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AFTERDESIGN
PROLOGUE

Prediction, a word and a subject which, in French, has 
lexicographical ramifications involving b movies,
covering both the classics of the genre and apocalyptic 
trash, tempting and satisfying mainstream customers. 
It has been one of the most commonly-used [French] 
words on Google over the last few years and its defini- 
tion shows that it is just as scientific as it is cheap. 
Does the choice of this ambitious word not refer to the 
worst kind of science fiction, the most prestigious 
antiquity? It can be interpreted in many different ways 
and warns against hasty judgements. So it is in a role 
as an observer of what is going on at present, of what 
is being done and what is happening “in design”, that 
I have decided to analyse it and its set of interpretations. 
It is a matter of using cross-referencing, assimilation 
and deduction to decode how sociological facts have 
an effect upon acts of design and how their intermingling 
influences turn their history into a process with shared 
languages. Prédiction sets out to look beyond snapshots
and postcards and, in spite of the claims to being 
universal made by some neo-conservative theoreticians, 
to show a design with eminently diverse foundations, 
i.e. a clinical recording of various typologies which 
govern the word in a sense wider than its ordinary usage. 
Sampling it at a given moment stretches over the last 
three years of our behaviour and our social thinking, 
our activity and our nature. The exhibition looks 
at various types of design which include their sources, 
influences, new procedures, new uses and new quests 
in something which builds up into a map of a constantly- 
changing design movement. 

It is the reverse of the ideology of persistence, the un- 
pretentious desire to observe in order to gain a better 
understanding, and perhaps to accept variations, without 
ever engaging in an auto-da-fe. It is about choosing to 
allow designers to speak for themselves again, giving 
them the time to talk about the positions they take up, 
to discuss their awareness and to consolidate what they 
are saying without hiding their contradictions and hesi- 
tations. This is no time for immobility, for the fossilisation 
of large concepts but for continuation, participation, 
connection, interactivity and bearing witness. It is a time 
for omens and for the interpretation of all the signs, 
both past and present, which are leading our society 
further into an essential introspection every day.

Designers pick up new facts which they interpret in 
order to react to the issues faced by their own times. 
They help to foster a debate about their ideas through 
their work, and have no qualms about calling for criticism. 
A single subject or debate is not enough to allow 
designers to take up all of the intellectual challenges 
that they set themselves. With their creations, they are 
revitalising the procedures, features, applications and 
codes, and fleshing out the contents of a design 
by giving it a many-headed aspect which can sometimes 
cause turmoil and incomprehension. It raises uninter- 
rupted questions in the name of a hypothetical social 

AFTERDESIGN
PROLOGUE

Prédiction, un mot, un thème aux ramages lexicographi- 
ques pour film de série b grand genre ou navet 
apocalyptique sachant allécher et contenter les clients 
du mainstream. Il fait partie des mots les plus usités sur
Google ces dernières années et sa définition démontre 
qu’il est tout aussi scientifique que bon marché. Le choix 
de ce mot ambitieux ne désigne-t-il pas la science fiction 
la plus mauvaise, l’antiquité la plus prestigieuse. Il admet 
différentes grilles de lecture et prévient les jugements 
hâtifs. C’est donc dans un rôle d’observateur de l’actualité, 
de ce qui se fait et de ce qui se passe « en design », 
que j’ai décidé de pratiquer l’analyse et son jeu de l’inter- 
prétation. Il s’agit de décrypter par croisement, par assimi- 
lation et par déduction, comment des faits sociologiques 
agissent sur des actes de design et comment leurs 
influences croisées inscrivent leur histoire dans un 
processus aux langages communs. Prédiction souhaite
montrer, par-delà les clichés et les cartes postales, 
et malgré les prétentions à l’universel de quelques théo- 
riciens néo-conservateurs, un design aux assises 
éminemment diverses : constat clinique de différentes 
typologies qui régissent le mot au sens plus étendu que 
son acception ordinaire. Son prélèvement à un instant t
donné s’étend sur les trois dernières années de nos 
comportements et de notre pensée sociétale, de notre 
activité et de notre nature. L’exposition pose le regard 
sur différents types de design qui inscrivent leurs sources, 
leurs influences, leurs nouvelles procédures, leurs nouveaux 
usages et leurs nouvelles quêtes dans ce qui constitue 
une cartographie d’un design en mue permanente.

C’est l’envers de l’idéologie de la persistance, 
la volonté décomplexée d’observer pour mieux compren- 
dre, et d’accepter peut-être les variations, sans jamais 
pratiquer d’autodafé. C’est le choix de rendre la parole 
aux designers, de leur donner le temps d’exprimer 
leurs postures, d’exposer leur conscience et d’affermir 
leur mot sans dissimuler leurs contradictions et leurs 
hésitations. Le temps n’est pas à l’immobilité, à la fossili- 
sation des grands concepts mais à la prolongation, 
à la participation, à la connexion, à l’interactivité, au témoi- 
gnage. C’est le temps de l’augure et de l’interprétation 
de tous les signes présents et passés qui conduisent 
notre société chaque jour à une introspection essentielle.

Les designers s’emparent de faits nouveaux qu’ils 
interprètent pour réagir aux enjeux de leur époque. 
Ils offrent une mise en débat de leur réflexion à travers 
leur réalisation et sollicitent sans état d’âme la critique. 
Un unique thème ou débat ne permet pas aux 
designers de relever l’ensemble des défis intellectuels 
qu’ils se lancent. Avec leurs créations, ils renouvellent 
les modalités, les traits, les applications, les codes 
et épaississent le contenu d’un design en le dotant d’un 
aspect multicéphale qui provoque parfois convulsions 
et incompréhensions. Il soulève des questionnements 
ininterrompus au nom d’un hypothétique contrat social 
et moral que les designers devraient souscrire au moment 
de renouveler des conceptions et des pratiques. Car c’est 
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and moral contract which designers are 
supposed to sign up to when revitalising 
conceptions and working methods. Because 
it is always here that a clear conscience 
throws up its hands in horror whilst at the 
same time trying to catch up with the moving 
bandwagon. It attempts to oppose and iso- 
late the groups which lie behind a contem- 
porary pandemic which is incurable and yet 
offers salvation. Its method of contagion 
shows the porosity of the way designers 
work together as a network. We can see that 
each designer works in different fields whilst 
displaying similar thinking methods which 
are also interconnected. Although their 
applications are often different, their leit- 
motivs and the roots of their ideas are often 
shared. Even so, there is still a desire to 
square up to one another, and this leads to 
looking for disputes, theorising about the 
impossible and overlooking the numerous 
collective and transverse processes already 
in motion. It is the persistence of a stillborn 
Gombrichian syndrome for Reader’s Digest
supporters who are desperately trying to 
gain semantic control, but even when it is 
mashed up the word remains uncontrollable. 
Even so, there will be no design war. 
This is no time to be settling scores and it is 
certainly no time to be making first asses- 
sments; rather it is time to establish design 
as part of a perspective which borrows 
the Net’s ecosystem of open source code 
with all its insolent spontaneity. 
We are witnessing a kind of parthenogenesis 
of design. We are seeing the formation of 
anti-hereditary groups and the prolific, 
accelerated birth of a new multi-polar 
design which does not see itself as having 
a globalised dogma with “dominatrix”-like 
ideas of the kind that Pepe Escobar talks 
about in his geopolitical analyses. 
The dissolution of the latter by small indivi- 
dual hubs is coming about in order to act 
as counterweights, and will balance out 
the general principle of globalisation. If we 
look at this overall we can see that we are 
no longer caught up in the powerful, 
illusory rifts in which some official sophists 
would have us believe but in this general, 
special momentum of becoming collectively 
and individually aware, after all design 
is a forum shared by all those who lay claim 
to it. It is not a registered trademark. 
Did the designer Marc Newson not reply 
recently that he had his own definition 
of design? “Design is my job – it’s what I do.” 
It is up to us to observe, to analyse 
how each of us behaves and what we do.

toujours là que la bonne conscience 
brandit l’épouvante tout en essayant 
de rattraper le wagon en marche. Elle tente 
d’opposer et d’isoler des groupes qui sont 
à l’origine d’une pandémie contemporaine 
incurable et salvatrice. Son mode de conta- 
gion démontre la porosité des actions 
des créateurs qui interagissent en Réseau. 
On comprend que chaque designer opère 
dans différents domaines tout en affichant 
des modes de réflexions similaires 
et connexes les uns avec les autres. Leurs 
applications sont souvent différentes 
mais leur leitmotiv et la racine de leurs propo- 
sitions sont souvent partagés. Toutefois, 
la volonté de vouloir les opposer entre eux 
perdure. Elle conduit à la recherche 
de contentieux, à théoriser l’impossible et 
à oublier les nombreux processus collectifs 
et transversaux déjà en route. C’est la 
persistance d’un syndrome gombrichien, 
mort-né, pour adeptes du Digest
qui cherchent désespérément à assurer 
un contrôle sémantique. Mais même passé 
au Mustela le mot reste indomptable.
La guerre du design n’aura pourtant pas lieu. 
Ce n’est pas l’heure des comptes et encore 
moins des premiers bilans mais celle 
d’installer le design dans une perspective 
qui emprunte au Net son écosystème du 
code ouvert à l’insolente spontanéité. 
Nous sommes les témoins d’une parthéno-
genèse du design. Nous voyons la formation 
de blocs contre héréditaires et la naissance 
prolifique et accélérée d’un nouveau 
design multipolaire qui ne se reconnaît pas 
dans une dogma globalisée aux idées proche
de la « dominatrix » dont parle Pepe Escobar 
dans ses analyses géopolitiques. La disso- 
lution de celle-ci par des petits pôles 
particuliers, naît pour être des contrepoids, 

va équilibrer le principe de globali- 
sation générale. L’ensemble montre 
que nous ne sommes plus dans 
les clivages vigoureux et illusionnistes 
auxquels quelques sophistes officiels 
voudraient nous faire croire 
mais dans cet élan général et parti-
culier d’une prise de conscience 
collective et individuelle : le design 
est le lieu commun de ceux 
qui s’en réclament. Ce n’est pas une 
marque déposée. Marc Newson, 
le designer, ne répon-dait-il pas il y a 
peu, à sa propre définition du design : 
« Le design c’est mon job, c’est 
ce que je fais. » À nous d’observer, 
d’analyser les comportements et les 
réalisations de chacun.↓
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prédiction

L’exposition sollicite l’usage d’une prédi- 
ction dynamique ravivant les théories 
de Newton et de Leibniz. Elle établit sur 
la base du déterminisme un futur fondé sur 
l’observation du présent et la connaissance 
du passé. Elle invite au voyage et à l’explo- 
ration de notre mémoire. À partir 
de ce format de réflexion et d’anticipation, 
nous pouvons examiner un phénomène 
qui se précise ces dernières années 
 La lecture en open source de ses multiples
caractéristiques lui a permis de se répandre 
dans l’ensemble des champs d’applications 
du design. Nous vivons là le retour de 
la grande tradition du Post Apocalyptique 
ou Post Humain qui exhorte en design
à une véritable catharsis de ses praticiens et 
de ses usagers. Son réseau s’est formé 
à partir d’une matrice fondée sur la connais- 
sance, elle-même formée sur la base d’autres 
connaissances. Son extension contem-
poraine se coordonne donc sur sa propre 
histoire et traduit des affects qui 
se structurent comme des rhizomes clés aux 
nombreuses ramifications dont les pluparts 
se nomment Néo. L’ensemble cartographié 
témoigne de cette nouvelle physionomie 
du design, de ses nœuds et ses ramifications. 
Ces branches croissent comme des spin-off 
au rythme de la pensée sociétale et 
de la littérature qui en découle. Leur matéria- 
lisation coïncide avec une crise de société 
dont le modèle biberonné aux systèmes 
prévisionnels uniques subit de plein fouet 
un effet papillon. Revers complexe ranimant 
la sempiternelle annonce de la fin du monde. 
Celle qu’on théorise et qui s’agite à nouveau 
sur le papier glacé de nos revues scienti- 
fiques comme sur les pages de nos romans 
de gare et de nos magazines à sensation. 
Plus que jamais, la fiction contamine 
la réalité. Au cas où vous ne l’auriez pas su 
ou lu, le prochain rendez-vous apocalyptique 
est fixé au 21 décembre 2012, date de la fin 
d’un cycle du calendrier maya. Amazon, 
le site Internet bibliophile, propose 275 
ouvrages sur le sujet et Hollywood en fait 
des films et des émissions aux titres explicites 
comme Life After People dont l’audience ne
recule pas depuis 2008 sur History Channel.
Ne rigolez pas, la vente de pierres à feu 
a explosé aux États-Unis. À croire que 
les théories apocalyptiques dont la société 
a un besoin naïf déteignent autant 
sur l’action politique que sur les usages 
et les comportements. C’est ce que le roman- 
cier britannique Ian McEwan constate. 
Personne n’y a échappé depuis ces dernières 
années. Et les designers non plus. Beaucoup 

d’entre eux s’y affrontent dans des thérapies 
de groupe à la vision prométhéenne 
avec des modèles de survie aussi réalistes 
que romantiques. Tous ont réveillé les scéna- 
rios de tous les possibles. Ils élaborent 
depuis un design qui revisite les règles, 
les stéréotypes et les lois.

Si le modèle expérimental de la téléport- 
ation quantique était appliqué au design, 
il induirait des analogies avec la science. 
Le processus n’est pas sans risque. 
Quand l’information d’un objet est transférée 
d’un point a à un point a’, on peut observer
des bugs, des pertes d’informations, des 
dilatations, des mutations et des destructions 
définitives de l’information, volontaires 
ou involontaires. Ces phénomènes appliqués 
à l’Histoire donnent naissance au chaos, 
au désordre, aux mélanges, à l’agitation, à la 
confusion et à l’anarchie. Moment critique 
qui annonce un nouveau commencement. 
Il précède l’origine d’un monde nouveau selon 
les principes célébrés par Hésiode dans 
sa théogonie. Dans le monde merveilleux 
du design évolutif et héréditaire, la téléport- 
ation au contraire est complète, sans 
modifications, sans « trous de vers ». L’objet 
une fois transféré, sa fonction et sa nature 
se doivent d’être conformes à l’original. 
Il représente un monde lifté et globalisé régi 
par un code unique où l’on voit une chrono- 
diversité à l’agonie, comme le prédit 
Paul Virilio dans son Futurisme de l’instant. 
Dans ce monde sans défauts que nous 
construisons, le design bien né est po-lissé. 
Il est devenu le fétiche absolu, le fruit d’un 
processus effréné et aveuglé qui renvoie 
à un besoin d’assouvissement immédiat 
et sans contradiction. Ce désir produit des 
objets de consommation inertes sans valeur 
réflective et souvent nuisible à la vitalité 
de l’esprit. Beaucoup de designers répliquent 
par l’alternative. Ils proposent une résistance 
pacifique à cette fuite en avant par 
un design engagé, vecteur de modifications 
sociales. C’est l’envers de l’idéologie de la 
permanence ; l’antithèse de la construction 
d’un Surdesign idolâtre ou Folamour
et connoté face à l’histoire lorsqu’on croise, 
par exemple, les thèses télé-évangéliques 
qui s’aventurent dans le domaine de l’ergo- 
nomie. Dans cette obstination qui vise 
l’excessive commodité, nous voyons des 
corps léthargiques et adynamiques dans des 
sièges multifonction. Les humains y sont 
soumis à l’inertie et enclins à la passivité 
comme modèle de jouissance. C’est la quête 
du Stannah new generation, préfigurant
le cercueil capitonné – modèle grand confort. 

Wall-e, le film d’animation des studios Pixar,
exprime avec humour cette apothéose 
fonctionnaliste au xxiiE siècle qui annihile
in extenso par son « bien-être », la vitalité du
corps et de l’esprit. 

C’est ici que se justifie le modèle heuri- 
stique du Chaos pour répondre à cette 
évolution du toujours plus mais pas 
forcément du toujours mieux. Les designers 
du « renouveau » semblent avoir pris pour 
modèles les héros de la révolution informa- 
tique qui pratiquent l’infraction au politi- 
quement correct. Ils apprivoisent la théorie 
du chaos, celle qui instaure l’instabilité d’un 
modèle figé et qui se forme au croisement 
du déterminisme et du hasard. Là, dans cette 
zone d’autonomie, le degré de liberté agit. 
Les idéaux punk resurgissent et le censeur
unique n’est plus. Les designers confection- 
nent ici le hacking design comme acte de 
désobéissance à la norme. Ils sont les 
snipers et les white hat hackers de l’idéologie
ambiante pour soulever une prise 
de conscience générale. Ils s’affublent des 
oripeaux de « néo-hacktivistes » et défendent 
leur liberté de création comme une liberté 
de conscience. Ils bousculent les règles 
comme des aficionados de Fan Fiction
qui n’aiment pas la fin d’une saga télé et qui 
en changent le montage pour lui en donner 
une autre. Ils manipulent les usages 
et les concepts, mettent à mal le caryotype 
idéal et conforme d’un design rêvé par une 
Intelligentsia aux croyances standard 
et crypto-protocolaires. Pour elle, tous les 
rivaux sont aussitôt considérés comme 
des extrémistes aux concepts « Antédesign ». 
Pourtant, ils ne font que l’éloge de l’imper- 
fection pour mettre à jour une pensée 
en soulevant des questions par une joyeuse 
réinterprétation de l’ordre visuel et matériel. 
Ils forment une communauté intentionnelle 
composée d’acteurs pondérés et de pirates 
radicaux, mais ils prônent tous l’acceptation 
et l’ouverture, la fin d’une vision unique 
et hégémonique au relent d’apartheid. 
Parmi eux, Martino Gamper réécrit l’adn de
la chaise Lutrario de Carlo Mollino réalisée 
en 1959. Dans un rituel de la transformation, 
le créateur opère son démembrement puis 
sa re-construction selon un ordre nouveau 
et contemporain. L’incunable est le premier 
à être retouché par des créateurs flibustiers 
comme Osko Deichmann qui revisite 
la Thonet en pliant le tube. Rem D. Koolhaas 
et Galahad Clark ou Martin Meier, chacun 
de leur côté, imaginent « sous informatique » 
des néo-Panton facettées façon Lambor-
ghini Countach. Les objets qui appartiennent ↓
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PREDICTION

The exhibition calls for the use of a dyna- 
mic form of prediction in a revival of the 
theories of Newton and Leibniz. It uses 
determinism as a basis for a future founded 
upon both observing the present and a 
knowledge of the past. It invites us to take 
a trip and to explore our memories. Based 
upon this format of thinking and looking 
ahead, we can examine a phenomenon 
which has taken shape over the last few 
years. An open source reading of its many 
characteristics has allowed it to spread 
to all of the fields of application of design. 
This is where we are living, the return of 
the great Post-Apocalyptic or Post-Human 
tradition which, in design, urges a genuine 
catharsis by both its practitioners and its 
users. Its network has been built up on the 
basis of a matrix founded on knowledge, 
itself made up of other kinds of knowledge. 
So its contemporary extension is being 
coordinated based on its own history 
and translates affects which are structured 
like key rhizomes with numerous ramifica- 
tions, most of which include the prefix 
“neo” in their names. The mapped whole 
shows this new physiognomy of design, its 
bonds and its ramifications. These branches 
become intertwined like spin-offs at the 
pace of social thought and the resulting 
literature. Their materialisation coincides 
with a social crisis whose boozed-up model 
with unique projected systems is feeling 
the full force of a butterfly effect. A complex 
reversal bringing the endless heralding 
of the end of the world back to life. The end 
of the world about which people theorise 
and which is once again making waves both 
on the glossy paper of our scientific journals 
and on the pages of our airport novels and 
sensationalist magazines. Now more 
than ever, fiction is contaminating reality. 
In case you were not aware or had not read 
the news, the next apocalypse is due 
to take place on 21ST December 2012, which
is the date of the end of a cycle of the Maya 
calendar. The bookselling website Amazon 
has 275 books on the subject for sale 
and Hollywood is making films and tv 
programmes with explicit titles 
such as Life After People whose audience 
on the History Channel has not dropped 
since 2008. Don’t giggle, sales of slate 
have rocketed in the United States. Anyone 
would think that the apocalyptic theories 
that society naively needs rub off as much 
on political action as on customs and 
behaviour. This is what the British novelist 
Ian McEwan has found. Nobody has escaped 

over the last few years – and that includes 
designers. Many of them face up to it in 
forms of group therapy with a Promethean 
vision using models of survival which are as 
realistic as they are romantic. They have 
all dreamed of all the possible scenarios 
and, since then, they have been coming up 
with a form of design which takes a fresh 
look at the rules, stereotypes and laws.

If the experimental model of quantum 
teleportation were applied to design, 
it would lead to analogies with science, 
and this is process is not without 
its risks. When information about an object 
is transferred from a point a to a point a’,
we may observe bugs, losses of information, 
expansions, changes and permanent 
destructions of the information, 
be they deliberate or not. When applied 
to History these phenomena give rise 
to chaos, disorder, mixes, agitation, confu- 
sion and anarchy. This is a critical moment 
which heralds a new beginning, preceding 
the origin of a new world according 
to the principles celebrated by Hesiod in 
his theogony. In the wonderful world 
of evolving, hereditary design, teleportation 
– on the contrary – is complete, with 
no alterations, no “wormholes”. Once the 
object has been transferred, its function 
and its nature have to match the original. 
It represents a face-lifted, globalised world 
governed by a single code where we can 
see a chrono-diversity in its death throes, 
as Paul Virilio predicts in his Futurisme
de l’instant (Futurism Of The Moment).
In this faultless world we are building, high- 
born design is po-lished. It has become 
the ultimate object of adoration, the fruit 
of an unbridled, blinded process which 
refers back to a need for immediate and 
un-contradicted satisfaction. This desire 
produces insert consumer objects 
with no reflective value and which are often 
damaging to the vitality of the mind. 
Many designers retort by stating the alter- 
native, suggesting a peaceful resistance 
to this headlong rush by means of a commit- 
ted design, a vehicle for social change. 
This is the opposite of the ideology of 
permanence; the antithesis of the constru- 
ction of an idolatrous Overdesign or Doctor
Strangelove and connoted in the face
of history when, for instance, we come 
across tv evangelical theses which venture
into the field of ergonomics. In this obstinacy 
which targets excessive convenience, 
we can see lethargic, non-dynamic bodies 
sitting in multifunctional seats. Human beings 

here are subject to inertia and inclined to 
passivity as a model of enjoyment. It is the 
quest for the “new generation” Stannah 
stairlift foreshadowing the padded coffin 
– luxury model, of course. Wall-e, the anima-
ted film from the Pixar studios humor- 
ously expresses this functionalist apotheosis 
in the 22ND century which annihilates
in extenso by its “well-being”, the vitality 
of the body and the mind. 

This is where the heuristic model 
of Chaos is justified in order to respond to 
this evolution of “more and more”, although 
more does not necessarily mean better. 
The designers of the “revitalisation” appear 
to have taken the heroes of the it revolution
who happily offend against politically 
correctness as models. They are taming 
chaos theory, which introduces 
the instability of a fixed model and which 
forms where determinism and chance 
meet. Here, in this area of autonomy, the 
degree of freedom is at work. Punk ideals 
are re-emerging and there is no longer 
a single censor. This is where designers 
come up with “hacking design” as an act of 
disobedience to the norm. They are ideo- 
logically ambient Snipers and White Hat 
hackers aiming to bring about a general 
raising of awareness. They deck themselves 
out in the faded finery of neo-hacktivists 
and defend their freedom to create as 
though it were a kind of freedom of cons- 
cience. They shake up rules like Fan Fiction
aficionados who do not like the ending 
of a tv saga and edit it to give it a different
one. They manipulate uses and concepts, 
give the ideal karyotype a hard time and 
shape a dream design through an intel-
ligentsia with standard and crypto-formal 
beliefs. The way this intelligentsia see it, 
all rivals are immediately considered to be 
extremists with “Anti-design” concepts. 
Even so, they merely sing the praises of 
imperfection in order to update an idea by 
raising questions through a joyous reinter- 
pretation of the visual and material order. 
They make up an intentional community of 
weighted actors and radical pirates, but 
they all advocate acceptance and openness, 
the end of a single hegemonic vision which 
has a whiff of Apartheid about it. 
Among them, Martino Gamper is rewriting 
the dna of the Lutrario chair which Carlo
Mollino made in 1959. In a ritual of transfor- 
mation, the designer carries out his dis- 
memberment and then his reconstruction 
according to a new, contemporary order. 
The incunabulum is the first to be retouched ↑
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à l’histoire du design ne peuvent plus être 
regardés comme de simples objets de design 
mais comme des fétiches qu’il faut désacra- 
liser ou resacraliser pour être visuellement 
transmissibles. Ce design de communication 
est un outil d’émancipation. On peut 
y voir une méfiance à l’endogamie, une façon 
de se libérer de la fatalité héréditaire. 
Avec ces gestes libérés, l’expression 80’s 
Fuck the teacher de Gilbert et George aurait
presque trouvé de nouveaux fans comme 
Lisa Dinges qui travestit avec humour 
la lampe de Wagenfeld – déesse de la lumière 
moderne – en un simple jeu de cubes 
qu’elle démolit, façon pour elle de répondre 
au programme de l’exposition My Bauhaus 
is Better than Yours (ci-contre).
Cette réappropriation de l’histoire du design 
et de ses mythes engendre un nombre 
incalculable de réalisations du même genre. 
Pieke Bergmans n’hésite pas à modifier 
avec son concept de Virus le flacon hiératique
et héraldique, Chanel nO 5, en un objet 
mollasson, sans Allure (ci-contre). 
Cette mutation volontaire s’exprime aussi 
chez Hannes Grebin qui métamorphose 
le vieux fauteuil Old-Conforama aux motifs
aussi patinés que son anti-makassar brodé 
(p. 169). Il lui fait subir une déformation, une 
altération de sa propre nature et de sa propre 
image par une « botoxisation » géométrique 
au paroxysme de l’inconfort visuel et méca- 
nique. Richard Hutten rend, quant à lui, 
hommage à ce hacking design et à son esthé-
tique du bug à travers un tapis d’Iran modifié 
sur ordinateur par étirement des pixels 
(p. 169). Il fait cohabiter le legs d’un passé 
traditionnel et manuel au présent informatisé. 
Geoffrey Mann fige la fréquence des voix 
de la dispute emblématique du film 
American Beauty lors du repas sur les 
couverts de tables qui « en dur » conservent 
les traces dans leurs formes distordues, cor- 
rompus et dénaturés (p. 166). Marloes Ten 
Bohmer apprivoise les savoir-faire tradition- 
nels et historiques du bottier pour mieux 
en repenser les applications. Elle procède à 
l’injection de ses propres données plastiques 
et lacère ainsi l’image figée et poussiéreuse 
du soulier au patron normé (p. 167).

La mémoire et ses traitements en appel- 
lent aussi aux flash-backs et aux uchronies

dans des scénarios transhistoriques 
qui mixent le passé, le présent et le 
futur que le cinéma Post Nuke a consa-
cré et que l’artiste Cyprien Gaillard 
a magnifié dans ces récentes gravures 
où des barres hlm s’invitent dans
des paysages hollandais du xviiE siècle. 

La règle voudrait y voir un dérèglement de la 
raison mais l’uchronie n’est que la mani- 
festation d’une revendication, celle de ne pas 
vouloir être asservi au temps. Raw Edge 
Studio, en prescripteur, affirme ce choix 
par des contretemps et invente un mobilier 
contemporain pour adulte composé 
de meubles-jouets Fisher-Price 70’s pour 
enfant. Le groupe Fashion Taste Architecture 
réanime l’histoire antique dans son tabouret 
Hercule (p. 171) dont la tête décapitée
du dieu forme l’assise. Hommage caricatural 
aux avatars en mousse post-modernes 
de Gufram pour, sans doute, mieux s’asseoir 
dessus. Joe Doucet envisage le design 
à rebours et démonte la logique temporelle 
avec son imprimante à sms. Il se rapproche 
de la culture steampunk. Ce modèle
de subculture mixe invariablement l’esthé- 
tique xixE « chemin de fer et saloon »
de la révolution industrielle américaine à des 
technologies futuristes. C’est la rencontre 
hypothétique de Steve Jobs avec Jules Verne. 
Le design qui en dérive ravive l’esthétique 
des productions hollywoodiennes glorifiées 
dans Les Mystères de l’Ouest comme dans 
le dessin animé Albator. Le Philco pc, 
ordinateur rétro s’y est laissé tenter avec 
son look de machine à écrire Remington, 
début de siècle. Même Lady Gaga a été 
happée par le genre dans son clip musical 
Alejandro où elle porte des lunettes de
soudeuse futuristo-archaïques. Les adeptes 
du Post-Apocalyptique en revendiquent 
les codes et les usages. Ils entretiennent 
la critique de la société du Fast que l’artiste
Jim Shaw, le premier, a dépeint par une 
lecture « fictionnelle » de son propre pays, 
royaume du hot-dog et du Far West. 
Dans son tableau Octopus Vacuum, des 
danseuses de saloon offrent leurs froufrous 
1900 à un aspirateur Hoover mutant à huit 
tentacules. L’uchronie est un vecteur 
de messages et de télégrammes cryptiques. 
À nous de les appréhender. Charles Renouvier 
avait donc vu juste en 1876. Son Uchronie
(l'utopie dans l'histoire) : esquisse historique
apocryphe du développement de la civilisa- 
tion européenne tel qu'il n'a pas été, tel qu'il 
aurait pu être, est un sujet de persistance 
qui mène au débat. Toutes ces anticipations 
alternatives et spéculations rétroactives ont 
touché les designers. Noam Toran 
et Onkar Kular alimentent une bibliothèque 
de MacGuffin, ces « objets-prétextes » 
ordinaires qu’Hitchcock a rendus invisibles 
dans ses films. Noam Toran les élève au rang 
d’agents de transformations rituelles 
(ci-contre). Il nous permet à tous d’envisager ↓
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by freebooting designers such as Osko 
Deichmann who take a fresh look at the 
Thonet chair by folding the tube. 
Rem D. Koolhaas, Galahad Clark and Martin 
Meier, each in their own way, are all imagi- 
ning “sub-it” faceted neo-Pantons, 
Lamborghini Countach-style. Objects which 
belong to the history of design can 
no longer be seen as mere design objects 
but as fetishes which need to be decon-
secrated or re-consecrated so that they 
can be passed on visually. Communication 
design is a tool for emancipation, and 
we can see in this an endogamous mistrust, 
a way of freeing yourself from hereditary 
fate. With these freed gestures, the 1980s 
“Fuck the Teacher” expression by Gilbert 
and George would appear almost to have 
found new fans such as Lisa Dinges 
who humorously distorts Wagenfeld’s lamp 
– the goddess of modern light – into a 
simple set of cubes which she demolishes, 
a way of allowing her to respond to the 
My Bauhaus Is Better Than Yours exhibi-
tion’s programme (p. 164). This re-appro-
priation of both the history of design and 
its legends leads to an incalculable number 
of projects in the same vein. Pieke Bergmans 
has no hesitation in using his “Virus” 
concept to alter the hieratic and heraldic 
Chanel no. 5 bottle into a sluggish object, 
with no Allure (p. 165). This deliberate muta- 
tion is also expressed by Hannes Grebin 
who metamorphoses the Old-Conforama 
chair with motifs which have as much 
of a patina of age as its embroidered anti-
makassar (p. 169). He makes it undergo 
a deformation, an alteration of both 
its own nature and its own image by means 
of a geometric Botox treatment which 
is the height of visual and mechanical 
discomfort. Richard Hutten pays tribute to 
this hacking-design and its bug aesthetic 
through a Persian carpet edited on a 
computer by stretching the pixels. He gets 
the legacy of a traditional and manual past 
to cohabit with the computerised present. 
Geoffrey Mann freezes the frequencies 
of the voices in the famous argument scene 
in the film American Beauty during a meal 
on the places laid on the tables which, 
once “hard-coded” retain traces in their 
contorted, corrupted, warped shapes 
(opposite page). Marloes Ten Bohmer tames 
the traditional and historic know-how 
of the bootmaker in order to find new ways 
of thinking about its applications (above). 
She injects her own visual data and thus 
lacerates the frozen, outdated image of the 

shoe with a standardised pattern.
Memory and the way it is processed also 

call for flashbacks and uchronias in 
transhistoric scenarios which mix past, 
present and future made famous by post- 
nuclear cinema and which the artist 
Cyprien Gaillard has magnified in recent 
engravings where bars of tower blocks 
invite themselves into 17TH century Dutch 
landscapes. The rule would be to see this 
as a disturbance of reason but uchronia 
is no more than the manifestation 
of a demand, the demand that we should no 
longer be slaves to time. Raw Edge Studio, 
as an opinion leader, asserts this choice 
by setbacks and invents contemporary 
furniture for adults made up of 
1970s Fisher-Price children’s toy furniture. 
The Fashion Taste Architecture group 
resuscitates ancient history in its Hercule 
stool whose decapitated head of the god 
Hercules makes up the seat (p. 171).
A caricature-like tribute to avatars made 
using post-modern Gufram foam, probably 
to make them more comfortable to sit on. 
Joe Doucet’s vision of design bucks trends 
and dismantles the time-based logic 
with his sms printer – this is not a long way
from Steampunk culture. This model of sub- 
culture invariably mixes the 19TH century 
“railway and saloon” aesthetic of the 
American Industrial Revolution with futurist 

technologies, in other words this is where 
Steve Jobs meets Jules Verne. The resulting 
design revives the aesthetic of Hollywood 
productions glorified in both The Wild, 
Wild West and the cartoon Albator.
The Philco pc, a retro computer has given 
into temptation, looking like a turn-of-the- 
20TH-century Remington typewriter.
Even Lady Gaga has got caught up in the 

genre in her video Alejandro, in which
she wears futurist-archaic welding 
goggles. Post-Apocalytic fans proclaim 
the genre’s codes and customs, 
they keep up the criticism of the “fast” 
society which the artist Jim Shaw 
was the first to depict with a “fictional” 
reading of his own country, the king- 
dom of the hot dog and the Wild West. 
In his painting Octopus Vacuum, saloon↑
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des histoires aux scénarios alternatifs 
qui auraient pu se passer si… Sacha Popfleph 
expérimente avec son Golden Institute
la réécriture de l’histoire d’un passé imagi- 
naire qui donnerait un présent différent 
(ci-contre). Et si Jimmy Carter avait battu 
Ronald Reagan ? Les recherches d’énergies 
alternatives du Nevada auraient-elles pu 
avoir une incidence sur l’actualité climatique 
et écologique ? Ces revisitations de l’histoire 
émettent l’idée générale d’un avenir 
compromis par ces actions actuelles. Elles 
invitent à en modifier la trame historique 
dès maintenant avant « qu’il ne soit trop tard ». 
Le bio-design et ses excroissances activistes 
ont fait de ces vieilles lunes une spécialité 
offensive pour convertir, par l’exemple histo- 
rique, les incrédules d’aujourd’hui. Ce prêche 
à l’allure de marotte ose remonter dans 
le temps pour forger et asseoir les thèses 
catastrophistes d’un critical design bio
éthique, militant pour une alternate history
chère aux Anglo-Saxons.

Beaucoup évoquent ou dénoncent l’im- 
passe des idéologies du progrès en dessinant 
un design de survie pour les pires scénarios. 
Ils agissent comme des anachorètes 
Rousseauistes qui militent pour un avenir 
proche d’un passé néo-naturel que l’on 
retrouve après un chaos. D’autres bâtissent 
des communautés de designers hors 
consensus qui réagissent à la société d’indif- 
férenciation. Ils évoquent à travers leurs 
anticipations, la possibilité de sortir 
du processus évolutif et sans fin dans lequel 
nous sommes emportés. Ils proposent 
de s’extraire de cette fuite en avant collective 
et prônent l’homéostasie, « l’équilibre dyna- 
mique qui nous maintient en vie » décrit par 
le physiologiste Walter Bradford Cannon. 
Un équilibre biologique que l’on peut 
appliquer au design comme à la politique 
et à la sociologie. Ces partisans réinventent 

le néo-primitivisme et ses projets 
de sociétés. Le romantisme, ses romans 
noirs, sa littérature spiritualiste sont 
mis à contribution pour construire 
un paléofutur du design édifié sur les 
ruines imaginaires d’un monde 
post-apocalyptique si bien raconté en 
littérature par Diderot dans sa Poétique
des ruines et en peinture par Caspar 
David Friedrich dans Das Ruinen in der
Abenddammerung (Ruines aux crépu-
scules). L’idée d’un futur plus primitif 
provoque le tremendum des entreprises
du cac 40 qui y voient l’éloge
d’une thanatocratie à la vision malthu- 
sienne. Envisagés comme des designers ↑
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dancers offer their typically 1900 frilly 
dresses up to a mutant Hoover with 
eight tentacles. Uchronia is a vehicle for 
cryptic messages and telegrams; it is up to 
us to grasp them. So Charles Renouvier 
got it right in 1876. His Uchronia (utopia in 
history): an apocryphal historical sketch
of the development of European civilisation 
as it did not happen, as it might have 
happened is a persisting subject which 
arouses debate. All of these alternative 
predictions and retroactive speculations 
have had an effect upon designers. 
Noam Toran and Onkar Kular feed into 
a library of MacGuffins, ordinary “objects 
as pretexts” of the kind Hitchcock made 
invisible in his films (p. 170). Noam Toran 
elevates them to the status of agents 
of ritual transformation. He allows everyone 
to envisage stories with alternative 
scenarios which could have happened if… 
With his Golden Institute Sacha Popfleph 
is experimenting with rewriting the history 
of an imaginary past which would have led 
to a different present. What if Jimmy Carter 
had beaten Ronald Reagan? (p. 171) 
Could the search for alternative energies 
in Nevada have had an effect on the current 
climate and environmental situation? 
These re-visitations of the history give the 
general idea of a future compromised 
by these current actions. They invite us 
to change the historic framework right 
away, “before it is too late”. Organic design 
and its activist offshoots have turned 
these old moons into an offensive speciality 
used to convert today’s sceptics by means 
of historical examples. This sermon 
which looks rather like a hobby horse dares 
to go back in time to forge and establish 
the doom-and-gloom theories of 
a bio-ethical critical design, campaigning 
for an Alternate History of the kind beloved 
of the British and Americans.

A lot of people mention or decry 
the stalemate in the ideologies of progress 
by sketching out a design for survival 
for the worst-case scenarios. They act like 
Rousseauist anchorites campaigning 
for a future close to a neo-natural past 
of the kind you get after a period of chaos. 
Others build communities of designers 
with no consensus which react to 
the society of non-differentiation. Through 
their predictions they talk about the possi- 
bility of finding a way out of the endless 
evolutionary process by which we have 
been carried away. They suggest extracting 
ourselves from this collective headlong rush 

and advocate homeostasis, “the dynamic 
equilibrium which keeps us alive” described 
by the physiologist Walter Bradford Cannon. 
This is a biological equilibrium which 
we can apply to design and also to politics 
and sociology. These supporters are 
reinventing neo-primitivism and its social 
projects. Romanticism, its crime novels 
and its spiritualist literature are all drawn 
upon in order to build a Paleo-future for 
design upon the imaginary ruins of a post- 
apocalyptic world of which Diderot gives 
such a fine literary account in his Poétique
des ruines (Poetics of the Ruins)
and which Caspard David Friedrich paints 
in Das Ruinen in der Abenddammerung 
(Ruins in the Twilight). The idea of a more 
primitive future provokes the tremendum 
of companies in the cac 40 stock exchange
who see it as praise of a thanatocracy with 
a Malthusian vision. Envisaged as decli- 
nologist designers, their supporters would 
take us back to a natural state which 
the designer Felipe Ribon talks about 
in his s. os when he appropriates and trans-
forms bone waste from a few ovine 
creatures in order to give them a second 
material life as part of our consumer goods. 
Julia Lohmann takes bones collected 
on the banks of the Thames and turns them 
into sacred vases entitled Tidal Ossuary 
(picture opposite) which we might have 
imagined in On The Beach by the writer 
Nevil Shute. PostlerFerguson invent 
cooking utensils for the end of the world. 
Their Nouveau Neolithic tools are inspired 
by various cooking methods which 
Man has already used in wars. Sjoerd Jonkers 
takes a fresh look at the Flintstone family’s 
kitchen with his Neolastic (p. 174),
a kind of Tupperware in sand fixed in poly- 
urethane. Lex Pott is predicting the return 
of the Stone Age with his megalithic tables 
cut straight out of rock (p. 175). Receptacles 
in the shape of fossilised motorcycle 
helmets by Olivier Peyricot are objects 
from excavations bearing witness to an 
atomic end of the world (p. 171). 
Committee transforms vestiges-objects 
from the fast-design era into relics 
and the artist Michael Johansson recycles 
them to raise up terrifying totems of 
detritus from a consumer world. All of these 
creative people are asking us to think about 
the marks that Man is leaving upon nature 
by the religious reverence afforded to 
objects which have expired. Wieki Somers, 
with the authorisation of descendants, 
reincarnates two human beings in her still 
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déclinologues, leurs partisans nous ramè- 
neraient à un stade naturel que le designer 
Felipe Ribon évoque dans son s. os (ci-dessus)
lorsqu’il s’approprie et transforme des déchets 
osseux de quelques ovidés pour leur redon- 
ner une seconde vie matérielle constitutive de 
nos biens de consommation. Julia Lohmann 
transforme des os recueillis sur les bords 
de la Tamise et les érige en vases sacrés 
intitulés Tidal Ossuary (p. 173) qu’on aurait
pu imaginer dans Le dernier rivage de l’écrivain
Nevil Shute. PostlerFerguson invente 
des ustensiles de cuisine pour fin du monde. 
Ses Nouveau Neolithic s’inspirent des diffé-
rents modes de cuisson auxquels l’homme a 
déjà procédé lors de guerres. Sjoerd Jonkers 
revisite la cuisine de la famille Pierrafeu avec
ses Neolastic (ci-dessus), sortes de Tupper-
ware en sable figé dans du polyuréthane. 
Lex Pott prévoit le retour de l’âge de pierre 
avec ses tables mégalithiques directement 
découpées et taillées dans la roche (ci-contre). 
Les réceptacles en forme de casques 
de moto fossilisés par Olivier Peyricot sont 
des objets de fouilles témoignant d’une fin 

lifes, in a toaster-relic or in a votive table 
vacuum cleaner, both manufactured using 
the deceased’s own ashes (above).

We get a sense of the rebirth of an 
Alter-design with a picturesque inventory 
based upon tradition. Do designers need 
to be like Harry Potter fighting the baddies 
or Frodo Baggins battling evil? In this 
hypothesis which is sped up and sometimes 
turned into a conspiracy theory, good is 
called “Tradi” and evil “Superprod”. Neo-
traditionalist designers demand humanism 
against the monster, regionalism against 
globalisation, the return of crafts in the face 
of mass production. This is an unconscious 
memory of the Bloomsbury Group and 
the Omega Workshop at the Okay Studio. 
Today these designers advocate the 
de-globalisation of a system of thought 
entrenched in its certainties even though 
they have taken quite a beating. The novel 
World Made By Hand by James Howard 
Kunstler joins and talks about the human 
tragedy which can be seen in the anecdotal 
erection of mega-malls, huge supermarkets

du monde atomique (p. 171). Committee trans-
forme des vestiges – objets de l’ère du 
fast-design – en reliques et l’artiste Michael
Johansson les récupère pour élever 
de terrifiants totems de détritus d’un monde 
« consommatique » (p. 172). Tous ces créateurs 
invitent à la réflexion au sujet de la trace 
de l’homme sur la nature par le recueillement 
cultuel autour d’objets expirés. Wieki Somers, 
avec l’autorisation de descendants, réincarne 
dans ses natures mortes deux humains 
en grille-pain-relique ou en aspirateur 
de table votif, tous deux fabriqués à partir de 
leurs propres cendres (ci-contre).

On décèle la renaissance d’un Alter-design 
à l’inventaire pittoresque fondé sur la tradi- 
tion. Faut-il que les designers soient 
des Harry Potter contre les méchants ou des 
Frodon Sacquet contre le mal ? Dans cette 
hypothèse accélérée et quelquefois tournée 
en théorie du complot, le bien s’appellerait 
« Tradi » et le mal « Superprod ». Les designers 
néo-traditionnalistes revendiquent un huma- 
nisme contre le monstre, le régionalisme 
contre la mondialisation, le retour à l’artisanat 

dubbed by super-production as a symbol 
of development. The battle zone between 
industrial design and craft design has 
been constantly generating practices and 
patterns which are juxtaposed with the 
geopolitical theories of Parag Khanna who 
tells us that the 21ST century will be a new
Middle Ages. Flavie Papin materialises 
this retrospective vision with her citrus 
press shaped like a mace (p. 176). 
The recurring return to crafts pays tribute 
to Walter Gropius and his Manifesto
For The Bauhaus: “We all need to get back
to craft-based work, because there is no 
professional art.” Design which encourages 
a “do-it-yourself” approach as with artistic 
and manual motions and in which 
the symbolic value has the right to exceed 
the value of being used, if not of existing. 
Maarten Baas asks Chinese artisans 
to re-sculpt a municipal but iconic garden 
chair in wood in an act of calculated mad- 
ness and Emilie Voirin reinterprets Panton
chair in a made in China style in woven 
rattan. Rodrigo Almeida draws his inspiration 

face au mass produce. Inconscient souvenir
du Bloomsbury Group et du Omega 
Workshop chez le Studio Okay. Aujourd’hui, 
ces designers prônent la démondialisation 
d’un système de pensée retranché 
dans ses certitudes pourtant bien amochées. 
Le roman World Made by Hand de James
Howard Kunstler s’y rallie et évoque la tragé- 
die humaine visible dans l’anecdotique 
érection des méga-malls, ces supermarchés
gigantesques adoubés par la superproduction 
comme symbole de développement. 
La battle zone entre le design industriel et
le design craft n’a de cesse de générer
des pratiques et des schémas qui se juxta- 
posent aux théories géopolitiques de Parag 
Khanna qui annonce que le xxiE siècle 
sera un nouveau Moyen Âge. Flavie Papin 
matérialise cette vision rétrospective avec 
son presse-agrumes en forme de masse 
d’armes (p. 176). Le retour récurrent à l’arti- 
sanat rend hommage à Walter Gropius 
et à son Manifeste pour le Bauhaus :
« Nous devons tous revenir au travail artisanal, 
parce qu’il n’y a pas d’art professionnel. » 

from the Amazonian world. He takes tradi- 
tional Indian objects which he reintroduces 
into his own designs. Neo-Africanist and 
neo-ethnic designers have taken the same 
road, their actions question faultlessly 
modern sources. This is a reminiscence 
of Marcel Breuer’s African Chair
before he faced up to the tube and formal 
tests which Pierre Legrain carried out 
in the 1920s. Ionna Vautrin’s lamps borrow 
their statuary position from the Moaïs and 
take a fresh approach to the Japanese 
art of Katagami. Giovanni Innella flies off to 
Burkina Faso in Africa and her luggage 
includes a photograph of Marc Newson’s 
Lockheed Lounge, one of the most emble-
matic contemporary icons of the art market 
(p. 176). He gives the image-icon to local 
artisans so that they can make a metal copy 
using Castrol oil barrels. Here it is no longer 
enough to create false tradition or false 
recycling copied from a kind of environmental 
marketing of the kind that manufacturers 
have studied so hard; instead it is a matter 
of setting off to search in places where 
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Design qui incite au do it yourself comme
aux gestes artistiques et manuels et dans 
lesquels la valeur symbolique a le droit 
de dépasser la valeur d’usage, sinon d’exister. 
Maarten Baas demande à des artisans 
chinois de resculpter en bois la chaise de 
jardin municipal mais iconique dans un geste 
de déraison calculé et Emilie Voirin réinter- 
prète la Panton Chair façon made in China 
en rotin tressé. Rodrigo Almeida puise 
son inspiration dans l’univers amazonien. 
Il y prélève des objets traditionnels indiens 
qu’il réintroduit dans ses propres créations. 
Les designers néo-africanistes et néo- 
ethniques ont pris la même voie, leurs actes 
interpellent des sources à la modernité 
sans faille. Réminiscence de l’African Chair 
de Marcel Breuer avant qu’il ne s’affronte au 
tube et aux essais formels de Pierre Legrain 
exécutés dans les années 1920. Les lampes 
d’Ionna Vautrin empruntent aux Moaïs
leur position statuaire et revisite l’art du 
katagami japonais. Giovanni Innella s’envole
en Afrique jusqu’au Burkina avec, dans 
ses bagages, la photographie du Lockheed 
Lounge de Marc Newson, fétiche contem-
porain du marché de l’art (p. 176). Il confie 
l’image-icône à des artisans locaux pour 
en élaborer une copie métallique à base de 
barils Castrol. Ici, il ne suffit plus de faire
de la fausse tradition ou de la fausse « récup » 
calquée sur un marketing écolo bien étudié 
par les éditeurs, mais il s’agit d’aller chercher 
là où la tradition et le geste manuel perdu- 
rent. Acte militant et savoir-faire d’antan 
que Jo Meesters (p. 182-183) délivre dans la 
mise en scène de ses meubles et vaisselles 
post-consumers en papier mâché.
Ce comportement est tout aussi explicite 
chez Formafantasma qui pétrit une vaisselle 
en pain pour communauté autarcique en 
quête d’activisme (p. 180). Nommés Backed,
ces objets ont été inspirés par une fête tradi- 
tionnelle sicilienne originaire de Salemi 
où les décorations architecturales réalisées 
pour l’occasion sont à base de farine. 
Avec leur moulding tradition, ils ont appuyé
sur le bouton replay. Ils réhabilitent la copie
de vases xviiE siciliens et rendent un hommage

appuyé à la petite ville de Caltagirone, 
à ses céramistes et à ses aïeux arabo- 
africains. Ici, la pratique du revival
est assumée comme un acte de guérilla 
naturaliste et localisable. Les designers 
qui pratiquent cette relocalisation 
de leurs gestes s’associent aux « fruga- 
listas ». Ils souhaitent une vie plus 
simple et revenir aux fondamentaux 
naturalistes. La Minimal Dress de Digna

Kosse (ci-contre) invite à une nudité primi- 
tive. Elle éveille notre réflexion et invite 
à une nouvelle consommation réduite au 
minimum mais d’autant plus sexy. Alice Cozon 
et Thibault Guitet voient dans notre consom- 
mation à outrance une religion païenne. 
Ils invitent à sa dévotion-dérision en 
allumant des cierges téléphones portables, 
de bagnoles et de computers comme pour
mieux annoncer sa fin proche. Daizi Zheng 
tente de séduire tout autant le consom- 
mateur en travestissant le paquet rouge de 
frites grasses McDo en un paquet 
de légumes « 0% fat ». Le contenant reste
mais version bio et le contenu diffère version 
légume. Stratégie de communication 
en guise de stratégie de survie.

Ces tactiques expiatoires encouragent un 
processus de révision du monde et abordent 
un nouveau mode de pensée. La consom- 
mation se doit d’être locale et la production 
doit en porter les vertus. Les néo-naturalistes 
s’expriment en parallèle sur ce sujet 
par des actes de ralliement à la nature. 
Ces green warriors du design ont rédigé puis
« marketé » les principes du bio design. 
Ce sont les activistes d’un design décrois- 
sant qui empruntent avec humour à Starck 
ce héros, l’idée d’objets « justes » et « bons ». 
Ils abritent les théories du slow qui répon-
dent au fast design. Manuel Jouvin imagine
des packagings de papier à base de déjections 
d’escargot. Simon Heijdens invente un végé- 
talisme visuel écolo composé de projection 
de plantes et de fleurs qui se déplacent 
en fonction de l’horaire sur les murs. 
Martino Gamper recycle le vieux mobilier ; 
Yoav Avinoam récupère la sciure et Tomás 
Alonso réutilise des panneaux de plafonds 
victoriens. Ce sont des free-designers au
ramage de free-lifers et des « déchétariens »
qui se nourrissent exclusivement de déchets 
alimentaires et qui forment ce mouvement 
anti-gaspillage dont l’extension se mue 
en « survivalisme » au rythme des guerres et 
des catastrophes naturelles de ces dernières 
années. Elise Fouin redonne une vie aux 
bois tombés lors de la tempête des Landes 
en janvier 2009 dans ses lampes. James 
Auger et Jimmy Loizeau auraient pu inspirer 
le roman Les Particules élémentaires
de Michel Houellebecq. Avec Afterlife (p. 181)
les deux designers explorent une post-
humanité capable de recycler l’humain en 
énergie. Ils imaginent un cercueil techno- 
logique pour corps cryogénisés qui recueil- 
lerait un liquide pour « en exploiter le 
potentiel chimique et le convertir en énergie 
électrique utilisable via une pile à combustible ↓
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tradition and manual work are still 
alive. Jo Meesters delivers both a militant 
action and a kind of old-style know-how in 
the portrayal of his post-consumer furni- 
ture and papier mâché crockery (p. 182-183).
This behaviour is just as explicit 
with Formafantasma who moulds a piece 
of crockery in bread for a self-sufficient 
community in search of activism. 
These objects – which go by the name 
of Backed - were inspired by a traditional 
Sicilian festival originating in Salemi where 
the architectural decorations made 
for the occasion are flour-based (opposite 
page). With their moulding tradition, they 
have pressed the replay button. 
They are rehabilitating the copying of 17TH
century Sicilian vases and paying a laboured 
tribute to the little town of Caltagirone, 
its potters and its Arab-African ancestors. 
Here revival is taken on board as a naturalist 
and locatable guerrilla act. The designers 
who engage in this relocation of their 
actions have ties to the Frugalistas – they 
want a simpler life and to get back 
to naturalist basics. Digna Kosse’s Minimal 
Dress is an invitation to primitive nudity 
(p. 179). It gets us thinking and suggests 
a new form of consumption which, although 
cut back to the minimum, is all the more 
sexy for it. Alice Cozon and Thibault Guitet 
see our excessive consumption as a pagan
religion. They invite us to engage in devotion
to or derision of it by lighting candles 
in the form of mobile telephones, cars and 
computers, as though this were a better 
way of heralding your forthcoming end. 
Daizi Zheng is also trying just as hard 
to win the consumer over by disguising 
the red McDonald’s packet of greasy chips 
as a “0% fat” packet of vegetables.
The container remains but this is an organic 
version and the contents are different in 
the vegetable version, i.e. this is a marketing 
strategy masquerading as a survival strategy.

These expiatory tactics encourage 
a process of reviewing the world and deal 
with a new method of thinking. Consump- 
tion has a duty to be local and production 
needs to put its virtues across. Neo-natura- 
lists talk about this subject at the same 
time through rallying cries of “back 
to nature”. These green design warriors 
have drawn up and then “marketed” 
the principles of organic design. These 
are the activists of a declining design which 
humorously borrow the idea of “right” 
and “good” objects from their hero Starck. 
They harbour “Slow” rather than “Fast” 

design theories. Manuel Jouvin comes up 
with paper packaging based on snail excre- 
tions. Simon Heijdens invents an environ- 
mental visual vegetarianism made up 
of a projection of plants and flowers which 
move according to the timetable on the 
walls. Martino Gamper recycles old 
furniture; Yoav Avinoam collects sawdust 
and Tomás Alonso reuses Victorian ceiling 
panels. These are “free-designers” 
following in the footsteps of freelifers and
déchétariens (a French play on the words
for “waste” and “vegetarian”) who feed 
themselves exclusively on food waste and 
who make up an anti-waste movement 
which has been turned into “survivalism” 
by the wars and natural disasters 
we have seen over the last few years. Elise 
Fouin brings the woods which fell during 
the storm in the Landes region in January 
2009 back to life in her lamps. James Auger 
and Jimmy Loizeau might have been 
inspired by the novel Les Particules élémen-
taires (Atomized) by Michel Houellebecq. 
With Afterlife, the two designers explore
a Post-Humanity capable of recycling 
human beings into energy (pictures oppo- 
site). They have come up with a technolo- 
gical coffin for cryogenically frozen bodies 
which would collect a liquid to “harness 
the chemical potential and convert it into 
usable electrical energy via a microbial fuel 
cell”. Lavoisier’s adage that “Nothing is lost, 
nothing is created, everything is trans- 
formed” is echoed significantly here just as 
it is with Christien Meindertsma who uses 
photographs to show that all parts of the 
pig are good in his book pig 05049. Three
years of work to show us that there are 
parts of the pig to be found not necessarily 
just in bacon but also in cigarettes, chewing 
gum, porcelain and biodiesel.

The ethologist Dominique Lestel predicts 
a Post-Humanity which needs to think 
of animals as its future. He quotes 
the author Paul Shepard and his human 
ecology: “Our relationship with animals 
is what makes us human.” The designers 
Ben Faga and Louise O’Connor encourage 
us to connect with and assimilate nature by 
living in situ wearing suitable clothes 
designed to blend into the forest. We must 
not forget the animal side of our nature. 
Man must develop new alliances with 
animals. Revital Cohen imagines theragenics 
for medical and alternative assistance 
which would involve our four-legged friends. 
Life Support would allow a patient suffering
from renal failure to be given a transfusion ↑

 M
ou

ld
in

g 
Tr

ad
iti

on
, 2

00
9

©
 S

tu
di

o 
Fo

rm
af

an
ta

sm
a,

 p
ho

to
 : L

ui
sa

 Z
an

za
ni

→
 A

ft
er

lif
e,

 2
00

9
©

 A
ug

er
 L

oi
ze

au

18
0

18
1



Pu
lp

 2
.0

, 2
00

8 
– 2

01
0 

©
 S

tu
di

o 
Jo

 M
ee

st
er

s, 
ph

ot
o 

: L
isa

 K
la

pp
e

18
2

18
3



microbien. » L’adage « Rien ne se perd, 
rien ne se crée, tout se transforme » 
de Lavoisier trouve ici un écho significatif 
tout comme chez Christien Meindertsma 
qui démontre en photographies que tout est 
bon dans le cochon dans son livre pig 05049.
Trois ans de travail pour nous montrer 
que les parties du porc ne se retrouvent pas 
forcément en bacon mais aussi dans 
les cigarettes, le chewing-gum, la porcelaine 
et le bio-diesel.

L’éthologue Dominique Lestel prédit une 
post-humanité qui doit penser l’animal 
comme son futur. Il cite l’auteur Paul Shepard 
et son écologie de l’humain : « La relation 
avec l’animal constitue ce qui signifie 
être humain. » Les créateurs Ben Faga 
et Louise O’Connor incitent à la connexion 
et à l’assimilation avec la nature en y vivant 
in situ avec pour habit des costumes adéquats 
dessinés pour se fondre dans la forêt. 
Il ne faudrait pas oublier notre animalité. 
L’homme doit développer de nouvelles 
alliances avec l’animal. Revital Cohen imagine 
des thérapigénies d’assistance médicale 
et alternative qui passeraient par nos amis 
les bêtes (ci-contre). Life Support donnerait
la possibilité à un patient souffrant d’insuffi- 
sance rénale d’être transfusé à partir d’un 
mouton de compagnie transgénique utilisé 
comme appareil de dialyse. Un autre pourrait 
être ventilé mécaniquement par un chien 
lévrier qui, au lieu d’être euthanasié après 
avoir servi dans les champs de course, 
serait sauvé. Il deviendrait le garant de la vie 
d’un homme en devenant ses « poumons ». 
D’autres arpentent l’aspect plus eugéniste 
et darwinien de la transformation et de 
la modification génétique. Nicolas Myers fait 
l’éloge de la taxinomie défendue par l’ Inter-
national Institute for Species Exploration 
qui annonce avec fierté que 18 225 nouvelles 
espèces de vie animale et végétale (plantes, 
animaux, microbes, algues..) ont été 
caractérisées en 2008. Il nous permet de 
devenir visionnaire, de choisir et de compo- 
ser nous-mêmes sur une paillasse, par un 
savant jeu de runes, les hybrides et les 
espèces que nous risquons un jour de voir 
apparaître dans nos jardins. Pieke Bergmans 
imagine des monstres-sofas et Adam Smith 
écrit les thèses d’un design mutant, naturel 
et insectoïde qu’il expose dans sa Locust 
Chair transgénique. Hommage aux bestiaires
fantastiques d’Albert Robida et de Little Nemo.
Edhv suit la trace d’héminoptères et d’ortho-
ptères par le biais d’une caméra macro-
scopique. Ces insectes dessinent des sièges 
graphiques dont le rendu sur ordinateur est 

transposé par la suite à taille humaine 
(ci-contre). Échos des insectes naturalistes 
agrémentant les jardinières xixE de Charles
Guillaume Diehl. Faut-il y voir un néo-Art 
nouveau que propose aussi Wieki Somers 
lorsqu’elle fige des ombelles et d’autres 
fleurs en poignées de vases recouvertes 
de gelcoat, sorte de galvanoplastie contem- 
poraine. Benjamin Graindorge réexplore 
l’énergie biomorphique à l’œuvre dans 
le mobilier d’Hector Guimard et d’Henry Van 
de Velde. Avec son IkebanaMedulla (p. 187),
il réanime à sa manière les radiolaires 
dessinés par Ernst Haeckel au xixE siècle et
rédige un nouveau codex plastique pour une 
survivance idéale de l’art Rikka. 
Tous ces designers révèlent la profonde 
volonté de prendre connaissance de l’histoire 
pour mieux impacter le présent de leurs 
réflexions et de leurs pouvoirs exécutifs sur 
un système contemporain…
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from a transgenic pet sheep used as a 
dialysis machine (p. 185). Another could 
be mechanically ventilated by a greyhound 
which would be saved from being put 
to sleep after its career on the racetracks 
had come to an end, and it would save 
a man’s life by becoming his “lungs”. Others 
survey the more eugenic and Darwinian 
aspect of genetic transformation 
and modification. Nicolas Myers eulogises 
the taxonomy defended by the International 
Institute for Species Exploration which 
proudly announces that 18,225 new species 
of animal and plant life (plants, animals, 
microbes, algae, etc.) were described 
in 2008. It allows us to become visionaries, 
to choose and make ourselves up on a lab 
bench, through a clever game of runes, 
hybrids and species which we might one 
day see appear in our gardens. Pieke 
Bergmans dreams up sofa monsters and 
Adam Smith writes theses about a mutant, 
natural and insectoid design which he 
displays in his transgenic Locust Chair. This
is a tribute to the fantastic bestiaries of 
Albert Robida and Little Nemo. Edhv follows
the tracks of Heminoptera and Orthoptera 
using a macroscopic camera (p. 184). These 
insects sketch out graphic seats which are 
rendered on a computer screen and then 
transposed to human size. There are echoes 
of the naturalist insects decorating Charles 
Guillaume Diehl’s 19TH century jardinières. 
Should we see this as a new neo-art of a 
kind also suggested by Wieki Somers when 
she freezes umbels and other flowers in 
handfuls of vases covered in gel coat, a kind 
of contemporary electro-plating. 
Benjamin Graindorge re-explores the bio- 
morphic energy at work in the furniture 
of Hector Guimard and Henry Van de Velde. 
With his IkebanaMedulla (picture opposite),
he is in his own way resuscitating 
the radiolaria drawn by Ernst Haeckel in the 
19TH century and drawing up a new
visual codex for an ideal survival of Rikka 
art. All of these designers reveal a deep 
desire to become aware of history in order 
for their thinking and their executive 
powers over a contem-porary system 
to have a greater impact on the present…
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éPILOGUE

Conçue comme une cité antique sur plus 
de 2 500 m2, Prédiction est organisée
comme « un village gaulois » pour reprendre 
les mots des scénographes François Bauchet 
et Benjamin Graindorge. Elle abrite en son 
sein des corporations de designers et 
des groupes de réflexions qui s’y sont formés, 
libres de se déclarer et de s’exprimer. 
Elle est un lieu de médiation qui signale 
la diversité de création et qui incite à une re- 
lecture du mot design dont la valeur n’a de sens 
que dans le milieu, le pays et la culture 
dans lequel il est lu et appliqué, compris 
et assumé. Cette cité est un endroit 
de convergence, un point de rencontre qui 
permet de comprendre combien les designers 
agissent en réseau et combien leurs travaux 
hétérogènes ont des racines communes. 
L’exposition s’est formée en explorant 
les différentes trajectoires que les designers 
suivent et en questionnant plus de cent trente 
d’entre eux, tous soumis à un appel à candi- 
dature qui comportait sept questions, 
elles-mêmes construites à partir d’un premier 
questionnaire nourrit par des usagers 
de tout âge et de toutes catégories sociales 
et culturelles. Des néophytes, des spécialistes, 
des jeunes, des vieux, des branchés et des 
non-branchés… Tous m’ont permis d’extraire 
des mots récurrents et de les introduire 
dans des questions que j’ai formulées puis 
soumises aux designers. Chacun d’eux en 
répondant à l’une des questions soulevées 
s’est automatiquement rallié à un groupe 
de réflexion. Sept questions, sept groupes. 
Un cœur central en forme de sanctuaire 
les relie. Je l’ai nommé Chambre des Oracles 
dans laquelle Olafur Eliasson, séduit 
par le projet, a imaginé une installation sacrée 
composée de plus de quatre-vingt luminaires 
Starbricks (ci-contre). À l’intérieur, une biblio-
thèque des savoirs et de la connaissance 
alimentée d’ouvrages bibliographiques 
par les designers témoigne autant de leurs 
références scientifiques et techniques 
que symboliques et artistiques. 
Elle est encerclée de stèles-mégalithes aux 
parois tatouées d’inscriptions et d’une carto- 
graphie heuristique géante élaborée à partir 
des réponses textuelles des designers 
et de mes extractions sémantiques. Pour son 
édification, l’aide de professeurs, d’ingénieurs 
et du cnrs, tous captivés par le sujet 
proposé, a été nécessaire. Dans cette cité, 
les designers se font oracles et prophètes, 
visionnaires et messagers. Herman Wallace, 
prisonnier mondialement connu, a accepté 
avec l’aide de l’artiste Jackie Sumell, 
de se téléporter dans cette exposition et de 

s’entretenir avec moi par le biais de courriers, 
depuis sa prison de Louisiane dans laquelle 
il survit en isolement depuis plus de 
quarante ans. Il commente le mot Confort 
et offre son point de vue vital aux usagers 
que nous sommes. Christian Astuguevieille, 
l’artiste et le magicien des parfums 
Comme des Garçons, s’est rallié à la cité,
à mon appel, en convoquant notre odorat. 
Lui et un laboratoire ami ont œuvré pour 
inventer un parfum dont il m’a demandé un 
« brief » avant de l’interpréter en formule 
tenue secrète. La technique utilisée du Head
Space a permis de prélever à l’aide de micro-
capteurs des particules odorifères recréées 
in vitro pour en faire, ce que j’appelle,
un « parfum quantique ». Sa discrète diffusion 
conduira les visiteurs de l’exposition jusqu’à 
une serre exotique ; un jardin magique où 
les monstres sympathiques de Pieke Bergmans 
ont trouvé refuge. Elle les transportera aussi 
sur une île fantastique du métavers 
Second Life pour vivre une autre réalité qui
s’exempte de réfléchir en fonction des usages 
réels. Quelques designers ont décidé 
de pénétrer ce monde, cette planète virtuelle 
pour échanger, partager, repenser et créer 
un design qui s’absout des indifférences 
pour mieux revenir à la réalité par la fantai- 
sie que Nelly Ben Hayoun a déjà envisagée 
pour le commun des mortels avec le soutien 
de Jean-Pierre Haigneré : son fauteuil Soyuz
comme une fusée-école propose à domicile 
les sensations d’un aller simple vers d’autres 
planètes en cas de fin du monde. 
Le voyage promet d’être long, les réflexions 
des designers abondantes, leurs anticipations 
généreuses et nos interprétations complexes.
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EPILOGUE

Designed as an ancient city covering 
more than 2,500 m2, Prédiction is organised
like “a Gaulish village” in the words 
of the scenic artists François Bauchet 
and Benjamin Graindorge. It houses corpora- 
tions of designers and discussion groups 
which have formed there and are free both 
to make statements and to express them- 
selves. It is a forum for mediation pointing 
to the diversity of creative work and it also 
fosters a fresh interpretation of the word 
“design”, whose value only has any meaning 
in the environment, country and culture 
in which it is interpreted and applied, 
understood and taken on board. This city 
is a forum for convergence, a meeting point 
which helps us to understand how designers 
operate in a network and how their hetero- 
geneous work has shared roots. 
The exhibition was put together by exploring 
the various routes taken by the designers 
and by putting questions to more than 130 
of them, all of whom were subject to a call 
for applications comprising 7 questions, 
themselves built up from a first questionnaire 
fed into by users of all ages and all social 
and cultural categories. Neophytes, special- 
ists, young people, old people, the hip 
and the unhip… They have all allowed me to 
extract recurring words and to introduce 
them into the questions which I have come 
up with and then put to the designers. 
Each of them who replied to one of 
the questions raised automatically joined 
a discussion group. There were 7 questions 
and 7 groups. A central core in the form 
of a sanctuary links them together. 
I have named it the “chamber of the Oracles” 
in which Olafur Eliasson, who loved the idea 
of the project, came up with a sacred instal- 
lation made up of more than 80 Starbricks

luminaires. On the inside, a library of know- 
ledge drawn from bibliographical works 
by designers shows both their scientific and 
technical and their symbolic and artistic 
references. It is encircled by steles-megaliths 
with walls tattooed with inscriptions 
and a gigantic heuristic cartography made 
from the designers’ exact answers and 
my semantic extractions. Building it required 
help from teachers, engineers and the cnrs,
all of whom were thrilled by the proposed 
subject. In this city, designers become 
oracles and prophets, visionaries 
and messengers. With the help of the artist 
Jackie Sumell, Herman Wallace, the world- 
renowned prisoner, agreed to teleport into 
this exhibition and to allow me to interview 
him in a series of letters, from the prison 
in Louisiana where he has survived in isola- 
tion for more than forty years. He comments 
upon the word “comfort” and offers 
his vital point of view to us, the users. 
Christian Astuguevieille, the artist and magi- 
cian responsible for Comme des Garçons
perfumes has answered my call and joined 
the city, by summoning up our sense 
of smell. He and a friendly laboratory have 
been working on inventing a perfume 
for which he asked me to give him a brief 
before interpreting it as a formula which 
is kept secret. The technique used for Head
Space allowed micro-sensors to be used
to sample odoriferous particles recreated 
in vitro in order to make what I call a
“quantum perfume”. It will be subtly sprayed 
around so that it leads visitors to the exhi- 
bition to an exotic greenhouse; a magical 
garden where Pieke Bergmans’s friendly 
monsters have taken refuge. It will also carry 
them away to a fantastic island of the 
Second Life metaverse in order to experience
a different reality which is free of having 
to think according to actual uses. 
A few designers have decided to enter this 
world, this virtual planet, to exchange ideas, 
share, rethink and create a form of design 
which absolves itself of any indifference in 
order to return to reality through 
the fantasy which Nelly Ben Hayoun has 
already envisaged for ordinary mortals with 
the support of Jean-Pierre Haigneré: 
his Soyuz seat as a rocket-school, offers the 
chance to experience the sensations 
of a one-way trip to other planets if the end 
of the world does arrive, from the comfort of 
our own homes. The journey promises 
to be a long one, with plenty of thinking 
and predictions from designers, and 
our interpretations are likely to be complex.↑
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