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Depuis 150 ans, les architectes dessinent 
du mobilier et des luminaires venant 
parachever leurs constructions.
À la différence du mobilier de leurs 
prédécesseurs de la Sécession viennoise, 
de l’Art Déco, du Bauhaus ou du 
mouvement Moderne, le mobilier des 
architectes des années 1960 à nos jours 
a été peu étudié jusqu’à présent.

Au lendemain de la Seconde Guerre 
mondiale, la plupart des architectes 
français délaissent cette facette de leur 
art pour se consacrer pleinement à 
l’urgence de la reconstruction. Afin de 
pallier cette « désertion mobilière », 
le métier d'architecte d'intérieur apparait, 
puis celui de space-planner et enfin de 
designer, clairement identifié qu'à partir 
de la fin des années 1960.
Aux États-Unis, grâce à la reconversion 
domestique de l’industrie de guerre 
prônée par la politique du New Deal, 
les architectes nord-américains sont 
associés à l’agencement de leurs 
réalisations, résidentielles et tertiaires.

À travers les créations 
mobilières des plus 
grands noms de 
l’architecture de ces 
soixante dernières 
années, l’exposition 
propose de découvrir 
comment les 
architectes s'inscrivent 
dans les arts décoratifs, 
par le design des 
meubles, objets 
et luminaires 
d'architectes.
Pour la première 
fois, une exposition 
se déploie dans 
l’ensemble de la 
Cité, jusque dans les 
galeries des collections 
permanentes et 
la bibliothèque ; 
elle offre une mise 
en dialogue et en 
perspective entre 
les œuvres, révélant 
ainsi la spécifité et 
l’originalité du mobilier 
d'architecte.

À l’opposé, privés de chantiers, les 
architectes italiens prennent en main 
les destinées de l’industrie de 
l’ameublement et deviennent les pères 
fondateurs du Design italien, y compris 
dans ce qu’il aura de plus radical.

L’architecture d'aujourd'hui, plurielle, tente 
de s’emparer à nouveau de ces objets de 
nos existences domestiques ou tertiaires. 
Certains voient le mobilier et le luminaire 
comme de petites architectures et militent 
pour que la mission de l’architecte englobe 
cette dimension indissociable de leur 
pratique.

La richesse et la diversité de cette 
production racontent des parcours 
individuels, des engagements 
professionnels, politiques, éthiques et 
culturels, retracent des pans d’histoire – 
dont celle de la technologie, digital compris 
– et ponctuent l’imaginaire collectif de 
références incontournables. 
Bien au-delà de leurs qualités esthétiques 
ou ergonomiques – dont certains ont 
même fait l’économie – ces créations ont 
marqué les esprits et les mémoires.

EXPOSITION



La propagande par l’image
L’exposition révèle, pour le cas français, la 
manière dont les artistes et les intellectuels 
se sont mobilisés au lendemain de la 
destruction de la bibliothèque de Louvain 
(25-26 août 1914) et de la cathédrale Notre-
Dame de Reims (19 septembre 1914).

La première partie de l’exposition explore 
ainsi le rôle des images et la manière dont 
les destructions patrimoniales ont été 
récupérées pour forger de nouveaux récits 
et discréditer l’ennemi. Aux scènes de 
dévastations saisies par l’objectif, s’ajoutent 
les témoignages des artistes présents 
sur le front comme Georges Scott ou 
François Flameng. Les œuvres des artistes 
connaissent alors une formidable diffusion 
dans la presse, notamment dans les pages 
de L’Illustration - le plus fort tirage de la 
presse mondiale -, ou en cartes postales, 
l’un des médiums les plus efficaces pour 
répandre à l’étranger « les preuves du 
vandalisme allemand ». Caricaturistes et 
dessinateurs déploient tout leur art sur 
le thème de la Kultur allemande dont les 
destructions artistiques et architecturales 
sont présentées comme en étant la 
sève. L’exposition montre comment le 
mythe des Allemands destructeurs de 
cathédrales se construit dans cette guerre 
d’images à laquelle participent toutes 
les strates de la société française, toutes 
confessions confondues. Les historiens de 
l’art français jouent un rôle majeur dans 
la propagation de cette idéologie. Ce 
rôle est d’autant plus important après la 
publication de l’Appel au monde civilisé 
(4 octobre 1914), dans lequel 93 membres 
de l’intelligentzia allemande rejettent les 
accusations d’atrocités portées à l’encontre 
de leur armée et refusent « énergiquement 
d’acheter la conservation d’une œuvre 
d’art au prix d’une défaite ». Dans cette 
« guerre des esprits », les numéros spéciaux 
des revues comme l’Art et les artistes ou 
Les Arts, s’ouvrent, pour la riposte, aux 
intellectuels français : Camille Mauclair 
déclare L’Art assassiné, Camille Enlart, suite 
aux destructions du nord de la France, 
cloue les « Vandales au pilori ». Leur charge 
trouve son expression la plus aboutie dans 
les expositions patriotiques fondées sur 
l’exaltation du patrimoine dévasté.

Une exposition méconnue 

au Trocadéro
Le second volet de l’exposition est centré 
sur la première manifestation de ce genre, 
organisée dans l’ancien palais du Trocadéro, 
au musée de Sculpture comparée, ancêtre 
de l’actuel musée des Monuments français. 
Il s’agit donc d’une approche introspective 
de son histoire. Elle présente, en premier 
lieu, la personnalité et l’engagement de 
son directeur, le médiéviste Camille Enlart. 
Membre de la commission des Monuments 
historiques, président fondateur de 
la Société des Amis des cathédrales, 
Camille Enlart est animé d’un puissant 
ressentiment antigermanique. Il voue, 
comme nombre de ses contemporains, une 
profonde admiration à Louis Raemaekers, 
dessinateur de presse hollandais qui 
met son talent au service des alliés, 
et salue en lui l’âme de justicier. Cette 
seconde partie aborde aussi la situation 
de l’ancien Trocadéro pendant la guerre, 
dont la grande salle centrale accueille de 
nombreuses cérémonies commémoratives 
patriotiques. C’est dans les galeries du 
musée qu’il dirige que Camille Enlart 
expose en mai 1915, au moment même de 
la création de la Section photographique 
des armées, de grandes photographies 
de monuments dévastés par la guerre. 
Ces images créent un saisissant contraste 
avec les moulages de sculpture médiévale 
française des collections, exécutés avant 
la guerre sur certains édifices désormais 
perdus. Camille Enlart instrumentalise 
les collections afin de montrer au public 
les destructions imputées aux Germains 
depuis l’Antiquité jusqu’à la guerre alors 
en cours. Il dispose, auprès d’une sélection 
de sculptures soigneusement étudiée, de 
grands panneaux porteurs de messages 
accusateurs : « sculpture détruite par 
les barbares, IIIe-Ve siècle », « sculpture 
mutilée par les Allemands »...

Cette seconde partie de l’exposition 
s’achève sur l’Ange au Sourire de Reims, 
icône du vandalisme allemand et dont 
le moulage conservé par le musée attire 
toutes les attentions au lendemain de 
l’incendie de la cathédrale. Le Sourire de 
Reims introduit la notion de « relique », 
illustrée dans l’exposition par une 
gargouille crachant du plomb, souvenir du 
désastre de Reims.

Conçue dans le cadre 
des commémorations 
du centenaire de 
la première guerre 
mondiale, cette 
exposition souligne 
l’instrumentalisation 
et la sacralisation 
dont a fait l’objet le 
patrimoine artistique 
et architectural détruit 
lors du conflit. Elle 
invite à s’interroger 
sur la notion d’identité 
et sur l’enjeu qu’a 
toujours représenté 
le patrimoine lors des 
conflits, comme en 
témoigne, aujourd’hui 
encore, l’actualité en 
Syrie et en Irak. 

En quoi leurs créations peuvent-
elles être distinguées du reste de 
la production mobilière ? Quelles 
sont les spécificités, originalités et 
richesses, indépendamment des succès 
commerciaux ou médiatiques, du 
mobilier d’architectes ?

De l'architecture au design, 
« mobiles » du mobilier 
d’architectes
Pour chacun de ses projets l’architecte 
est en charge d’une mission globale qui 
va bien au-delà du scrupuleux respect 
du programme. Sa réponse doit non 
seulement prendre en compte et maîtriser 
l’ensemble des contraintes matérielles 
et immatérielles inhérentes à l’opération 
mais aussi la mettre en œuvre, en définir 
les moindres détails et les faire exécuter 
en conformité avec les règles de la 
construction et le budget.
C’est très certainement dans cette vision 
globale des choses que réside sa spécificité 
en matière de conception de mobilier : 
il ne se contente pas de le dessiner, 
il « l’architecture » comme l’analyse 
Jean Nouvel. Et c’est presque toujours 
la pratique quotidienne de son art qui 
enrichit son rapport à l’objet et lui permet 
de passer du support qu’est l’architecture 
à l’apport que constituent meubles, 
luminaires et accessoires d’ameublement.
Pour les architectes, le mobilier est 
l’extension quotidienne et subjective de 
leurs pratiques architecturales. 
Forcément singulières, elles diffèrent 
selon les individus, les cultures et les 
cheminements. C’est la raison pour 
laquelle le parcours de l'exposition propose 
une grille de lecture selon les « mobiles » 
conduisant les architectes à se pencher sur 
la création mobilière. Car celle-ci constitue 
un formidable terrain d'expérimentation 
esthétique, technique mais aussi éthique, 
pour une profession qui a toujours été aux 
avant-postes des grands défis sociétaux. 
L’exposition s’attache également à resituer 
auteurs et œuvres dans leurs époques.

Au travers de prototypes, pièces uniques, 
éditions limitées ou de grandes séries  
déployés dans l’ensemble de la Cité, 
l’exposition invite les visiteurs à découvrir 
la production mobilière des architectes de 
1960 à nos jours.
Avec près de 300 pièces, plus de 100 
architectes représentés et une centaine 
d'éditeurs, elle est une invitation à 
déambuler à travers la Cité à la découverte 
du mobilier des grandes figures et 
personnalités montantes de l'architecture 
de ces dernières décennies : 
David Adjaye, Ron Arad, Shigeru Ban, 
 David Chipperfield, Odile Decq, 
Charles & Ray Eames, Norman Foster, 
Sou Fujimoto, Frank Gehry, Zaha Hadid, 
Marc Held, Steven Holl, Toyo Ito, 
Jakob + Macfarlane, Michele de Lucchi, 
Angelo Mangiarotti, Jean Nouvel, 
Verner Panton, Dominique Perrault, 
Gaetano Pesce, Rudy Ricciotti, Aldo Rossi, 
Eero Saarinen, Sanaa, Superstudio, 
Carlo Scarpa, Ettore Sottsass...
et le travail des éditeurs :
Agapecasa, Alessi, Artemide, Cassina, 
Driade, Flos, Knoll, Living Divani, Memphis, 
MDF, Molteni, Prisunic, Sawaya & Moroni, 
Unifor, Vitra, Zanotta, Zumtobel... 
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SCÉNOGRAPHIE

Studio Adrien Gardère
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61 luminaires
30 tables
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AUTOUR DE L’EXPOSITION

Catalogue de l’exposition
Coédition Cité de l'architecture 
& du patrimoine/d'a

216 pages, 150 illustrations, 29€ 

CITÉ DE L’ARCHITECTURE 
& DU PATRIMOINE 
Palais de Chaillot 
1, place du  Trocadéro, Paris 16e 
M° Trocadéro / Iéna

Ouvert tous les jours de 11h à 19h, 
sauf le mardi.
Nocturne le jeudi jusqu’à 21h
Tarif unique pour l'ensemble 
de la Cité
Plein tarif : 12€ / tarif réduit : 8€
Entrée gratuite pour les moins 
de 26 ans et les adhérents de
la Cité

#expoMobilier
citedelarchitecture.fr
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