Aussi, un peigne en bois à échelle humaine s’intitule 
On dirait que je rentre en moi-même. Objet de soin ou de contrôle, 
le peigne acquiert, par sa carrure nouvelle, le statut d’un bouclier 
ou d’un personnage doté d’une vie affective. 

EN  Mathilde Albouy works mainly with collections of images 
and objects. But the object is not an illustra-tion of thought: 
it is itself a thought. Each installation, series, or piece functions 
as a language for the artist. The objects and entities of 
the material world do not possess an objective existence 
independ-ent of language and human perception. 
Rather, they are shaped and defined by the social and 
linguistic relationships assigned to them. The artist’s work 
resonates with Bruno Latour’s theories, particularly his non-
human-centred approach, in which objects are seen as active 
agents in social relationships. Mathilde Albouy adopts this 
perspective, recognising that objects are not just accessories: 
it is less a question of representing them than of revealing 
their performative dimension. During their silent lives, objects 
take on a memory, a behaviour and an imaginary that they 
deploy within the limits imposed by their rigorous physical shell. 
Using fictional spokespersons, Mathilde Albouy allows 
the forms to speak for themselves, going beyond their use 
to become part of a scientific, poetic, or political narrative. 
So a human-scale wooden comb is entitled On dirait que 
je rentre en moi-même (I seem to be returning to myself). 
As an object of care or control, the comb, through its new 
stature, takes on the status of a shield or a character with 
an emotional life. 

FR  Selon un mécanisme similaire, Lovers est une paire d’épingles 
de la taille d’une statue, agissant en qualité d’armes. À travers 
les deux séries, c’est bien d’enjeux féministes dont il est question : 
Mathilde Albouy aborde cet engagement principalement par 
le biais de la science-fiction. L’imagination qui se déroule dans 
la science-fiction féministe — par exemple chez Ursula Le Guin — 
est de celles qui sont situées, c’est-à-dire qui partent du connu et 
qui nous y ramènent toujours. Mathilde Albouy trouve dans ce genre 
le moyen idéal de soulever des interrogations tout en ne s’extrayant 
pas d’une réalité sociale. Il en va d’une remise en question de 
la symétrie, du couple et de l’idéal dans la société qui, pour autant, 
ne se traduit pas par leur simple répudiation. Dans cette recherche 
d’une émancipation des formes, on assiste à l’union illégitime →
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ISMAËL
NÉ EN 1994 À VALENCE 
VIT ET TRAVAILLE À MARSEILLE

BORN IN 1994 IN VALENCE 
LIVES AND WORKS IN MARSEILLES

BAZRI
FR  Dans son roman Je brûle Paris, Bruno Jasieński (1901-1938) 

imagine un film photographique dont la pigmentation serait issue 
de la superposition de tous les souvenirs d’un même individu. 
Si l’artiste Ismaël Bazri se prêtait à une telle expérience, sa feuille 
photosensible serait sans doute empreinte d’une teinte impossible 
à décrire : une émulsion moirée d’une tonalité acidulée évoquant 
aussi bien les douceurs adulescentes dans une torpeur estivale, 
que les jeans délavés d’une époque révolue, ou les pages froissées 
d’un périodique imprimé sur du papier glacé. 

EN  In his novel I Burn Paris, Bruno Jasieński (1901-1938) imagines 
a photographic film in which pigmentation results from 
the superimposition of all the memories of a single individual. 
If the artist Ismaël Bazri were to go along with such an 
experiment, his photosensitive sheet would undoubtedly 
be imprinted with a hue that is impossible to describe: 
an iridescent emulsion with a tangy tone that evokes the 
sweetness of adulthood in a summer torpor, the faded jeans 
of a bygone era, or the crumpled pages of a periodical 
printed on glossy paper.

FR  Réduire les recherches d’Ismaël Bazri à l’artifice de la couleur 
n’est pourtant pas lui faire honneur. Sa série « La fin de leur monde » 
illustre d’ailleurs toute la subtilité de sa pratique. À première vue, 
rien ne distingue les photographies de cette série de celles que 
l’on pourrait retrouver dans l’un de ces magazines de mode 
où le photographe a fait ses premières armes : cadrage chirurgical, 
lumière dramatique, pose lascive des modèles dont les tenues 
sont étudiées au millimètre. À y regarder de plus près, on distingue 
invariablement en arrière-plan des monuments de notre société 
industrielle. Les raffineries de pétrole et centrales nucléaires 
sont autant de rappels qu’une consommation effrénée a un coût 
qui se répercute sur l’environnement. La frivolité exacerbée des 
protagonistes de la série est le miroir de notre inaction face aux 
menaces écologiques. Ismaël Bazri met à nu toutes les contradictions 
d’un système qui provoque son propre anéantissement. En retournant 
les codes de ce système, dans une saturation de formes agréables 
à l’œil, le photographe rappelle la célèbre formule de Victor Hugo 
pour qui « la forme, c’est le fond qui remonte à la surface ». 

EN  However, reducing Ismaël Bazri’s research to the artifice 
of colour does not do him any justice. His series “The End 
of Their World” illustrates the subtlety of his practice. 
At first glance, there is nothing to distinguish the photographs 
in this series from those you might find in one of the fashion 
magazines where the photographer earned his stripes: 
surgical framing, dramatic lighting, lascivious poses by models 
whose outfits are studied to perfection. On closer inspection, 
we can invariably make out monuments of our industrial 
society in the background. Oil refineries and nuclear power 
stations are reminders that unbridled consumption has a cost 
that has repercussions for the environment. The exaggerated 
frivolity of the series’ protagonists mirrors our inaction 
in the face of climate threats. Ismaël Bazri lays bare all the 
contradictions of a system that is bringing about its own 
destruction. By turning the codes of this system on their head, 
in a saturation of forms that are pleasing to the eye, 
the photographer recalls Victor Hugo’s famous saying 
that “Form is the substance that rises to the surface”. →
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FR  Un mécanisme similaire est à l’œuvre dans la série « Islam goes to 
Hollywood ». Cette fois encore, notre regard est happé par des images 
d’une forte esthétique publicitaire. Dans un joyeux syncrétisme 
anachronique, les personnages de la série portent hijab, walkman 
et qamis, tout en utilisant vinyles, sajada et boules disco. Il s’agit ici 
de questionner les lacunes de la construction de notre mémoire 
collective, en hybridant médiums, époques et cultures. En employant 
aussi bien des symboles des années funk que des attributs de 
la culture de ses parents, Ismaël Bazri se saisit de champs de l’histoire 
visuelle laissés en jachère, comme pour révéler que cette déficience 
de représentation est hélas toujours en cours aujourd’hui. 
Loin d’être satisfaites de cette situation, ces photographies 
se libèrent de leur medium. Elles deviennent sculptures en s’apposant 
sur des tapis de prière, qui deviennent eux-même partie intégrante 
d’un dispositif scénographique. Des photographies qui se déploient 
dans le monde réel pour amorcer sa transformation.

EN  A similar mechanism is at work in the “Islam goes to Hollywood” 
series. Once again, our gaze is caught by images with a strong 
advertising aesthetic. In a joyous anachronistic syncretism, 
the characters in the series wear hijabs, Walkmans and qamis, 
while using vinyl records, sajadas and disco balls. The aim 
here is to question the gaps in the construction of our 
collective memory, by hybridising media, eras, and cultures. 
By using symbols from the funk years as well as attributes 
from his parents’ culture, Ismaël Bazri captures fields of 
visual history that have been left unused, as if to reveal that 
the deficiency in representation is, alas, still ongoing today. 
Far from being satisfied with this situation, these photographs 
free themselves from their medium. They become sculptures 
by being placed on prayer mats, which themselves become 
an integral part of a scenography device. They are 
photographs that are rolled out into the real world to initiate 
its transformation.

ANDY RANKINTEXT BY TEXTE DE 
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JULES
NÉ EN 1994 À PARIS 
VIT ET TRAVAILLE À PARIS

BORN IN 1994 IN PARIS 
LIVES AND WORKS IN PARIS

BOURBON
FR  Dès l’enfance, Jules Bourbon se nourrit du pouvoir des images 

et du langage. Inspiré par les surréalistes, il commence par collecter 
et découper des centaines de magazines, toujours en quête 
de nouveaux visuels, et n’a de cesse de réaliser des collages. 
C’est ensuite, à l’adolescence, qu’il développe une pratique 
de l’écriture. Au départ, elle est automatique et agit au rythme 
des mots et de leurs sonorités. Puis, animée par un quotidien citadin, 
elle devient la colonne vertébrale de son travail. Elle n’a pas de 
méthode, de processus ou de rituels. Elle jaillit par bribes, fragmentée, 
et se condense dans les notes de son « tel » avant de devenir un récit, 
une autofiction. Elle se constitue de petits détails insignifiants, 
qui, réunis, font écho, éveillent souvenirs et imaginaires, et dessinent 
les premiers fils de trames narratives à investir. 

EN  From an early age, Jules Bourbon drew on the power of 
images and language. Inspired by the Surrealists, he began 
by collecting and cutting up hundreds of magazines, always 
on the lookout for new visuals, and never stopped making 
collages. It was then, in his teens, that he developed his writing 
skills. At first, it was automatic and followed the rhythm of 
words and their sounds. Then, driven by daily life in the city, 
it became the backbone of his work. It has no method, 
process, or ritual. It emerges in bits and pieces, fragmented, 
and condensed in the notes of his mobile phone before 
becoming a narrative, an autofiction. It is made up of small, 
insignificant details that, when brought together, create 
echoes, awaken memories and imaginations, and draw 
the first threads of narrative wefts to be invested.

FR  L’omniprésence du texte amène Jules Bourbon, alors étudiant 
à la villa Arson, à abandonner et à réaliser de courtes vidéos. 
Conçues comme des objets isolés, des capsules, elles ne durent que 
quelques minutes, voire quelques secondes. Son regard est marqué 
par celui du réalisateur Jonas Mekas, de photographes tels que 
Miroslav Tichý, Antoine d’Agata, Daidō Moriyama, et d’écrivains 
américains proches de la Beat Generation (Richard Brautigan, 
Charles Bukowski, John Fante). Les images filmées par l’artiste sont 
des instants triviaux, parfois des portraits, et la plupart du temps, 
des lieux de passages, de flux. L’artiste use de systèmes pour 
venir ajouter des effets de matières et de textures jusqu’à rendre 
ses images, réalisées avec un viel appareil Canon G10, sibyllines. 
Sa démarche singulière de l’image en mouvement et de la narration 
s’affirme au cours de ces trois dernières années, aux Beaux-Arts 
de Paris, dans l’atelier d’Hélène Delprat puis de Clément Cogitore. 
À partir de loupes, de miroirs, de jeux de lumières, de superpositions, 
d’écrans, de scans, d’impressions, Jules Bourbon façonne une image 
floue, indécise et incertaine, nous invitant à la dérive, guidée par 
le flot continu et stable d’une voix toujours neutre aux mots 
parfaitement calibrés. →
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EN  The omnipresence of text led Jules Bourbon, then a student 
at the Villa Arson, to abandon drawing and collage. 
Conceived as isolated objects, or capsules, they last only 
a few minutes, or even a few seconds. His work is influenced 
by the work of film director Jonas Mekas, photographers 
such as Miroslav Tichý, Antoine d’Agata and Daidō Moriyama, 
and American writers close to the Beat Generation 
(Richard Brautigan, Charles Bukowski, and John Fante). 
The images filmed by the artist are trivial moments, sometimes 
portraits, and most of the time, places of passage and flow. 
The artist uses systems to add effects of matter and texture 
to the point of making his images, produced with an old 
Canon G10 camera, cryptic. His singular approach to the 
moving image and narrative has been developing over the 
last three years, at the Beaux-Arts in Paris, in the studio of 
Hélène Delprat and then Clément Cogitore. Using magnifying 
glasses, mirrors, light effects, superimpositions, screens, 
scans and prints, Jules Bourbon fashions a blurred, indistinct, 
and uncertain image, inviting us to drift away, guided by 
the steady, continuous flow of a voice that is always neutral, 
with perfectly calibrated words.

FR  L’intonation sans emphase est celle d’un marcheur solitaire, attentif 
et à l’écoute du réel, dont la mémoire iconographique et lexicale 
des espaces-temps traversés engendre une poésie contemporaine 
déferlante, un romantisme de l’absurde. Un schéma d’écriture au 
ton caustique à partir duquel Jules Bourbon parvient à nous plonger 
dans un état sensible « là où il ne se passe rien ». 

   En creux d’une expérimentation littéraire et plastique 
du quelconque et de l’ordinaire, du vulgaire ou du commun, l’artiste 
explore la force créatrice de nos inconscients via un vif et riche 
panel d’objets et de figures allégoriques et métaphoriques. 
S’il tend aujourd’hui à développer de nouvelles formes d’oralité, 
c’est toujours dans le but de percer — drôlement et tendrement — 
la beauté et la violence des marges que nous fomentons, de se glisser 
et d’opérer entre les écarts et les interstices de la perception, 
de la réception et de la projection. 

EN  The intonation with no emphasis is that of a solitary walker, 
attentive and attuned to reality, whose iconographic and 
lexical memory of the times and places he travels through 
generates a surging contemporary poetry, a romanticism of 
the absurd. Jules Bourbon uses a caustic writing style to 
plunge us into a sensitive state “where nothing happens”. 

   Through literary and visual experimentation with the 
mundane and the ordinary, the vulgar and the commonplace, 
the artist explores the creative power of our subconscious 
through a rich and vivid array of allegorical and metaphorical 
objects and figures. While he now tends to develop new forms 
of orality, it is always with the aim of piercing — amusingly 
and tenderly — the beauty and violence of the margins that 
we foment, of slipping in and operating between the gaps 
and interstices of perception, reception, and projection.

AURÉLIE FAURETEXT BY TEXTE DE 
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CAIE
ÉMILIE

NÉE EN 1988 À TARBES 
VIT ET TRAVAILLE À PARIS

BORN IN 1988 IN TARBES 
LIVES AND WORKS IN PARIS

FR  Là où le corps féminin et sa nudité ont été traités comme des poncifs 
en art pendant des millénaires, évoquant canoniquement la grâce, 
la douceur protectrice et la sensualité, la peinture d’Émilie Caie 
nous rappelle frontalement que le sujet n’a pas encore été épuisé. 
Aux représentations idéalisées souvent produites par des artistes 
hommes, succède ici celle, plus abrupte, d’une femme par elle-même. 
Dans des univers composites et fantastiques et des mises en scène 
qui assument une forme de théâtralité, ses toiles livrent une perception 
radicalement incarnée — voire simplement carnée — d’un corps 
humain qui réagit au monde qui l’entoure, comme il est façonné 
par lui. Les situations qu’elle représente touchent à l’obscène au sens 
propre : ce que l’on garde généralement hors de la scène et qu’il est, 
par convenance, préférable de cacher.

EN  While the female body and its nudity have been treated 
as clichés in art for millennia, canonically evoking grace, 
protective gentleness, and sensuality, Émilie Caie’s painting 
is a frontal reminder that the subject has not yet been 
exhausted. The idealised representations often produced by 
male artists are succeeded here by the more abrupt depiction 
of a woman by herself. In composite, fantastical universes and 
stagings that assume a form of theatricality, her paintings 
deliver a radically incarnate — even simply carnal — perception 
of a human body that reacts to the world around it, as it is 
shaped by it. The situations she depicts are almost obscene 
in the truest sense of the word: what is generally kept 
off-stage and is, for reasons of propriety, best kept hidden.

FR  Émilie Caie est venue à la peinture en autodidacte après avoir 
pratiqué le dessin et la photographie, deux médiums qui continuent 
d’imprégner ses œuvres en filigrane. Les personnages au centre 
de ses compositions sont généralement des images d’elle-même, 
qu’elle appréhende moins comme des autoportraits stricto sensu que 
comme des recherches de postures dans lesquelles elle s’est prise 
pour cobaye. Ces figures donnent l’image d’un état d’âme qui est 
redoublé par l’univers dans lequel elles évoluent. La peintre y restitue 
différents éléments qui constituent son environnement direct au 
moment où elle réalise sa toile et qui font pour elle l’effet d’un code : 
des détails visuels, des situations relationnelles, des humeurs, 
différents éléments symboliques.

EN  Émilie Caie came to painting as a self-taught artist after 
practising drawing and photography, two mediums that 
continue to permeate her work. The characters at the centre 
of her compositions are generally images of herself, which 
she sees less as self-portraits in the strict sense of the term 
than as research into postures in which she has used herself 
as a guinea pig. These figures give the image of a state of 
mind that is redoubled by the universe in which they evolve. 
The painter reproduces various elements that make up 
her direct environment at the time she paints, and which act 
as a code for her: visual details, relational situations, moods, 
and various symbolic elements. →
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FR  Fragment par fragment, ses images rapprochent différents genres 
picturaux. La peinture paysagère qui ouvre sur de vastes horizons 
aux ciels tourmentés, comme dans Dans le même bateau, côtoie 
la peinture animalière. En particulier avec les oiseaux, qui mènent 
leur vie insouciante aux côtés de celle plus exubérante des humains, 
à l’exemple des mésanges bleues qui peuplent Vertébrées ou 
les corbeaux et les pigeons récurrents dans d’autres toiles. 
S’y mêlent également des motifs plus allégoriques ou des 
fantasmagories, ainsi que les études de nus peu académiques qui 
traversent toute sa production peinte. Par le traitement qu’elle fait 
du corps féminin, elle substitue la sensualité qui y est le plus souvent 
associée par une matérialité plus crue. Sans couper à une part 
de provocation, elle prend le parti de représenter ostensiblement 
l’urine, le sang des règles, le sperme.

EN  Fragment by fragment, her images bring together different 
pictorial genres. Landscape painting, which opens onto vast 
horizons with tormented skies, as in Dans le même bateau 
(in the same boat), rubs shoulders with animal painting. 
Birds, in particular, lead their carefree lives alongside the more 
exuberant lives of humans, like the blue tits that populate 
Vertébrées, and the crows and pigeons that recur in other 
of her paintings. There are also more allegorical motifs and 
phantasmagoria, as well as the non-academic nude studies 
that run through all her paintings. In her treatment of 
the female body, she replaces the sensuality most often 
associated with it with a rawer materiality. In keeping with 
her provocative approach, she ostensibly depicts urine, 
menstrual blood, and semen.

FR  En misant sur les contrastes et les ruptures entre différents registres 
au sein de ses toiles, Émilie Caie laisse planer un doute quant 
au ton de l’ensemble, qui paraît tour à tour licencieux, angoissant, 
clownesque ; tantôt âprement critique et tantôt hallucinatoire. 
Les arrière-plans de ses peintures font en tout cas barrière aux 
lectures trop réalistes en se posant comme un décor en carton-pâte 
sur un fond de scène de théâtre. Ils rappellent ainsi que l’action en 
cours est une simple saynète, une fable personnelle, dont la morale 
tiendrait en peu de mots : ne jamais oublier que l’intimité est un objet 
politique, comme le sont les représentations que l’on en donne.

EN  By using contrasts and breaks between different registers 
within her paintings, Émilie Caie allows some lingering doubt 
as to the tone of her work, which appears in turns licentious, 
anguished, clownish; sometimes bitterly critical and 
sometimes hallucinatory. In any case, the backgrounds of 
her paintings stand in the way of overly realistic readings, 
like a cardboard set against a theatrical backdrop. They serve 
as a reminder that the action in progress is a simple playlet, a 
personal fable, whose moral can be summed up in a few 
words: never forget that intimacy is a political object, as are 
the representations we give of it.
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FR  Que faire de toutes ces images qui inondent les flux virtuels, 
qui rentrent dans la sphère de l’intime, qui nous asservissent à scroller 
encore et toujours ? Depuis la transition numérique, beaucoup 
défendent qu’il y a trop d’images. En tout cas, assez pour nous 
divertir. En 2015, Horst Bredekamp, historien de l’art, ouvrait son essai 
Théorie de l’acte d’image en évoquant ce déferlement : « Les myriades 
d’images qui, jour après jour, jaillissent sur les téléphones mobiles, 
les écrans de télévision, sur internet et dans la presse écrite, 
partout dans le monde, comme si la civilisation actuelle voulait 
s’enfouir dans une sorte de cocon d’images ».

EN  What can we do with all these images flooding our virtual 
feeds, entering the realm of the intimate, enslaving us to scroll 
on and on? Since the digital transition, many people have 
argued that there are too many images. At least, enough to 
entertain us. In 2015, art historian Horst Bredekamp opened 
his essay Theory of the Image Act with a reference to this 
surge: “The myriad images that, day after day, spring up on 
mobile phones, television screens, the internet and print media, 
all over the world, as if today’s civilisation wanted to bury 
itself in a kind of cocoon of images”.

FR  Récupérer, assembler, reconstruire. Par le collage, Juliet Casella 
se nourrit de la pléthore d’images que la société produit chaque jour 
et nous jette en pâture. Si l’on devait s’essayer à une définition, 
nous pourrions dire que le collage est une juxtaposition de fragments 
existants à partir de sources disparates, indéfinies. En recontextualisant 
l’éphémère, il l’investit d’une nouvelle signification et, peut-être plus 
que tout autre médium artistique, le collage reflète un désir de rendre 
compte du chaos du quotidien. Une manière adéquate aussi, 
d’introduire la pratique de Juliet Casella. L’artiste déconstruit 
les discours hégémoniques et conçoit un autre storytelling pour 
le réel, poétique, ubuesque et défaillant. Favorisant les chocs visuels, 
ses créations sont troublantes, empreintes d’humour et de dérision, 
et dénoncent la violence du temps présent et la consommation 
(d’images) de masse. À cette dernière, l’artiste répond par 
une production frénétique de collages fixes ou en mouvements, 
issus de l’iconographique d’internet, de YouTube, Vimeo ou Getty, 
jouant avec la fine frontière entre la copie et le montage. Le résultat 
est de l’ordre du hacking, d’une mise en scène théâtrale dans laquelle 
des bribes visuelles sont représentées à des échelles incompatibles, 
de manière à créer une image surréaliste d’une grande complexité.

EN  Upcycling, assembling, reconstructing. Through collage, 
Juliet Casella feeds off the plethora of images that society 
produces every day and throws at us. If we were to attempt 
a definition, we could say that a collage is a juxtaposition of 
existing fragments from miscellaneous, undefined sources. 
By recontextualising the ephemeral, it invests it with new 
meaning and, perhaps more than any other artistic medium, 
collage reflects a desire to capture the chaos of the everyday. 
It’s also a fitting way to introduce Juliet Casella’s practice. 
The artist deconstructs hegemonic discourses and devises 
a different storytelling for reality, one that is poetic, Ubuesque 
and flawed. Favouring visual shocks, her creations are disturbing, 
imbued with humour and derision, and condemning the violence 
of the present day and mass consumption (of images). The artist 
responds to the latter with a frenetic production of still and 
moving collages drawn from the iconography of the internet, 
YouTube, Vimeo and Getty, playing with the fine line between 
copying and editing. The result is a kind of hacking, a theatrical 
staging in which visual snippets are represented at incompatible 
scales, to create a surreal image of great complexity. →
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FR  Qu’ils soient sous forme de photographies, de vidéos ou de peintures, 
ses collages englobent contradiction et multiplicité et déploient un 
univers de fin du monde, sous couvert d’une esthétique pop acidulée 
résolument inspirée de la culture américaine. Piscine, toboggan 
et enseignes à néon côtoient des intérieurs d’un autre âge en proie 
aux flammes sous le regard menaçant d’enfants, l’arme au poing 
ou roulant des mécaniques sur de vieilles bécanes. Ici, l’innocence 
laisse place à la violence. C’est certain, l’artiste met le feu aux 
poudres de cette société du divertissement et bien que plaisantes, 
ses compositions n’en dépeignent pas moins un portrait satirique. 
Peut-être est-ce justement dans cette jeunesse perdue qu’il nous 
faut chercher le salut.

EN  Whether in the form of photographs, videos or paintings, 
her collages encompass contradiction and multiplicity and 
unfold an end-of-the-world universe, under the guise of 
an acid pop aesthetic resolutely inspired by American culture. 
Swimming pools, toboggans and neon signs stand side by 
side with interiors from another age, engulfed in flames under 
the menacing gaze of children, guns in hand or revving 
their old bikes. Here, innocence gives way to violence. 
There’s no doubt that the artist is setting the entertainment 
society on fire, and although her compositions are pleasing, 
they nonetheless paint a satirical portrait. Perhaps it is 
precisely in this lost youth that we must look for salvation.

FR  Dans les peintures de l’artiste, les enfants se muent en des figures 
héroïques auprès desquelles trouver refuge pour conjurer 
le pessimisme ambiant. Derrière leur fausse candeur affichée, 
ielles appellent silencieusement à faire acte de résistance contre 
le système. // Craquer une allumette et regarder le monde brûler //. 
C’est un cri sourd qui se dégage des installations de Juliet Casella 
et face à elles, nous avons le sentiment d’être nous aussi 
des fragments du drame composite qui s’y trame.

EN  In the artist’s paintings, children are transformed into heroic 
figures who can be seen as a refuge to ward off the prevailing 
pessimism. Behind their false candour, they silently call for 
an act of resistance against the system // Strike a match and 
watch the world burn //. A muffled scream emanates from 
Juliet Casella’s installations, and when we look at them we feel 
as if we too are fragments of the composite drama that 
is being played out.
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  d’articuler les dualités pour penser le politique. D’une manière similaire, 
Morgane Ely conjugue l’esthétique de l’« image pauvre » qui s’épuise 
à force d’être « téléchargée, partagée, reformatée et rééditée », 
et la finesse d’une technique ancestrale dans la perception 
des hyperféminités. S’engendre alors une subversion de l’influence 
des images sur nos comportements et un rejet de la conformité 
de toute représentation à une forme de morale : la bimbo se fiche 
bien du male gaze. 

EN  An approach like this is based on the assumption that 
feminism cannot integrate the same doxa in the long term, 
at the risk of contradicting itself in its desire for non-binarity. 
Rather, it is the contradiction and paradox that we must own; 
submitting to the diktats of femininity in order to free 
ourselves from them, investing technique with artifice, 
thinking of Hollywood in the light of tradition. By exploiting 
the images of the popular cultural industry, feminism is placed 
under the banner of non-essentialism. Suki from Fast & 
Furious, Twilight heroes, the Kardashians, Britney Spears, 
Christina Aguilera: all these figures reflect a femininity so 
excessive that they disrupt the conventions to which they 
conform. By processing them with the traditional printmaking 
techniques she learned in Japan, Morgane Ely gives popular 
images a preciousness and a historical value. Prints are 
no longer used for their reproducibility, but for their effect 
on a unique medium. What is at stake here goes beyond the 
opposition between “culture” and “media”, which Maigret and 
Macé translate as “mediacultures” (2005), a notion that goes 
beyond this divide and the problematic oppositions it entails, 
such as the distinction between authentic culture and lack 
of culture. Hybrid objects such as ‘fan culture’, ‘cyber-culture’, 
‘pop culture’ and ‘mass culture’ prove that it can be fruitful 
to articulate dualities in order to think about the political. 
In a similar vein, Morgane Ely combines the aesthetics of 
the “poor quality image”, which is exhausted by being 
“downloaded, shared, reformatted and republished”, with 
the subtlety of an age-old technique in the perception of 
hyper-femininity. The result is a subversion of the influence of 
images on our behaviour and a rejection of the conformity of 
any representation to a form of morality: the bimbo couldn’t 
care less about the male gaze.
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FR  Le travail de Morgane Ely s’inscrit dans une relation paradoxale 
aux féminismes et aux patriarcats mais c’est précisément ce paradoxe 
qui le nourrit en substance. Le féminisme, ici, ne s’oppose pas 
au féminin, ni même à l’hyperféminité. La figure de la pin-up peut 
piloter un vaisseau alien, utilisant sa sensualité comme une arme 
de combat. Mais l’image qui se consomme est mise en branle 
par une technique très précise : une fois encrée, elle se révèle sur 
le support en bois minutieusement gravé à la gouge. Se joue alors 
une tension dans la double temporalité : Morgane Ely reproduit 
sur bois des captures d’écran ou des photos de paparazzi ; 
prises très rapidement, elles sont distendues par les longues heures 
nécessaires à graver l’image. Les trames inscrivent chacune d’entre 
elles dans un temps qui vibre, même si tout semble se passer dans 
une durée immobile. Le mouvement s’immisce dans l’image fixe, 
l’effet de moiré crée des agitations visuelles similaires à celles que 
l’on retrouve sur les écrans. À travers ce caractère hypnotique 
et mouvant, Morgane Ely tend à faire vaciller les représentations 
culturelles en déconstruisant les distinctions : art/divertissement, 
sexualité/politique, culture populaire/culture académique. 

EN  Morgane Ely’s work has a paradoxical relationship with 
feminism and patriarchy, but it is precisely this paradox that 
feeds her work. Here, feminism is not opposed to the feminine, 
or even to hyper-femininity. The pin-up girl can pilot an alien 
spaceship, using her sensuality as a combat weapon. 
But the image that is consumed is set in motion by a very 
precise technique: once inked, it is revealed on the wooden 
support, meticulously engraved with a gouge. Morgane Ely 
reproduces screen shots or paparazzi photos on wood; 
taken very quickly, they are distended by the long hours 
needed to engrave the image. The frames inscribe 
the image in a time that vibrates, even if everything seems 
to be happening in stillness. Movement weaves its way into 
the still image, and the iridescent effect creates visual 
vibrations similar to those found on screens. Through 
this hypnotic and moving characteristic, Morgane Ely tends 
to shake up cultural representations by deconstructing 
distinctions: art/entertainment, sexuality/politics, popular 
culture/academic culture.

FR  Une telle démarche prend appui sur l’hypothèse que le féminisme 
ne peut pas intégrer une même doxa sur la longue durée, au risque 
de s’auto-contredire dans sa volonté de non-binarité. C’est plutôt 
la contradiction et le paradoxe qu’il faut habiter : se soumettre 
aux diktats de la féminité pour s’en libérer, investir la technique 
par l’artifice, penser Hollywood à l’aune des traditions. 
En exploitant les images de l’industrie culturelle populaire, 
il s’agit de placer le féminisme sous le signe d’un non-essentialisme. 
Suki de Fast & Furious, les héros de Twilight, la famille Kardashian, 
Britney Spears, Christina Aguilera : toutes ces figures reflètent une 
féminité si excessive qu’elles perturbent les conventions auxquelles 
elles se conforment. En les traitant avec les techniques traditionnelles 
de l’estampe qu’elle a apprises au Japon, Morgane Ely confère 
à l’image populaire une préciosité et une valeur historique. 
La gravure n’est plus utilisée en vue de sa reproductibilité mais pour 
ce qu’elle induit sur un support unique. Il en va d’un dépassement 
de l’opposition entre culture et média que Maigret et Macé traduisent 
par « médiacultures » (2005), notion dépassant ce clivage et les 
oppositions problématiques qu’il charrie, comme la distinction entre 
la culture authentique et le manque de culture. Les objets hybrides 
sous la notion de « culture fan », la « cyber-culture », la « pop culture » 
et la « culture de masse » prouvent qu’il peut être fécond  →
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Conception graphique et mise en page 
du livre Sylvie Vartan, ma vie de scène 
en scène, publié aux éditions Gründ.

À travers des choix graphiques distinctifs 
— des typographies sérif élégantes, 
une palette de couleurs mêlant doré, rouge 
et bleu, et des titres imposants — le design 
du livre s’inspire d’une esthétique rétro 
et glamour, rappelant les premiers concerts 
de Sylvie Vartan. 

Chaque section s’ouvre sur une affiche 
originale de concert et une date composée 
en gros caractère doré. Cette présentation 
chronologique, claire et dynamique, 
structure le livre en retraçant les étapes 
clé de la carrière scénique de l’artiste.

Un projet réalisé sous la direction  
artistique d’ABM Studio.
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288 pages
Maison d’édition
Gründ
Collection
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ISBN
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Paris Musées est un établissement public 
qui regroupe les musées de la ville de Paris. 
Sa mission est de rendre l’art et la culture 
accessibles à tous en organisant des 
expositions, des visites et des activités 
pédagogiques. 

Création d’une collection éditoriale 
proposant des balades thématiques dans 
les œuvres des musées de Paris.
Conception graphique et mise en page du 
premier numéro consacré aux « Floraisons ».
Ce projet est né en pleine crise sanitaire, 
lorsque les musées sont fermés au public, 
avec l’idée de présenter les collections 
des musées de Paris sous un autre angle, 
hors des murs, sur papier.

Projet de fin d’études : 
Diplôme Supérieur d’Arts Appliqués (DSAA) 
– Design éditorial multisupports
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preface

préface une sélection d'œuvres 
par georges didi-hubermann 

FlOraISons
une balade dans 
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de la ville de paris

préface un article de michel pastoureau
écrit pour “floraisons”

an article from michel pastoureau
written for “floraisons”

lecture à gauche

right readingpreface

01 Jeux de lumière au-dessus d’une 
 jardinière en porcelaine de Sèvres 
 Light Effects Above a Sèvres  
 Porcelain Flowerpot
02 Vase de fleurs 
 Vase Of Flowers
03 Nude, Sunflower, Santa-Cruz, CA

04 Brûle-parfum 
 Perfume Burner
05 Bouquet de mimosas 
 Bouquet Of Mimosas
06 Urne de fleurs et de fruits 
 Urn Of Flowers And Fruits
07 Bégonias Begonias

08 Animal monstrueux gardien  
 de tombe. Monstrous Grave  
 Guardian Animal
09 Écran à châssis 
 Frame Screen
10 Suite Vollard, 39/100
11 Chandelier Candlestick
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gReens 
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gReens 
SpRiNG

le vert du  
pRintempS

L’historien et grand spécialiste des couleurs se penche 
sur l’association de ces dernières aux saisons. Pour saluer 
le réveil de la nature, le vert l’emporte depuis le Moyen 
Âge.

The historian and great specialist of colours looks at  
the association of colours with the seasons. To greet  
the awakening of nature, green has prevailed since  
the Middle Ages.

préface lecture à gauche 

right readingpreface

un article de michel pastoureau
écrit pour “floraisons”

an article from michel pastoureau
written for “floraisons”

When does spring start? According to the calendar,  
March 21st at the equinox. However, if we look at the cli-
mate, daily life and the way the seasons are experienced, 
the date is more floating. It is not so much the position of 
the sun in the sky that determines the return of spring,  
but rather the awakening of the vegetation. By the same 
token, it differs according to places, rains and years.

The old and middle French use a nice word to describe 
this period when vegetation seems to be reborn: reverdie. 
It is the moment when nature seems to be dressed in 
green again, a new green, fresh, tender and cheerful,  
all adjectives that medieval sensibility applies to spring 
but also to everything associated with it: youth, joy, cele-
bration, courtesy and above all love. In the Middle Ages, 
green was the colour of love, or at least of nascent love,  
of young love, full of hope and uncertainty. For taken in  
all its states, love has a much wider palette. To the green 
of the impatient loves of youth, we must add the blue of 
legitimate and faithful love, the grey of unhappy love, the 
fiery red of passionate love, or even the darker red of lust, 
debauchery or prostitution. On this colour chart, we could 
also place the yellow of jealousy, the black of despair, the 
violet of forbidden love and the rainbow of intermittent 
love.

As the old Frenchman gracefully says, in the age  
of reverie, nature begins to April (blossom) and young 
people to flower (flirt). In the pictures, the colour green  
is omnipresent, especially on clothing, as if society 
wanted to be in harmony with nature: both dressed in 
green to celebrate the return of good weather. In addition, 
in this joyful period, one day plays a more important role 
than all the others: the first of May. 

Wearing May on this day is a fun way to celebrate the 
arrival of the most beautiful month of the year. “Wearing 
May” consists of displaying an element of greenery: a 
wreath of flowers or a necklace of leaves, a plant hat, ferns 
or branches hanging from the clothes. The latter are green 
or predominantly green. Being caught without green, that 
is, not showing any element of this colour on one’s body, 
leads to being pawned or mocked.

À quelle date commence le printemps? Si Ion se fie au 
calendrier, le 21 mars, à l’équinoxe. En revanche, si l’on 
s’attache au climat, à la vie quotidienne et à la façon dont 
les saisons sont vécues, la date est plus flottante. Ce n’est 
pas tant la position du soleil dans le ciel qui fixe le retour 
du printemps que le réveil de la végétation. Par là même,  
il diffère selon les lieux, les pluies et les années.

L’ancien et le moyen français usent d’un joli mot pour 
qualifier cette période où la végétation paraît renaître : la 
reverdie. C’est le moment où la nature semble à nouveau 
s’habiller de vert, un vert neuf, frais, tendre et gai, tous 
adjectifs que la sensibilité médiévale applique au prin-
temps mais aussi à tout ce qui lui est associé: la jeunesse, 
la joie, la fête, la courtoisie et surtout l’amour. Le vert est 
au Moyen Âge la couleur de l’amour, ou du moins de 
l’amour naissant, de l’amour jeune, plein d’espérance  
et d’incertitude. Car pris dans tous ses états, l’amour  
possède une palette nettement plus étendue. Au vert  
des amours impatientes de la jeunesse, il faut ajouter le 
bleu des amours légitimes et fidèles, le gris des amours 
malheureuses, le rouge enflammé des amours passion-
nées, voire le rouge plus sombre de la luxure, de la dé-
bauche ou de la prostitution. Sur ce nuancier, on pourrait 
placer également le jaune de la jalousie, le noir du déses-
poir, le violet des amours interdites et l’arc-en-ciel des 
intermittences du cœur.

Comme le dit avec grâce l’ancien français, à l’époque de 
la reverdie, la nature se met à avriler (fleurir) et les jeunes 
gens à fleureter (flirter). Dans les images, la couleur verte 
est alors omniprésente, notamment sur les vêtements, 
comme si la société voulait être en accord avec la nature : 
toutes deux s’habillent de vert pour célébrer le retour des 
beaux jours. Au reste, dans cette période remplie d’allé-
gresse, une journée joue un rôle plus important que toutes 
les autres: le premier mai. 

Ce jour-là, il faut s’amuser et porter le mai pour fêter 
l’arrivée du plus beau mois de l’année “ Porter le mai ” 
consiste à afficher un élément de verdure: couronne de 
fleurs ou collier de feuilles, chapeau végétal, fougères  
ou rameaux accrochés aux vêtements. Ces derniers être 

michel pastoureau  c greens springpréface prefacemichel pastoureau  c le vert du printemps

12 13

By one of these facéties whose lexicon and philology  
are customary, there is another word which seems to 
associate the color green and spring: in classical Latin  
as in medieval Latin, the most common term to name 
spring is ver, a word which has left few traces in modern 
French (primrose, vernal...). Its etymology is controversial, 
but the temptation is great to attach it to the family of the 
adjective viridis (green) and to admit that spring is the 
green season par excellence. Of course, the rules of pho-
netics seem to oppose such a filiation, but for the symbo-
lism of colours, the link between the Latin worm and the 
French green seems almost natural.

In modern times, the lexicon and rituals change, but 
green remains the colour of spring and the first impulses 
of the heart. Sometimes it has to share this role with other 
shades, notably red and white. Artists like to place the 
banter of love under flowering trees and endow the 
chosen essence with disguised meaning. Under a rose-
bush or a lime tree, the relationship is chaste and the 
words exchanged are very appropriate. Under a cherry 
tree bearing fruit, it is already less wise, cherries always 
having a discreet erotic connotation. However, as the  
song says, «the time for cherries is very short», and the 
first emotions soon give way to much more sensual de-
sires. This is why, towards the end of the summer, the 
encounter takes place under a fig tree or a pear tree, two 
trees whose fruits have, since antiquity, a marked sexual 
dimension: the fig (open) evokes the sex of the woman, 
the pear (upside down) the sex of the man.

In addition to the symbolism of the trees, there is also 
the symbolism of flowers and their colours, which can be 
found in spring dress codes, especially among romantic 
young people: tenderness and shyness in blue, hope in 
green; declared passion in red; jealousy in yellow; disap-
pointment or sorrow in purple. Nowadays, such codes  
are certainly no longer appropriate, but spring still has  
its colours. 

When the sunny days come back, the clothes become 
lighter, lighter, more cheerful. Magazines express this in 
striking slogans, such as this one, read last spring: “In this 

verts ou à dominante verte. Être pris sans vert, c’est-à-dire 
ne montrer sur soi aucun élément de cette couleurs, 
conduit à recevoir un gage ou bien à être l’objet de mo-
queries.

Par une de ces facéties dont le lexique et la philologie 
sont coutumiers, il est un autre mot qui semble associer  
la couleur verte et le printemps: en latin classique comme 
en latin médiéval, le terme le plus courant pour nommer  
le printemps est ver, mot qui a laisse peu de traces en 
français moderne (primevère, vernal...).  
Son étymologie est controversée, mais la tentation est 
grande de le rattacher à la famille de l’adjectif  
viridis (vert) et d’admettre que le printemps est la saison 
verte par excellence. Certes, les règles de la phonétique 
semblent s’opposer à une telle filiation, mais pour la sym-
bolique des couleurs, le lien entre le ver latin et le vert 
français paraît presque naturel.

À l’époque moderne, le lexique et les rituels changent, 
mais le vert reste la couleur du printemps et des premiers 
élans du cœur. Parfois il doit partager ce rôle avec d’autres 
teintes, notamment le rouge et le blanc. Les artistes ai-
ment placer le badinage amoureux sous des arbres en 
fleurs et doter l’essence choisie d’une signification dégui-
sée. Sous un rosier ou un tilleul, la relation est chaste et 
les propos échangés, fort convenables. Sous un cerisier 
portant ses fruits, elle est déjà moins sage, les cerises 
ayant toujours une discrète connotation érotique. Toute-
fois, comme dit la chanson, “il est bien court le temps des 
cerises”, et les premiers émois cèdent bientôt la place à 
des désirs nettement plus sensuels. C’est pourquoi vers  
la fin de l’été, la rencontre se fait plutôt sous un figuier  
ou sous un poirier, deux arbres dont les fruits ont, depuis 
l’Antiquité, une dimension sexuelle bien marquée : la figue 
(ouverte) évoque le sexe de la femme, la poire (renversée), 
celui de l’homme.

À cette symbolique des arbres s’ajoute celle des fleurs 
et de leurs couleurs, que l’on retrouve dans les codes 
vestimentaires printaniers, surtout chez les jeunes gens 
romantiques: tendresse et timidité en bleu, espérance en 
vert; passion déclarée en rouge; jalousie en jaune; décep-
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La peinture de fleurs est l’un des aspects essen-
tiels de la nature morte. Découpage artificiel, elle 
se sépare difficilement, à certaines époques, 
d'autres aspects du genre, par exemple la pein-
ture de fruits ou de jardins ; les plus anciens 
peintres de natures mortes, en Espagne ou en 
Italie, étaient autrefois désignés sous l'appella-
tion générale de « peintres de fruits et de fleurs ». 
À nos yeux, aujourd'hui, les fleurs n'ont plus 
qu'un aspect décoratif ; mais il importe de rappe-
ler le symbolisme religieux, érotique ou moral 
particulier qui s'attache à la représentation de 
certaines fleurs, l'amarante, le lis, l'œillet, la rose.
Il faut distinguer l'art religieux de l'art profane. 
Dans le premier, les fleurs sont principalement 
utilisées dans des scènes du cycle marial, surtout 
dans la scène de l'Annonciation, où le bouquet de 
fleurs de lis et d'iris est le symbole de la pureté et 
de la royauté de Marie (début du xve s.).
Dans l'art profane, la fleur peut être l'attribut de 
Flore, de Zéphyre, de l'Aurore, du Printemps, de 
la Terre, de la Jeunesse, de l'Odorat, de la Dialec-
tique, de la Vertu ; dans cette représentation allé-
gorique, elle n'aura qu'une place secondaire. La 
fleur peut être aussi le symbole de la brièveté de 
la vie humaine et de la vanité des biens qu'elle 
nous propose : elle sera alors un des objets im-
portants de la Vanité.
Une question se pose à propos de la signification 
du bouquet de fleurs ; on sait qu'il peut être une 
allusion à un verset du Livre de Job : « Pareil à la 
fleur, l'homme s'épanouit et se fane, il s'efface 
comme une ombre... » Le pavot, la tulipe, l'œillet 
ou le reflet de la croisée de fenêtre sur le vase 
sont-ils autant de symboles de la brièveté de la 
vie ? Plusieurs critiques l'ont soutenu ; d'autres se 
refusent à soutenir des interprétations trop pré-
cises et systématiques. 
c
L'Antiquité Tous les historiens de la nature 

morte ont souligné la difficulté 
de retrouver ses origines. Les Crétois ont peint à 
fresque la fleur de lis sur des murs entiers. Pline 

l'Ancien rapporte une anecdote sur Pausias, qui, 
en rivalisant avec sa maîtresse Glycera de Sicyon, 
habile à tresser des guirlandes, « parvint à repro-
duire en peinture la variété extrême des nuances 
de fleurs ». Au temps d'Alexandre, les petits su-
jets de fleurs sont assez répandus pour que le 
peintre Nikias en condamne la pratique. Les gé-
nérations grecques suivantes ont donné plus 
d'importance aux fleurs, témoin cette mosaïque 
du Vatican découverte dans la villa romaine des 
Quintilli du iie siècle après J.C., copie romaine 
d'une œuvre hellénistique. C'est peut-être la pre-
mière trace tangible d'une représentation de 
fleurs, et une trace de grande maturité à une 
époque qui porte la nature morte à un très haut 
niveau.
La peinture de fleurs a peu de place à Hercula-
num et à Pompéi. Des 4 styles de la peinture mu-
rale, seul le troisième (ier siècle après J.C.) offre 
quelques représentations de fleurs d'un style mi-
niaturiste. Plus intéressante est la peinture de 
grotesques de la Domus Aurea, témoignage de 
l'habileté, répandue à Rome sous Néron, de 
peindre fruits et fleurs de façon décorative. 
Ces grotesques, découverts à la fin du xve s., joue-
ront un grand rôle dans la formation, pendant la 
Renaissance, d'une peinture indépendante de 
fleurs et de fruits.
c
Le Moyen-Âge Les fleurs ont un rôle important 

dans la naissance du genre de la 
nature morte. Deux moments se succèdent dans 
la représentation des fleurs, celui où le bouquet 
de fleurs est un symbole utilisé par le peintre et 
un des éléments, minime, de la scène religieuse 
(xive-xve s.) et celui où le peintre sépare de la 
scène religieuse les symboles usuels pour leur 
donner une existence propre sous forme d'une 
nature morte symbolique (fin du xve s.).
Le bouquet de fleurs, symbole utilisé dans le cy-
cle marial, nous intéresse surtout dans l'Annon-
ciation ; c'est d'abord l'archange Gabriel qui tient 
le lis (Simone Martini) ; puis le lis, l'iris et l'anco-

Painting flowers is one of the essential aspects of 
still life. Artificially cut out, it is difficult to sepa-
rate it from other aspects of the genre, such as 
fruit or garden painting, at certain times; the ol-
dest still-life painters in Spain or Italy used to be 
referred to under the general name of «fruit and 
flower painters». In our eyes today, flowers have 
only a decorative aspect; but it is important to 
remember the particular religious, erotic or mo-
ral symbolism attached to the representation of 
certain flowers, the amaranth, the lily, the carna-
tion, the rose.
Religious art must be distinguished from secular 
art. In the former, flowers are mainly used in sce-
nes from the Marian cycle, especially in the scene 
of the Annunciation, where the bouquet of lilies 
and irises is the symbol of Mary’s purity and 
royalty (beginning of the 17th c.).
In secular art, the flower can be the attribute of 
Flora, Zephyr, Dawn, Spring, Earth, Youth, Smell, 
Dialectic, Virtue; in this allegorical representa-
tion, it will have only a secondary place. The 
flower can also be the symbol of the brevity of 
human life and the vanity of the goods it offers 
us: it will then be one of the important objects of 
Vanity.
A question arises about the meaning of the bou-
quet of flowers; it is known that it can be an allu-
sion to a verse from the Book of Job: “Like the 
flower, man blossoms and withers, he fades away 
like a shadow...” Are the poppy, the tulip, the car-
nation or the reflection of the window crossing 

on the vase so many symbols of the brevity of 
life? Several critics have supported it; others re-
fuse to support interpretations that are too pre-
cise and systematic. 
c
Antiquity All still-life historians have 

pointed out the difficulty of tra-
cing its origins. The Cretans have frescoed the 
fleur-de-lis on entire walls. Pliny the Elder re-
lates an anecdote about Pausias, who, by compe-
ting with his mistress Glycera of Sicyon, who was 
skilled at braiding garlands, “managed to repro-
duce in painting the extreme variety of shades of 
flowers”. In Alexander’s time, small flower sub-
jects were widespread enough for the painter 
Nikias to condemn their practice. The following 
Greek generations gave more importance to 
flowers, as witnessed by this Vatican mosaic dis-
covered in the Roman villa of the Quintilli family 
in the first century A.D., a Roman copy of a Hel-
lenistic work. It is perhaps the first tangible trace 
of a representation of flowers, and a trace of 
great maturity in an era that brought still life to a 
very high level.
Flower painting has little place in Herculaneum 
and Pompeii. Of the four styles of mural pain-
ting, only the third (1st century A.D.) offers a few 
miniaturistic flower representations. More inte-
resting is the grotesque painting of the Domus 
Aurea, a testimony to the skill, widespread in 
Rome under Nero, of painting fruits and flowers 
in a decorative way. 
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lie sont réunis dans un bouquet posé à terre, 
entre l'archange et la Vierge (Broederlam, musée 
de Dijon ; Rogier Van der Weyden, Louvre, v. 1435 ; 
Barthélemy d'Eyck, église de la Madeleine, 1442-
43). Le bouquet de fleurs est utilisé dans d'autres 
scènes de la vie de la Vierge peintes par exemple 
par J. Van Eyck (Madone au chanoine Van der 
Paele, 1436, musée de Bruges, où la Vierge tient 
un petit bouquet de fleurs), par R. Van der Wey-
den (Vierge avec quatre saints, v. 1450, Francfort, 
Städel. Inst., où l'on trouve un bouquet de fleurs 
au pied du trône). Mais les plus beaux vases de 
fleurs des primitifs sont ceux du Triptyque Porti-
nari, de Hugo Van der Goes (v. 1476-1478, Of-
fices).
Les fleurs peuvent envahir le tableau et servir de 
véritable décor (Stephan Lochner, Vierge au 
buisson de roses, Cologne, w.r.m.) ; le Jardin du 
Paradis (Francfort, Städel. Inst.) permet d'évo-
quer les rapports avec la tapisserie dite « mille 
fleurs ». Le jardin de ce tableau est un véritable 
Hortus conclusus, jardin clos du Moyen Âge, où 
la Vierge, parmi les anges, est au milieu d'un jar-
din émaillé de fleurs, dont le style fait penser à 
celui de la tapisserie. Mentionnons, dans le do-
maine du décor monumental, un texte ancien sur 
l'appartement de la reine dans la galerie de 
Charles V (1364-1380) à l'hôtel Saint-Pol à Paris, 
qui rappelle la place des fleurs dans la peinture 
décorative : « Depuis le lambris jusques dans la 
voûte, était représentée sur un fond vert [...] une 
grande forêt pleine d'arbres et d'arbrisseaux, de 
pommiers, poiriers [...] et entremêlée de lis, de 
flambes, de roses et de toutes sortes d'autres 
fleurs : des enfans répandus en plusieurs endroits 
du bois y cueillaient des fleurs [...] » Plus rien ou 
presque de peinture décorative de ce genre ne 
subsiste. La tapisserie a repris, dans les mille 
fleurs, cette idée de vaste surface à couvrir par 
les fleurs.
c
La Renaissance À la fin du xve s. apparaissent de 

véritables natures mortes de 
fleurs peintes au revers d'un tableau. L'artiste 
isole de la scène religieuse les symboles usuels 
pour leur donner une existence indépendante ; 
certes, ces natures mortes ne cesseront pas d'être 
des tableaux religieux, mais le changement est 
capital. Au revers d'un Portrait d'homme en orai-
son par Memling (v. 1490, Madrid, coll. Thyssen), 
on voit, dans une niche, une table recouverte 
d'un tapis sur lequel est posé le vase de l'Annon-
ciation contenant des lis et des iris. Le Vase de 

fleurs de lis et d'iris de Ludger Tom Ring (musée 
de Münster), quoiqu'il ne participe pas du même 
climat artistique, est une manifestation tardive 
(1562) de fleurs peintes pour leur signification re-
ligieuse.
Les initiatives de Memling et des peintres de 
cette époque sont un reflet de l'art des manus-
crits enluminés. À la fin du xve s., les enlumi-
neurs ganto-brugeois donnent aux bordures le 
même caractère de relief et de profondeur qu'à la 
scène principale ; le grand novateur qu'est le 
Maître de Marie de Bourgogne décore les bor-
dures du Livre d'heures d'Engelbert de Nassau 
(v. 1485-1490) de vases de fleurs dans des niches, 
traitées en trompe-l'œil avec l'ombre projetée 
derrière les vases. Simon Bening suivit le style du 
Maître de Marie de Bourgogne dans le Bréviaire 
Grimani (v. 1514), célèbre pour le décor de sa bor-
dure, délicatement fleurie de corolles éparses sur 
fond d'or et, quelquefois, de petits bouquets.
Un troisième exemple de la peinture de fleurs au 
début de la Renaissance est fourni par les por-
traits, du Portrait de jeune homme attribué à 
Memling (v. 1485, New York, coll. Sachs) aux por-
traits d'Érasme par Dürer (gravure, 1526), de la 
Famille More et de Georg Gisze (musées de Ber-
lin) par Holbein le Jeune (1532). Plus importants 
deviennent au xvie s. les vases de fleurs qui em-
bellissent les portraits (de Vos). Ces derniers 
noms nous placent sous le signe de l'humanisme. 
Le fait que la peinture de fleurs existait à Anvers 
et ailleurs en tant que spécialité, v. 1550, est en 
partie explicable quand on la replace dans un 
contexte scientifique. On peut en voir les pré-
mices dans les premiers travaux du Maître de 
Marie de Bourgogne et de Simon Bening ; à partir 
de ce moment, la peinture de fleurs ne peut pas 
être séparée de la passion des botanistes qui étu-
dient la nature, des curieux qui collectionnent les 
fleurs et les herbiers, des horticulteurs, des ar-
tistes et des artisans au service des imprimeurs 
de livres scientifiques. 
De nouvelles variétés de fleurs apparaissent ; tel 
est le cas de la tulipe, importée de Turquie v. 
1560. On crée des jardins botaniques, des jardins 
d'agrément. Des progrès scientifiques résulte 
l'emploi croissant des verres grossissants qu'uti-
lisèrent certainement les artistes pour l'étude 
des plantes et l'exécution de leurs ouvrages. Le 
rendu exact des herbes et des fleurs, commen-
çant avec les admirables études à l'aquarelle de 
Dürer, suivies par celles de Hoefnagel, fut stimu-
lé par la publication de l'herbier de Léonard 

These grotesques, discovered at the end of the 
15th century, will play a great role in the forma-
tion, during the Renaissance, of an independent 
painting of flowers and fruits.
c
The Middle  
Ages

Flowers have an important role 
in the birth of the still-life 
genre. There are two successive 

moments in the representation of flowers, the 
one when the bouquet of flowers is a symbol used 
by the painter and one of the minimal elements 
of the religious scene (14th–15th c.) and the one 
when the painter separates the usual symbols 
from the religious scene to give them their own 
existence in the form of a symbolic still life (end 
of the 15th c.).
The bouquet of flowers, a symbol used in the Ma-
rian cycle, is of particular interest to us in the 
Annunciation; it is first of all the Archangel 
Gabriel who holds the lily (Simone Martini); 
then the lily, the iris and the columbine are 
brought together in a bouquet placed on the 
ground, between the Archangel and the Virgin 
(Broederlam, Musée de Dijon; Rogier Van der 
Weyden, Louvre, around 1435; Barthélemy d’Ey-
ck, Church of the Madeleine, 1442-43). The bou-
quet of flowers is used in other scenes from the 
life of the Virgin painted for example by J. Van 
Eyck (Madonna to Canon Van der Paele, 1436, 
Bruges Museum, where the Virgin holds a small 
bouquet of flowers), by R. Van der Weyden (Vir-
gin with four saints, c. 1450, Frankfurt, Städel. 
Inst., where there is a bouquet of flowers at the 
foot of the throne). But the most beautiful flower 
vases of the primitives are those of the Triptych 
Portinari, by Hugo Van der Goes (c. 1476-1478, Of-
fices).
Flowers can invade the painting and serve as a 
real decor (Stephan Lochner, Virgin with Rose 
Bush, Cologne, w.r.m.); the Garden of Paradise 
(Frankfurt, Städel. Inst.) evokes the relationship 
with the so-called “thousand flowers” tapestry. 
The garden of this painting is a real Hortus 
conclusus, an enclosed garden of the Middle 
Ages, where the Virgin, among the angels, is in 
the middle of a garden enamelled with flowers, 
whose style is reminiscent of that of the tapestry. 
In the field of monumental decoration, let us 
mention an ancient text on the Queen’s apart-
ment in the gallery of Charles V (1364-1380) at 
the Hôtel Saint-Pol in Paris, which recalls the 
place of flowers in decorative painting: “From 
the panelling up to the vault, was represented on 

a green background [...] a large forest full of trees 
and shrubs, apple and pear trees [...] and inters-
persed with lilies, torches, roses and all sorts of 
other flowers: children scattered in several places 
in the woods picked flowers [...]” There is little 
or nothing left of this kind of decorative pain-
ting. The tapestry has taken up, in the thousand 
flowers, this idea of the vast surface to be cove-
red by the flowers.
c
The Renaissance At the end of the fifteenth cen-

tury, real still lifes of flowers ap-
pear on the reverse side of a painting. The artist 
isolates the usual symbols from the religious sce-
ne to give them an independent existence; cer-
tainly, these still lifes will not cease to be reli-
gious paintings, but the change is capital. On the 
reverse side of a Portrait of a Man in Prayer by 
Memling (c. 1490, Madrid, coll. Thyssen), we see, 
in a niche, a table covered with a carpet on which 
is placed the vase of the Annunciation containing 
lilies and irises. The Vase of Lilies and Iris by 
Ludger Tom Ring (Münster Museum), although 
not part of the same artistic climate, is a late 
(1562) manifestation of flowers painted for their 
religious significance.
The initiatives of Memling and the painters of 
this period are a reflection of the art of illumi-
nated manuscripts. At the end of the fifteenth 
century, the Ghent-Bruges illuminators give the 
borders the same character of relief and depth as 
the main scene; the great innovator, the Master 
of Mary of Burgundy, decorates the borders of 
the Book of Hours by Engelbert of Nassau 
(c. 1485-1490) with vases of flowers in niches, 
treated in trompe-l’oeil with the shadow cast 
behind the vases. Simon Bening followed the 
style of the Master of Mary of Burgundy in the 
Grimani Breviary (c. 1514), famous for the deco-
ration of its border, delicately decorated with 
scattered corollas on a gold background and, so-
metimes, small bouquets.
A third example of early Renaissance flower pain-
ting is provided by the portraits, from the Por-
trait of a Young Man attributed to Memling 
(c. 1485, New York, coll. Sachs) to the portraits of 
Erasmus by Dürer (engraving, 1526), of the More 
Family and of Georg Gisze (Berlin Museums) by 
Holbein the Younger (1532). More important in 
the 16th century are the vases of flowers that em-
bellish the portraits (of Vos). These last names 
place us under the sign of humanism. The fact 
that flower painting existed in Antwerp and 
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01 Jeux de lumière au-dessus d’une 
 jardinière en porcelaine de Sèvres 
 Light Effects Above a Sèvres  
 Porcelain Flowerpot 
 2016

02 Vase de fleurs  
 Vase Of Flowers
 1601–1700

03 Nude, Sunflower, Santa-Cruz, CA
 1972 

04 Brûle-parfum  
 Perfume Burner 
 1115–1234 
 

05 Bouquet de mimosas
 Bouquet Of Mimosas 
 1946

06 Urne de fleurs et de fruits
 Urn Of Flowers And Fruits 
 vers/circa 1800 
 

07 Bégonias Begonias
 tirage 3 sur 25 d’octobre 1983 
 print 3 of 25 from October 1983 
 

08 Animal monstrueux gardien  
 de tombe Monstrous Grave 
 Guardian Animal 
  entre/beetween -500 & -100

09 Écran à châssis 
 Frame Screen 
 1775–1780

10 Suite Vollard, gravure 39 sur 100
 Suite Vollard, etching 39 of 100
 Mars 1933

11 Chandelier Candlestick 
 4e quart du 19e siècle
 4th quarter of the 19th century

Vasco Ascolini  
1937– 
 

Anonyme  
Unknown 

Walter Chappell 
1925–2000 

Anonyme 
Unknown 
 
 

Kisling 
1891–1953 

Corneille  
Van Spaendonck 
1756–1840 
 

Toni Catany 
1942–2013 
 
 

Anonyme  
Unknown 
 

Anonyme  
Unknown 

Pablo Picasso 
1881–1973 

Jean Baffier 
185–1920

photographie,  
tirage gélatino-argentique  
picture, gelatin-silver print 
30×40 cm

peinture sur toile  
painting on canvas 
64,7×54,2×2 cm

photographie noir et blanc 
black and white picture 
35,4×27,8 cm

grès, engobe, glaçure,  
décor peint sous couverte 
sandstone, engobe, glaze, 
painted decor under cover 
12,5×7,8 cm

huile sur toile. oil on canvas 
73,5×60 cm 

peinture à l’huile, soie,  
papier, carton, bronze, dorure 
oil paint, silk, paper, cardboard, 
bronze, gilding 
7,1×8,5×2 cm

tirage couleur à développement 
chromogène, photochimique 
color print with chromogenic  
development, photochemical 
40,5×30,5 cm

statue funéraire en bois, cornes  
et pigments. funeral statue made 
of wood, horns and pigments 
12×48,5×38 cm

dorure et tapisserie sur bois 
gilding and tapestry on wood 
94×59×37 cm

Eau-forte sur papier Montval 
Etching on Montval paper 
44,8×33,7 cm

luminaire sculpté en cuivre 
carved copper luminaire 
11×74 cm

— titre et date title and date artiste artist caractéristiques characteristics inventaire inventary

Petit Palais
PPPH00726 
 

Musée Carnavalet
P1556 

M. Art moderne
AMPH 1924

 
Musée Cernuschi
M.C. 5658 
 
 

M. Art moderne
AMVP 2495 

M. Cognacq-Jay
J 750 
 
 

M. Art moderne
AMPH 482 
 
 

Musée Cernuschi
M.C. 9923 
 

M. Cognacq-Jay
J 1042 

M. Art moderne
AME 1104 (39) 

Petit Palais
OGAL106(2)

 préface preface

— titre et date title and date artiste artist caractéristiques characteristics inventaire inventary

12 Paire de jumelle et son étui
 Pair of binoculars and its case 
 Vers 1897 

13 Dames aux courses, derrière  
 des hortensias Ladies at the races, 
 behind hydrangeas 
 1964, Paris 16 

14 Loïe Fuller
 Vers 1900 

15 Juego de papel
 1926 - 1927 

16 Portrait de/Portrait of Marc Antoine  
 Sand & Lina Calamatta
 entre/beetween 1863 & 1864

17 La Belle Otéro
 entre/beetween 1898 & 1900

18 Marisa Berenson, Vogue français
 Marisa Berenson, French Vogue
 septembre/September 1972 
 

19 Paris
 1981 
 
 

20 Char allemand en flammes
 German tank in flames 
 1944

21 Sans titre Untitled
 s.d.

22 Paysage landscape
 1965

23 Robe du soir, Vogue français
 Evening gown, french Vogue 
 1955

24 “Seisei” (la croissance des plantes)
 “Seisei” (plant growth) 
 2013

25 Jupe noire Black skirt
 1967 

Etienne Tourrette 
1875–1924 
 

Gösta Wilander 
1896–1982 
 

Théodore Louis 
Auguste Rivière 
1857–1912

Manuel Álvarez Bravo 
1902–2002 

Anonyme 

 
François-Rupert 
Carabin  
1862–1932

Henry Clarke 
1918–1996 
 
 

Edouard Boubat 
1923–1999 
 
 

Eastman Kodak 
Company 

Alain-Charles Beau 
1954 

Ossip Zadkine 
1890–1967

Henry Clarke 
1918–1996 

Satako Fujikasa 
1980– 

Alexander Calder 
1898–1976 

or, émail et cuir 
gold, enamel and leather 
jumelles/binoculars 10×9 cm 
étui/case 10,×1×0,5 cm

diapositive Kodachrome 
2,4×3.5 cm 
 

statuette en plâtre  
plaster figurine  
29,3×18 cm

photographie noir et blanc 
blanck and white picture 
20,1 × 25,3 cm

émail et cuivre 
enamel and copper 
5,8×4,2 cm

statuette en bronze 
bronze figurine 
17,4×16×13,6 cm

photographie, tirage couleur 
argentique, contrecollé 
picture, silver colour  
print, laminated 
59,×49,5×0,5 cm

photographie noir et blanc 
tirage gélatino-argentique 
black and white picture 
gelatin-silver print 
30,5 × 40,4 cm

papier salé à la gélatine, encre 
gelatin-salted paper, ink 
12×8,8 cm

photographie noir et blanc 
black and white picture 
30,4 × 40,7 cm

dessin au stylo bille noir 
black ballpoint pen drawing 
50,2×65,1 cm

 
tirage gélatino-argentique 
gelatin-silver print 
28,8×26,7 cm

grès, glaçure en couverte 
stoneware, covered glaze 
71×64×49 cm

sculpture, mobile sur pied 
sculpture, mobile on stand 
82×115×32 cm

Petit Palais
ODUT1920 

Musée Carnavalet
PH205-174 
 

Petit Palais 
OGAL577 
 

M. Art moderne
AMPH 1892 

M. Vie Romantique
D 89.207

 
Petit Palais
OGAL603  

Palais Galliera
H1458T 
 
 

M. d'Art moderne
AMPH 164 
 
 

Musée Libération
2015.3.1.104 

M. Art moderne
AMPH 900 

Musée Zadkine
MZD 310 
 

Palais Galliera
H161T1

 
Musée Cernuschi
M.C. 2013-16

M. Art moderne
AMS 720 

Musées d’art et d’histoire, musées de charme, 
maisons d’artistes et d’écrivains… les qua-
torze musées de la Ville de Paris réunissent 
des collections exceptionnelles par leur 
diversité et leur qualité. Ces collections sont 
toutes, à des degrés divers, des témoins de 
l’histoire de Paris.

Certaines périodes sont particulièrement 
représentées, comme  le XVIIIe siècle, 
époque où les artistes et les modes de Paris 
ont essaimé dans toute l'Europe par exemple 
à Cognacq-Jay, à Galliera, à Carnavalet et au 
Petit Palais. Dans ces deux derniers musées, 
on peut aussi savourer toute la richesse du 
XIXe siècle, siècle auquel s’intéressent plus 
particulièrement les maisons de Victor Hugo, 
la maison de Balzac et le musée de la Vie 
romantique.
 Paris a toujours été célèbre comme  
capitale des arts de l'élégance : mobilier, 
orfèvrerie, et, bien sûr, tout ce qui a trait au 
costume et à la mode y sont naturellement 
très présents dans les musées municipaux.  
Les collections de Galliera, de Carnavalet,  
de Cognacq-Jay et du Petit Palais sont, 
 dans ce domaine, d'une extrême richesse.

Museums of art and history, charming mu-
seums, houses of artists and writers... the 
fourteen museums of the City of Paris bring 
together collections that are exceptional in 
their diversity and quality. These collections 
are all, to varying degrees, witnesses to the 
history of Paris.

Certain periods are particularly well repre-
sented, such as the 18th century, when artists 
and fashions from Paris spread throughout 
Europe, for example in Cognacq-Jay, Galliera, 
Carnavalet and the Petit Palais. In these last 
two museums, one can also savour all the 
richness of the 19th century, a century in 
which the houses of Victor Hugo, the house of 
Balzac and the Museum of Romantic Life are 
of particular interest.
 Paris has always been famous as the 
capital of the arts of elegance: furniture, 
goldsmithery, and, of course, everything 
related to costume and fashion is naturally 
very present in the municipal museums.  
The collections of Galliera, Carnavalet, 
Cognacq-Jay and Petit Palais are extremely 
rich in this area.

A musée carnavalet, histoire de paris, 
B crypte archéologique de l’ile de la cité 
C catacombes de paris
Les principales collections historiques sont celles du musée 
Carnavalet – Histoire de Paris. Musée de l’histoire de Paris, 
ville capitale, métropole et ville-monde, il associe l’histoire, 
l’archéologie et l’identité sociale et urbaine.
 Situé au cœur du secteur sauvegardé du Marais, dans 
des bâtiments classés, le musée Carnavalet célèbre en 2016 
ses 150 ans d’histoire. Ses collections extraordinaires, encore 
trop méconnues, se déploient du néolithique à nos jours. 
 De la pirogue découverte lors des fouilles archéologiques  
de Bercy aux mascarons du Pont-Neuf, de la maquette de l’île 
de la Cité au café militaire de Ledoux, des dessins révolution-
naires de Lesueur à la bijouterie Fouquet décorée par Mucha, 
on y croise les trajectoires singulières des hommes et des 
femmes qui ont aimé Paris et façonné son histoire, comme 
Sainte Geneviève, Etienne Marcel, Madame de Sévigné, le 
baron Haussmann ou encore Marcel Proust. Mais, à travers 
les décors, enseignes, pièces de mobilier, peintures, sculp-
tures, médailles, maquettes, objets d’art et d’histoire, es-
tampes, dessins, affiches et photographies, c’est aussi 
l’histoire de tous les Parisiens, d’hier et d’aujourd’hui, qui est 
racontée. Le musée Carnavalet-Histoire de Paris formé de 
deux hôtels particuliers et d’une Orangerie s’inscrit en syner-
gie avec deux sites complémentaires : la Crypte archéolo-
gique de l’Ile de la Cité et les Catacombes de Paris. La ville  
de Paris a engagé en 2016 la rénovation de son musée 
d’histoire, répondant ainsi à une demande sociale d’histoire 
très forte ainsi qu’à de nouveaux usages et pratiques des 
publics. Les visiteurs découvriront en 2020 un parcours des 
collections permanentes et une offre culturelle renouvelés 
ainsi que de nouveaux services.

D petit palais 
 musée des beaux-arts de la ville de paris
Construit pour l’Exposition universelle de 1900, le bâtiment 
du Petit Palais, chef d’œuvre de l’architecte Charles Girault, 
est devenu en 1902 le Musée des Beaux-Arts de la Ville de 
Paris.
 Il présente une très belle collection de peintures, sculp-
tures, mobiliers et objets d’art datant de l’Antiquité jusqu’en 
1914. Parmi ses richesses se distinguent une collection 
exceptionnelle de vases grecs et un très important ensemble 
de tableaux flamands et hollandais du XVIIe siècle autour du 
célèbre Autoportrait au chien de Rembrandt. Sa magnifique 
collection de tableaux français des XVIIIe et XIXe siècles 
compte des œuvres majeures de : Fragonard, Greuze, David, 

A musée carnavalet, histoire de paris, 
B crypte archéologique de l’ile de la cité 
C catacombes de paris
The main historical collections are those of the Carnavalet 
Museum - History of Paris. Museum of the history of Paris, 
capital city, metropolis and world city, it combines history, 
archaeology and social and urban identity.
 Located in the heart of the protected area of the Marais, 
in listed buildings, the Carnavalet Museum celebrates in 
2016 its 150 years of history. Its extraordinary collections, 
still too little known, span from the Neolithic period to the 
present day. From the pirogue discovered during the ar-
chaeological excavations at Bercy to the masks of the Pont-
Neuf, from the model of the Ile de la Cité to the military café at 
Ledoux, from the revolutionary drawings of Lesueur to the 
Fouquet jewellery store decorated by Mucha, we come across 
the singular trajectories of the men and women who loved 
Paris and shaped its history, such as Sainte Geneviève, 
Etienne Marcel, Madame de Sévigné, Baron Haussmann and 
Marcel Proust. But, through the decorations, signs, pieces of 
furniture, paintings, sculptures, medals, models, art and 
history objects, prints, drawings, posters and photographs, it 
is also the story of all Parisians, past and present, that is told. 
The Musée Carnavalet-Histoire de Paris, consisting of two 
private mansions and an Orangery, is in synergy with two 
complementary sites: the Archaeological Crypt of the Ile de la 
Cité and the Catacombs of Paris. In 2016, the city of Paris is 
renovating its history museum, thus responding to a strong 
social demand for history as well as to new uses and prac-
tices by the public. In 2020, visitors will discover a tour of the 
permanent collections and a renewed cultural offer as well as 
new services.

D  petit palais 
 paris museum of fine arts
Built for the Universal Exhibition of 1900, the Petit Palais 
building, a masterpiece of the architect Charles Girault, 
became the Musée des Beaux-Arts de la Ville de Paris in 
1902.
 It presents a beautiful collection of paintings, sculptures, 
furniture and art objects dating from antiquity to 1914. 
Among its treasures are an exceptional collection of Greek 
vases and a very important collection of 17th century Flemish 
and Dutch paintings around Rembrandt's famous Self-Por-
trait with Dog. His magnificent collection of 18th and 19th 
century French paintings includes major works by : Frago-
nard, Greuze, David, Géricault, Delacroix, Courbet, Pissarro, 
Monet, Renoir, Sisley, Cézanne and Vuillard. In the field of 

paris musées paris museumsun mot sur les collections des musées a word about museum collections

Les collections des musées de la ville de Paris 

Musées d’art et d’histoire, musées de charme, maisons d’artistes  
et d’écrivains…

The collections of the museums of the city of Paris 
Museums of art and history, charming museums, artists  
and writers' houses...

paris musées

A musée carnavalet 16 rue des francs-bourgeois
B catacombes de paris 1 avenue du colonel 
    henri rol-tanguy
C crypte archéologique 7 place jean-paul ll, 
    parvis notre-dame
D petit palais 7 avenue winston churchill
E maison de victor hugo 6 place des vosges
F musée cognacq-jay 8 rue elzévir
G musée bourdelle 18 rue antoine bourdelle
H maison de balzac 47 rue raynouard
 I musée d'art moderne 11 av. du président wilson
 J musée cernuschi 7 avenue vélasquez
K palais galliera 10 avenue pierre premier 
    de serbie
L musée du général leclerc  4 avenue du colonel 
 et de la libération de paris/ henri rol-tanguy 
 jean moulin
M musée de la vie romantique 16 rue chaptal
N musée zadkine 100 bis rue d’assas 
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c Y'en a marre des pissenlits ! 
Chaque début d’été, dans notre maison  
de famille à la campagne, c’est le même 
problème : comment se débarrasser de 
cette fichue plante à feuilles dentées qui 
s’ingénie à repousser entre les dalles de  
la grande cour ? 

Pas question d’utiliser une cochonnerie 
du genre Roundup ! L’écologie, chez nous, 
c’est sacré.
En 2014, nous pensions avoir réglé l’affaire 
au moyen d’un désherbeur thermique. 
L’année précédente, même échec du vi-
naigre blanc. Le pissenlit finissait toujours 
par repousser. La plus bio de mes belles-
sœurs plaidait pour les propriétés désher-
bantes de l’eau de cuisson des pommes de 
terre. Cela n’a rien donné. Elle nous a fait 
essayer ensuite le purin d’orties, sans plus 
de succès.
— Pourquoi pas du glyphosate ? a suggéré 
un neveu lors de notre dernier repas de 
famille.
Il s’est attiré des cris horrifiés.
— Sais-tu au moins ce qu’est le glypho-
sate ? lui a demandé quelqu’un.
— Parfaitement. C’est un organophospho-
ré non inhibiteur des cholinestérases. 
— Sois plus précis, a dit ma belle-sœur.
La suite de la discussion a été assez 
confuse. Les uns qualifiaient le glyphosate 
de désherbant, les autres d’herbicide. On 
est allés chercher un dictionnaire, pour 
découvrir que les deux mots sont définis 
exactement de la même façon. De là, on est 
passés à la lettre P : « pissenlit » doit bien 
son nom à ses vertus diurétiques. 
Pour le vaincre, il ne restait plus qu’à 
essayer le pipi de chat… Le repas s’est 
terminé en rigolade.
Finalement, je crois qu’on se mettra à six 
ou sept l’été prochain, comme jadis, avec 
binettes et sarcloirs, pour arracher les 
pissenlits par la racine.

le mot de robert solé [ pissenlit ]
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Conception graphique et mise en page 
des livres La nature au bord de l’eau, 
Découvrir les abeilles sauvages 
et Rendez‑vous en terres cultivées, 
publiés aux éditions Delachaux et Niestlé.

Un projet réalisé sous la direction  
artistique d’ABM Studio.

Format
174 × 240 mm
224/256 pages
Maison d’édition
Delachaux et Niestlé
Collection
Beaux livres  
Nature

La nature  
au bord de l’eau
ISBN
978-2-603-02877-3
Parution
2022

Découvrir  
les abeilles sauvages
ISBN
978-2-603-02858-2
Parution
2022

Rendez-vous  
en terres cultivées
ISBN
978-2-603-03008-0
Parution
2023

06

Collection « Nature »
× Delachaux et Niestlé

Portfolio Édition
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Conception graphique et mise en page 
du livre Sneakers Obsession, publié aux 
éditions Flammarion.

Inspiré par l’univers dynamique des sneakers, 
ce projet est le reflet d’une culture à la croisée 
du design, de la mode et de l’expression 
urbaine. Il se distingue par une palette 
de couleurs vives, des caractères sans sérif 
composés en gros corps, et une mise en 
page déstructurée, capturant l’énergie et 
l’audace de son sujet.

Résolument ancré dans son époque, 
le livre adopte des codes visuels empruntés 
aux communications numériques, alliant 
immédiateté et impact.

Un projet réalisé sous la direction  
artistique d’ABM Studio.

Format
183 × 240 mm 
176 pages
Maison d’édition
Flammarion
Collection
Beaux livres 
Mode
ISBN
978-2-0802-7855-5
Parution
2022

07

Sneakers Obsession
× Flammarion

Portfolio Édition
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Conception graphique et mise en page 
du livre Le génie gourmand : les inventions 
culinaires et gastronomiques de 1791 
à nos jours, publié aux éditions Gründ.

Cet ouvrage expose une sélection de brevets 
déposés et de marques emblématiques 
archivées par l’INPI (Institut National 
de la Propriété Industrielle). 
La maquette graphique, à la fois épurée 
et élégante, a été conçue afin de sublimer 
ces documents d’archives.

Réalisé sous la direction artistique 
d’ABM Studio, Le génie gourmand constitue 
le deuxième opus de la collection, succédant 
au succès de Le Génie humain.

Format
249 × 299 mm 
208 pages
Maison d’édition
Gründ
Collection
Beaux livres
ISBN
978-2-324-03605-7
Parution
2024

08

Le génie gourmand
× Gründ × Inpi

Portfolio Édition

http://sophie-cornet.com


Sophie Cornet 3308 Le génie gourmand

http://sophie-cornet.com


Sophie Cornet 34

Conception d’un objet éditorial explorant 
la notion de vide à travers la mise en page 
de photographies d’espaces de la NASA. 
Les informations, présentées de manière 
succincte, ainsi que le traitement 
iconographique, incitent à la contemplation 
d’un vide sélectif. Une réflexion est menée 
sur la structure et le façonnage du livre, 
visant à instaurer des ruptures et des 
instants de silence. 

Projet étudiant, réalisé dans le cadre d’un 
Diplôme Supérieur d’Arts Appliqués (DSAA) 
– Design éditorial multisupports

Format
200 × 280 mm 
184 pages
Collection
Beaux livres
Conception
2019

09

The Praise of Emptiness 
— NASA

Portfolio Édition
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Sophie Cornet 
Graphiste & directrice artistique freelance,  
spécialisée en design éditorial,  
basée à Paris.

hello@sophie-cornet.com 
+33 667690501

 sophie-cornet.com

Formation
2018–20
DSAA Design éditorial  
multisupports, Montreuil
2016–18
BTS Design graphique,  
option médias imprimés, Paris
2015–16
Mise à niveau en Arts Appliqués 
(MÀNAA), Montreuil
2014–15
Licence 1 en Arts,  
parcours Design, Nîmes
2014
Baccalauréat scientifique,  
Troyes
Permis B

Expositions
2018
Le zéro déchet, défi ou utopie ? 
La Maison du zéro déchet, Paris
2017
En Regard, suite à l’exposition 
Soulèvements  
Jeu de Paume, Paris

Expérience 
professionnelle
2024–
Graphiste & directrice artistique 
freelance
2020–24
Graphiste chez ABM Studio
2020–23
Maquettiste freelance  
pour l’agence de presse We.tv
2020 (6 mois)
Graphiste en stage  
chez ABM studio
2019 (2 mois)
Graphiste en stage  
au Studio Plastac
2017 (2 mois)
Graphiste en stage  
à La Nouvelle Imagerie 
des Grands Voisins

Compétences
Création
Identité visuelle (logotype, affiche, 
charte graphique), design éditorial 
(livre, magazine, dépliant, brochure), 
signalétique, design numérique 
(site internet, application, réseaux 
sociaux), design typographique, 
packaging, motion design, etc.
Logiciels 
Adobe Creative Cloud :  
InDesign, Illustrator, Photoshop,  
Acrobat, Bridge, Adobe XD,  
AfterEffect, Premiere pro
Autres : Glyphs, Fontlab, Brevo, 
Mailchimp, Mailjet
Conception, PAO
Maîtrise des règles typographiques, 
orthotypographiques et 
de mise en page 
Connaissance de la chaîne éditoriale 
et des procédés d’impression 
Retouche d’images 
Langues
Français (langue maternelle)
Anglais (courant)
Intérêts personnels
Voyages, photographie, architecture, 
art et culture, couture et sports 
de plein air (escalade, vélo, 
randonnée et course à pied)

Clients
Avec ABM Studio
Arles, les Rencontres 
de la photographie
Art Book Magazine
Bourse Révélations Emerige
Brenac & Gonzalez & Associés
Citadelle de Marseille
Éditions Actes Sud
Éditions Flammarion
Éditions Gründ
Éditions Delachaux et Niestlé
Festival Normandie Impressionniste
Fondation Louis Vuitton
Forum des images
Imprimerie du Marais 
La Scam
Maison de la Poésie
Ministère de la culture
Montpellier 2028,  
capitale européenne de la culture
Natixis Assurances
Syndicat Viticole de l’Aire 
AOC de Pouilly
—
Studio Matters
We.Tv, agence de presse 
(ArcInfo, La Provence, Télémagazine)
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Contactez-moi, 
et travaillons ensemble ! 

hello@sophie-cornet.com 
+33 667690501

 sophie-cornet.com
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