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Collection 12 + 1 is a Project that the Daum teams  
had decided on several years ago 

Obviously, Creation is a permanent concern in all our new 
collections and which, inconspicuously, accounts for the 
renewal of over a quarter of our entire catalogue each year.  
But this project went much further, it involved renewing  
the way we approach Creation by asking a large number  
of artists, from widely differing horizons, to work 
simultaneously on a decorative art project based on  
a single theme.  For Daum it could only be Nature,  
given that Nature has been Daum’s daily bread since  
it was founded. 

We were passionate about this project due to its openness, 
its diversity and the challenges it presented, like a window 
on the contemporary world, its fragility, its riches and its 
perspectives.
 
With this project accomplished, the essential now has  
to be done; to bring to life this new collection for Daum  
in order to give it its full dimension in space and time, with 
a permanent calling into question and renewal.  So that  
the Daum brand, marked by over a century of creativity, 
shall still merit its laurels for innovation. 

This project is therefore, above all, a state of mind in which 
to approach new horizons, in an open, multiple and ever-
fascinating world.  For Daum, it has to be the beginning  
of a new adventure on the theme of contemporary design.  

Henri de Quatrebarbes
Président du Directoire
Chief Executive Officer

Collection 12 + 1 est un projet  
que les équipes de la Maison DAUM 
s’étaient fixées depuis plusieurs années.

Certes, la Création est un souci permanent dans toutes 
nos nouvelles collections qui, sans bruit, renouvellent 
chaque année plus du quart de l’ensemble de notre 
catalogue. Mais ce projet là va beaucoup plus loin car  
il s’agit de renouveler notre façon d’aborder la création,  
en demandant simultanément à des artistes de tous  
bords de travailler sur un projet d’art décoratif, sur la base 
d’un thème unique. Pour DAUM ce ne pouvait être que  
la Nature, son breuvage quotidien depuis ses origines.

Ce travail nous a passionnés par son ouverture, sa 
diversité, ses défis. Comme une fenêtre sur le monde 
contemporain avec ses fragilités, ses richesses et ses 
perspectives.

Ce projet accompli, l’essentiel est maintenant à faire.  
Faire vivre cette nouvelle collection pour DAUM, lui  
donner sa pleine dimension dans l’espace et le temps, 
avec une remise en cause et un renouvellement 
permanents. Pour que cette maison marquée par plus 
d’un siècle de créations mérite toujours plus son label 
d’innovation.

Ce Projet est donc d’abord un état d’esprit pour aborder 
des horizons différents, dans un monde ouvert, multiple, 
toujours fascinant. Ce doit être pour DAUM le début d’une 
nouvelle aventure sur le thème du design contemporain. 
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Collection 12+1, A fresh look at nature

Why call on thirteen artists, from such different horizons, 
and ask them to work on the «Nature» theme? 

Daum is a name, but it is also a unique craftsmanship 
resting on an original material -- crystal worked using the 
Pâte de Verre technique.  We live in an industrial world, 
in which technical and financial constraints multiply at the 
same rate as innovations.  The pâte de crystal production 
process, which we, at Daum, term «industrial», displays 
all the characteristics of genuine artisanship.  It thus offers 
incredible suppleness and sculptural qualities, in terms  
of both forms and colours. 
 
This is the reason behind our very «free» and eclectic 
choice of designers.  

We built this project around personalities, who all have  
in common both experience of manufactured materials and 
a genuine approach and understanding of Nature.  Additio-
nally, they all have a true affinity for crystal, and an artistic 
sensitivity that leads them to grasp it as a material of our 
times, through its transparency, its thickness and  
its colours. 

The aim of this collection is to express, through 13 pieces 
in very diverse forms and styles, the potential of Daum’s 
craftsmanship and the role of a crystal manufacturer  
in today’s world. 

It is a larger than life opportunity to provide to Daum  
a fresh look through new dynamics of form and colour,  
as an ode to Nature, omnipresent in our daily need for 
liberty, astonishment and harmony. 

Collection 12 + 1,
un nouveau regard  
sur la nature 

Pourquoi faire appel à treize auteurs d’horizons si différents 
et leur demander de travailler sur le thème de la Nature ?

Daum est un nom, mais c’est aussi et surtout un savoir-
faire unique qui s’appuie sur une matière originale, le 
cristal travaillé selon la technique de la Pâte de Verre. 
Nous vivons dans un monde industriel dans lequel les 
contraintes croissent techniquement et économiquement 
à la vitesse des innovations. Le process de la pâte 
de cristal revêt tous les caractères d’un véritable 
artisanat. Il offre ainsi une souplesse et une plasticité 
incroyables au niveau des formes et des couleurs.
 
C’est  la raison du choix très éclectique et « libéré » 
de 12 designers auquel nous avons procédé. 

Nous avons construit ce projet autour de personnalités 
ayant en commun tout à la fois l’expérience des 
matières manufacturées et une véritable approche 
et compréhension de la Nature. Ils ont tous, en 
outre, un véritable goût pour le cristal et une 
sensibilité artistique les conduisant à l’appréhender 
comme une matière de notre temps, de par sa 
transparence, son épaisseur, ses couleurs.

Cette collection a pour ambition d’exprimer à travers  
13 modèles aux formes et styles très diversifiés,  
les possibilités du savoir faire de DAUM  et le rôle  
d’une Manufacture de cristal dans le monde  
d’aujourd’hui.

C’est une opportunité grandeur nature d’offrir un 
regard neuf sur la Maison à travers une nouvelle 
dynamique de formes et de couleurs, comme 
ode à la Nature, omniprésente dans notre besoin 
quotidien de liberté, d’étonnement et d’harmonie.

Jean-Baptiste Sibertin-Blanc
Directeur de la Création
Creation Manager  
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Abdi Abdelkader
Warda

125 ex.
H : 50 cm – 19 2/3”

Né à Alger 
en 1955, Abdi vit 
et travaille à Paris. 
Diplômé des 

Beaux Arts d’Alger en 1977 
et de l’Ecole Nationale 
Supérieure des Arts 
Décoratifs de Paris en 1979
Travaille pour des 
entreprises européennes : 
Alessi, II Coccio, Formu 
design, Galaxy, Glas, 
Hyalos, Ligne Roset, Cinna, 
Néotu, Sommer…
Sa rencontre, au début des 
années 90 avec A. Mendini 
est déterminante pour la 
suite de son travail.
Reçoit en 2002 le prix du 
meilleur designer français 
de l’année par le magazine « 
Wallpaper » (UK).

Born in Algiers in 1955, Abdi 
lives and works in Paris. 
He graduated from the Fine 
Art Academy of Algiers 
in 1977 and the Ecole 
Nationale Supérieure des 
Arts Décoratifs in Paris 
in 1979
He has worked for European 
companies such as Alessi, 
II Coccio, Formu Design, 
Galaxy, Glas, Hyalos, Ligne 
Roset, Cinna, Néotu and 
Sommer…
In the early 1990s, his 
meeting with Alessandro 
Mendini had a determining 
effect.
In 2002, he was awarded 
the Best French Designer of 
the Year prize by the British 
magazine «Wallpaper».

D epuis les années 80, Abdi Abdelkader nous a invité 
à fréquenter la lumière dans ses créations inspirées 
par son origine algérienne. Pour Warda, Abdi s’est 

lancé deux défi s majeurs : celui de la double fonctionnalité, 
vase et coupe, et celui de la confrontation entre le cristal 
et la pâte de verre. De la belle proportion était donc requise 
pour une pièce qu’il a voulu relativement majestueuse. 
La fl eur ou l’orange ? La coupe ou le vase ? Abdi n’impose 
pas, les deux éléments de Warda étant dissociables. 
Cette maîtrise de l’équilibre provient de ses multiples 
expériences et réalisations d’objets d’art de la table, 
notamment avec l’éditeur italien Alessi.  Dans les détails 
des décors du vase, Abdi s’exprime et évoque des sources 
plus intimes, celle des arts décoratifs du Maghreb, qu’il 
a toujours su amener à un haut niveau de modernité. 
Les écailles qui composent ce motif hésitent entre fruit 
et fl eur. Elles symbolisent moucharabiehs, peintures 
rupestres sahariennes, écritures ou fossiles. La Maison 
Daum est habituée à marier dignement le cristal et la pâte 
de verre afi n de contraster, en les harmonisant, différents 
états de transparences et de surfaces. Une piste pour 
de futures réalisations.

Since the 1980’s, Abdelkader Abdi has regularly invited 
us to visit the light in his creations, inspired by his Algerian 
origins. For Warda, Abdelkader set himself two major 
challenges: that of the double function, vase and bowl, 
and the confrontation of crystal and pâte de verre. Ample 
proportions were therefore required for a piece that he 
wanted to be relatively majestic. Blossom or orange?  
Bowl or vase? Abdelkader does not impose anything, 
the two elements of Warda being indivisible.  
His mastery of balance stems from numerous experiences 
and creations of designer kitchen and tableware, 
particularly with the Italian design fi rm Alessi. Abdelkader 
expresses himself through the detail in the decor of this 
vase and evokes the most intimate sources, those of North 
African decorative arts, which he has always succeeded 
in bringing to a high level of modernity. 
The motif is composed of scales that waver between 
fruit and fl ower. They symbolise peepholes, Saharan rock 
paintings, calligraphy or fossils. Daum excels at making 
a dignifi ed marriage of crystal and pâte de verre 
to contrast, by harmonising, the various states 
of transparency and surfaces. A gateway for future 
creations. 
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Mathilde Brétillot 
est née à Paris 
en 1959, 
Frédérique 

Valette est née à Lyon 
en 1959
Diplômées de l’Ecole 
Camondo en 1984
Collaboratrices de Philippe 
Starck de 1991 à 1994
Associées de 1997 à 2002

Mathilde Brétillot is born 
in Paris in 1959, Frédérique 
Valette is born in Lyon 
in 1959
Graduated from the Ecole 
Camondo in 1984
Collaborated with Philippe 
Starck from 1991 to 1994
Associated from 1997 
to 2002

Mathilde 
Brétillot, 
Frédérique 
Valette 
Poulp

125 ex.
H : 30 cm – 11 4 / 5”

C’ est connu, pour visiter les fonds marins, 
il vaut mieux être deux. Associées de 1997 
à 2002, Mathilde Brétillot et Frédérique Valette 

s’immergent dans leurs projets. De l’art de la table haut 
de gamme à l’aménagement d’un hôtel spacieux à Séoul, 
Brétillot-Valette ont accordé le mot designer au féminin, 
surfant sur une nouvelle dynamique sensible. 
Poulp évoque une image sensuelle et inquiétante des 
abysses. La forme est simple, « un cylindre avec un début 
et une fi n », afi n d’exalter l’aléatoire contrôlé d’un motif à la 
fois algue et tentacule courant sur toute la surface du vase. 
Un travail rythmé et séquentiel sur la peau de la pâte de 
verre qui n’est pas sans rappeler le mouvement de design 
italien « Memphis » des années 80. Le bleu uniforme 
exprime l’effet hypnotique des tentacules infi nies de Poulp 
et le polissage appuie ce contraste entre la surface et le 
noyau de la pièce, sans trahir les proportions du dessin 
élaborées par ce duo effi cace. Une Poulp fi ction destinée 
au succès. 

It is a well-known fact that to explore the seabed, it is 
better to be two.  Mathilde Brétillot and Frédérique Valette 
were associates from 1997 to 2002 and they immerse 
themselves in their projects.  They both graduated from the 
Camondo School in 1984, and both worked with Philippe 
Starck before pooling their talents.  From top-of-the-range 
designer tableware to the fi tting out of a spacious hotel in 
Seoul, Brétillot-Valette have brought their feminine vision to 
the world of design, riding on a new wave of sensitivity.  
Poulp evokes a sensual and disturbing image of the 
depths.  The form is simple, “a cylinder with a beginning 
and an end”, in order to exalt the controlled randomness of 
a motif that is both seaweed and tentacle, running across 
the entire surface of the vase.  
The rhythmic and sequential work in the grain of the pâte 
de verre is reminiscent of the Italian “Memphis” design 
movement of the 1980s. The uniform blue expresses 
the hypnotic effect of the infi nite tentacles of Poulp, and 
the polishing highlights this contrast between the surface 
and the core of the piece, without betraying the propor-
tions of this effi cient duo’s design.  A Poulp fi ction 
destined for success.  
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Né à Cisternino 
en 1957
Architecte et 
designer italien, 

diplômé de l’Université de 
Florence en 1984 et de la 
Domus Academy à Milan 
en 1986
Un des fondateurs du 
mouvement Bolidismo.
S’installe à Paris en 1987 
et collabore à plusieurs 
projets avec Philippe Starck.
Mène une activité de design 
industriel en Italie, en France 
et au Japon avec Memphis, 
Cassina, Alessi, Arredaesse, 
II Coccio, Fine Factory, 
Pirelli, Xo, Sommer…

Born in Cisternino in 
1957, Pierangelo is an 
Italian architect designer 
who graduated from the 
University of Florence in 
1984 and from the Domus 
Academy in Milan in 1986
He is a founder member 
of the Bolidismo movement.
He settled in Paris in 1987 
and collaborated of several 
projects with Philippe 
Starck.
He carries out his industrial 
design activities in Italy, 
France and Japan, working 
for renowned names like 
Memphis, Cassina, Alessi, 
Arredaesse, II Coccio, Fine 
Factory, Pirelli, Xo and 
Sommer….

Pierangelo 
Caramia 
Big Bang

125 ex.
H : 32 cm – 12 3 / 5”

L e designer italien Pierangelo Caramia nous convie 
à revisiter un classique : l’œuf. Pour ce créateur 
installé à Paris depuis la fi n des années 80, il 

symbolise la préservation de la nature et, dans le cas 
spécifi que d’un vase, la volonté de préserver le plus 
longtemps possible la vie des végétaux qu’il accueille. 
Cette aventure formelle n’est pas innocente puisqu’elle 
évoque le prix et la fragilité de la vie.
Pierangelo Caramia affi ne subtilement cet archétype 
ovoïde en utilisant pleinement les possibilités de la pâte 
de verre. Cette coquille, fi ne et ténue, est envisagée 
dans l’épaisseur, comme une écorce fossilisée ou une 
géode minérale. Contraste assuré. Sa surface révèle un 
bouillonnement interne. Par quelque force architectonique 
imaginaire, mais surtout par le savoir-faire des modeleurs 
de Daum, ce Big Bang est programmé dans les moindres 
détails dans les cuissons savantes de la pâte de verre. 
Celle-ci, fi nalement, pourrait détrôner les laves issues 
des volcans, en se targuant du titre de premier matériau 
composite inventé par l’homme. Le designer a même 
pensé à la brisure de cet œuf symbolique. Elle permet 
d’agencer plus facilement des compositions fl orales. 

Pierangelo Caramia, an Italian designer, invites us to revisit 
a classic theme : the egg. For this designer, who settled 
in Paris in the late 1980’s, it symbolises the conservation 
of nature and, in the specifi c case of a vase, the desire 
to keep alive, for as long as possible, the plants it holds. 
This formal adventure is not innocent since it evokes the 
price and fragility of life.
How do you want your eggs? Pierangelo Caramia subtly 
perfects this archetypical ovoid by making full use of the 
possibilities of pâte de verre. This shell, supposedly fi ne 
and slender, is perceived in its thickness, as fossilised bark 
or a mineral lode. Contrast assured. Its surface reveals 
a boiling interior by what imaginary architectonic force, 
but especially by the craftsmanship Daum’s modellers. 
This Big Bang is programmed down to the slightest detail 
of the skilled fi ring of the pâte de verre. Pâte de verre, 
in the fi nal analysis, could dethrone obsidians and other 
volcanic lavas, by boasting the title of fi rst composite 
material invented by Mankind. The designer even thought 
out the crack in this symbolic egg. It allows for an easier 
arrangement of fl oral compositions. 
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Elie Papiernik
1988 : David 
Nitlich, Elie 
Papiernik et 

Sandrine Ely fondent le 
groupe de création CENT 
DEGRES
1990 : Premier Grand prix 
français du Design et lauréat 
de la Fondation Jacques 
Douce
1995 : Refonte globale 
de la marque « Petit 
Bateau » : identité visuelle, 
packaging, architecture des 
points de vente.
1998 : Création du premier 
parfum objet « Fragile » 
de Jean Paul Gaultier
1999 : Création des fl acons 
de parfum « Ultraviolet » pour 
Paco Rabanne 
2002 : Refonte des 
boutiques de maquillage 
« By Terry »

1988: David Nitlich, Elie 
Papiernik and Sandrine Ely 
founded the creative group 
CENT DEGRES.
1990: First prize in the 
French Grand Prix for 
Design and laureate of the 
Jacques Douce Foundation.
1995: Total makeover of 
the “Petit Bateau” children’s 
wear brand (visual identity, 
packaging and architecture 
of the points-of-purchase.
1998: Creation of the fi rst 
perfume object “Fragile” by 
Jean-Paul Gaultier
1999: Creation of the 
perfume bottles for 
“Ultraviolet” by Paco 
Rabanne 
2002: Makeover of the “By 
Terry” cosmetics stores.

Interactive et ludique, la lampe d’Élie Papiernik, 
Directeur artistique de l’agence Cent-Degrés symbolise 
parfaitement l’esprit d’avant-garde de cette collection. 

Sur un cylindre mis en lumière, viennent se superposer 
des galets identiques aux plans inclinés et de couleurs 
différentes. D’un geste, l’utilisateur de cette lampe-sculpture 
en change la forme en faisant tourner chaque galet sur 
son axe. La pente des éléments permet de multiples 
combinaisons allant du désordre à l’ordonnancement 
géométrique.
La diffi culté de ce projet a consisté à étudier précisément 
le dessin pour qu’à chaque manipulation, l’objet soit 
harmonieux. Cette rigueur alliée à l’imagination fait son 
succès. Cette collaboration avec Daum et son savoir-faire 
réputé, a constitué une occasion unique d’inscrire leur 
créativité bouillonnante (100°) dans la profondeur d’un 
matériau prestigieux, la pâte de verre. L’un des points 
délicats du projet qui a nécessité des centaines d’heures 
de mise au point, fut la préparation de la gamme de couleur 
des galets. Daum a conçu une palette spécifi que afi n de 
faire de Vis de Forme un objet discrètement détonnant qui  
n’en fi nit pas de naître, comme le suggère Elie Papiernik.

Elie Papiernik is the Creative Director of the Cent Degrés 
agency. Her entertaining and interactive lamp perfectly 
captures the spirit of avant-garde design.  Identical slabs in 
different colours and with inclined faces are stacked one on 
top of the other, to form an illuminated column. 
The user of this sculptural lamp can change its form at will, 
by rotating any of the slabs on its axis. The inclination of the 
slabs enables multiple combinations ranging from complete 
disorder to geometric alignment. 
The complexity of this project was the careful study of the 
design, to ensure that with every rearrangement the overall 
object remains harmonious. From the light source to the 
basic structure, Cent Degrés thought it all out, down to the 
smallest detail. This rigorousness, allied with imagination, 
is what makes their success. This partnership with Daum, 
renowned for its expert craftsmanship, was a unique 
opportunity for them to etch their boiling (100°C) creativity 
into the depths of a prestige material, pâte de verre.  One of 
the delicate aspects of the project, which required hundreds 
of hours of refi nement, was the development of a range of 
colours for the slabs.  Daum designed a specifi c palette of 
colours to make Vis de Forme a discretely astonishing object 
that is “continuously reborn”, as its designer, Elie Papiernik 
so aptly puts it. 

Cent Degrés 
Vis de Forme 

125 ex.
H : 37 cm – 14 1 / 2”
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Christian Ghion 
Gorgonia
 
125 ex.
H : 50 cm – 19 2 / 3”

Né à 
Montmorency 
en 1958 
Licencié en droit 

(1982) et diplômé de l’École 
du Louvre (1984)
Grand prix de la création 
de la ville de Paris
Elu créateur de l’année
en 1990
Créations présentes 
dans les collections 
permanentes des musées 
Guggenheim (New York), 
des Arts Décoratifs (Paris) 
et du Fond national d’Art 
Contemporain.

Born in Montmorency 
in1958,
Graduated in Law in 1982, 
and graduated from the 
Ecole du Louvre in 1984. 
Awarded the Grand Prix 
for creative design by 
the Ville de Paris
Elected creative designer 
of the year in 1990
Creations on display 
in the permanent collections 
of the Guggenheim 
Museum (New York), 
Musée des Arts Décoratifs 
(Paris) and the Museum 
of the Fond National d’Art 
Contemporain.

Avec Gorgonia, le designer Christian Ghion plonge 
dans les eaux pacifi ques des atolls et ramène sa 
pêche miraculeuse : un vase mi-minéral, mi-animal, 

mystique et métaphorique. Ce projet est à la hauteur des 
millions d’années d’évolution qui ont constitué ces mythiques 
fonds marins, inépuisable source d’inspiration des créateurs. 
Une résille recouvre toute la surface d’un noyau auquel 
elle se rattache par sa seule partie supérieure. Entre ces 
deux éléments, un vide de plus d’un centimètre fait respirer 
l’ensemble. La résille apparaît comme un motif qui se serait 
détaché pour vivre en symbiose, mais indépendamment de 
son support. 
La pâte de verre s’avère le matériau idéal pour traduire 
l’univers complexe et dense en couleurs des profondeurs. 
L’élaboration de Gorgonia a nécessité la fabrication de 
plusieurs moules successifs et la maîtrise de la dilatation 
du cristal pendant les différentes phases de mise en œuvre, 
la maille extérieure, plus fragile, ne pouvant subir aucun choc 
thermique. Cette technique particulière révèle les capacités 
de Daum à dépasser ses propres limites. Gorgonia voit le jour 
après plus de 500 heures de développement. Depuis son 
origine, la maison Daum est familiarisée à ce genre de défi s. 
Gorgonia est une pièce abyssale. 

Christian Ghion, the designer, plunges into the pacifi c waters 
of the atolls with Gorgonia, and lands his miraculous catch, 
a mystical and metaphorical vase, half-mineral and half-animal. 
This project is a match for the millions of years of evolution that 
formed the mythical depths of the seabed, an inexhaustible 
source of inspiration for designers. A fi shnet lattice covers 
the entire surface of a kernel, to which it is attached solely 
by its upper part. Between these two elements, a half-inch 
gap lets the sculpture breathe.  The lattice appears like 
a motif which has detached itself to live in symbiosis with, 
but independently of, its support.  
Pâte de verre reveals itself the ideal material to translate 
the complex and dense world of the ocean depths.  
The production of Gorgonia required the fabrication of several 
successive moulds and mastery of the expansion of the crystal 
during the various phases of production, the more fragile 
external lattice being unable to resist any thermal shock.  
This singular technique reveals Daum’s ability to overcome 
its own limits.  Gorgonia saw the light of day after over 500 
hours of research and development efforts.  Ever since its 
foundation, Daum has always risen to this kind of challenge.  
Gorgonia is a piece from the deep. 
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Née en Suisse 
en 1966 
De 1986 à 1987, 
École des Beaux 

Arts de Bâle 
1987 - 1988, Rietveld 
Académie à Amsterdam, 
département peinture
Obtient en 1997 le Certifi cat 
Fédéral de Capacité 
de verrier d’art
Ses œuvres sont des 
créations architecturales 
en verre, du design 
d’objets et des réalisations 
graphiques.

Born in Switzerland in 1966
Studied at the Academy of 
Fine Arts in Basle from 1986 
to 1987
Studied at the Rietveld 
Academy of Fine Arts in 
Amsterdam in the painting 
department (1987-1988)
In 1997, she obtained 
the Federal Certifi cate 
of Competence in 
Glassmaking Arts
Her works are architectural 
creations in glass, and her 
creations include the design 
of objects and graphics.

Geneviève Héritier
Éclipse 

125 ex.
ø : 33 cm - 13”

L a pâte de verre est souvent associée à des œuvres 
massives dont la densité capture la lumière dans 
ses profondeurs. Geneviève Héritier, vitrailliste 

diplômée de la Rietveld Academy d’Amsterdam, a décidé 
de l’envisager autrement. Pourquoi ne pas exploiter sa 
légèreté et son opalescence ? Méticuleusement, avec un 
raffi nement extrême, Geneviève Héritier a conçu deux 
coupes symbiotiques. La plus grande est gravée d’un motif 
végétal évoquant à la fois des graminées et des fl eurs. Leurs 
têtes, fruits, fl eurs ou graines, sont percées dans la masse. 
La deuxième, plus petite, qui sert de socle, est à l’image 
d’un jardin de pierres japonais. Les roches, sensuellement 
polies, viennent épouser les vides de la coupe blanche. 
Délicatement, Éclipse raconte la dualité de la vie, 
la fécondité, les secrets qui se révèlent progressivement. 
Avec ce projet, Daum s’est engagé sur le terrain de la 
précision en joaillier, maîtrisant l’imbrication des deux coupes 
pour faire face aux étapes tumultueuses de la cuisson. 
Les moules ont été retravaillés plusieurs fois pour obtenir 
un résultat parfait et donner naissance à un objet poétique, 
sensible et contemporain.

Pâte de verre is often associated with massive works, 
the density of which traps light within their depths.  
Geneviève Héritier, a graduate stained-glass maker, who 
trained at the Rietveld Academy in Amsterdam, decided 
to look at it another way. Why not exploit its lightness and 
opalescence?  Geneviève Héritier meticulously, and with 
an extreme refi nement, designed two symbiotic bowls. 
The larger of the two is engraved with a plant motif 
evocative of both grasses and fl owers. Their heads, 
fruit, fl owers or seeds are pierced into the solid mass. 
The second, smaller bowl, which serves as a plinth, 
is in the image of a Japanese rock garden. The sensuously 
polished rocks nestle into the cavities in the white bowl. 
Eclipse delicately tells the story of the duality of life and 
the secrets that it progressively reveals.  
With this project, Daum enters the arena of precision as 
a jeweller, mastering the interlocking of these two bowls 
to face the tumultuous stages of fi ring. The molds were 
reworked several times, in order to obtain a perfect result 
and give birth to a poetic, sensitive and contemporary 
object. 
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Éric Jourdan 
Zlin 

125 ex.
ø : 32.5 cm – 12 4 / 5”

Né à Paris 1961
Designer diplômé 
des Beaux Arts 
de Saint-Etienne 

en 1987 et de l’École 
Nationale Supérieure des 
Arts Décoratifs de Paris 
en 1989
Travaille dès 1987 chez 
Luigi Colani
Occupe en 1994 la première 
chaire de design à l’École 
Nationale Supérieure 
des Beaux Arts de Paris

Born in Paris in 1961
Graduated as a designer 
from the Saint-Étienne 
Academy of Fine Arts in 
1987 and from the École 
Nationale Supérieure des 
Arts Décoratifs in Paris, 
1989
From 1987, he worked at 
Luigi Colani
In 1994, he occupied the 
fi rst Chair of Design at the 
École Nationale Supérieure 
des Beaux Arts in Paris.

D’ une précision exceptionnelle, le crayon d’Éric 
Jourdan ne s’encombre pas de fi oritures. 
Chaque trait qui donne naissance à la création 

de Zlin est mûrement réfl échi.
L’ensemble est zen, limpide et raffi né. Les créations 
récentes du designer sont animées par une recherche 
poétique sur l’envers et l’endroit des meubles, traduit par 
un subtil jeu d’ouvertures et de doubles fonds. Un travail 
qui l’aide à gérer l’énigmatique transparence de la pâte 
de verre, matériau auquel il n’avait jamais été confronté.
Devant le projet Daum, Éric Jourdan avoue qu’il a été 
intimidé. Savoir-faire, histoire, tradition… un défi  troublant 
pour ce designer discret et effi cace. Sa réponse : ne pas 
être moderne à tout prix et évoquer les fondamentaux 
de la marque. Dans la plus pure tradition naturaliste de la 
maison, Jourdan a cerné une forme simple, entre la coupe 
et le vase, d’une tresse végétale légère et symbolique. 
La mission de Daum : exprimer, sur cette forme simple, 
des contrastes de surface entre peau intérieure 
et extérieure par un jeu de couleurs entre la tresse 
et la coupe. La superposition du jaune orangé et du bleu 
fait naître une nouvelle gamme irisée. Zlin évoque les 
époques légendaires des arts appliqués du début du XXe 
siècle, qui ont bâtit le prestige international de la Maison 
Daum. Celles où l’on repensait chaque jour la place 
du décor et de son intégration au cœur du projet. 
Une belle réponse en forme de question, un siècle 
plus tard.

Eric Jourdan’s pen is endowed with an exceptional 
precision, and is not encumbered by embellishments.  
Each stroke that gave birth to the creation of Zlin 
was carefully calculated. 
 The overall composition is Zen, clear and refi ned.  
The designer’s recent creations are animated by a poetic 
research on the undersides and right sides of furniture, 
rendered by a subtle play of openings and double bottoms,  
research that helped him to manage the enigmatic 
transparency of pâte de verre, a material that he had never 
yet confronted. 
Eric Jourdan admits that the Daum project intimidated him; 
savoir-faire, history, tradition… a disturbing challenge 
for this discrete and effi cient designer.  His response: not 
to be modern at any price and to evoke the fundamentals 
of the Daum brand.  In the purest naturalist tradition of the 
Daum brand, Jourdan has produced, out of a light and 
symbolic plant tress, a simple form that is between bowl 
and vase.  Daum’s mission:  to express, on this simple 
form, the surface contrasts between the inner and outer 
skins, by using a play of colours between the tress and 
the bowl.  The superimposition of the orange-yellow and 
the blue brings into being a new iridescent range.  Zlin 
evokes the legendary eras of the applied arts in the early 
20th century, which built the international prestige of the 
Daum brand, eras during which the place of décor and 
its integration at the core of the project were reconsidered 
each day.  A beautiful response, in the form of a question, 
over a century later. 
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Né à Novara 
en 1932
Collabore avec 
les plus grandes 

fi rmes italiennes parmi 
lesquelles : Alessi, Artemide, 
Castelli, Danese, Driade, 
Kartell, Magis, Olivetti, 
Poltronafrau ou encore 
Zanotta
Enseigne à la faculté 
d’Architecture de Milan ainsi 
qu’à l’Académie des Beaux-
Arts de Carrare. 
Expose son travail et ses 
recherches dans les musées 
du monde entier dont le 
MOMA (New York)
A reçu un très grand nombre 
de prix parmi lesquels le 
prestigieux « Compasso 
d’Oro » à 4 reprises.

Born in Novara in 1932
Since 1960, he has 
collaborated with the 
greatest Italian fi rms including 
Alessi, Artemide, Castelli, 
Danese, Driade, Kartell, 
Magis, Olivetti, Poltronafrau 
and Zanotta.
He teaches at the Faculty 
of Architecture in Milan and 
at the Academy of Fine Arts 
in Carrara. 
He exhibits his work and his 
research in museums around 
the world including the 
MOMA in New York. 
His works have attracted 
a vast number of awards 
including the coveted 
«Compasso d’Oro» 
on four occasions. 

E nzo Mari, fi gure mythique du design italien, a, depuis les 
années 60, toujours gardé l’esprit d’un jeune créateur 
sur chacun des projets qui lui ont été confi és par de 

prestigieuses maisons. Son expérience est toujours associée 
à une réfl exion riche sur la dimension symbolique, culturelle 
ou affective des objets du quotidien. Pour autant, Enzo Mari 
n’intellectualise pas sa création. Une idée peut fuser d’une 
situation inhabituelle, d’un moment fort et ce fut le cas pour 
Daum. 
Lors de l’élaboration de sa première collection pour Daum 
présentée en 2003, « Mémoire d’une fl eur » Enzo Mari a 
remarqué dans l’atelier les « chapes » qui contiennent les 
estampes en plâtre réfractaire du modèle fi nal. Ces objets, 
composés de demi-coques vissées, évoquent grossièrement 
la forme de la pièce qu’ils accueillent, sans pour autant révéler 
son aspect défi nitif. Un jeu divinatoire qui a inspiré Enzo Mari. 
Par ailleurs, il avoue être fasciné par les outils et instruments de 
travail qui donnent vie à ses créations. 
Programme inattendu pour Daum : réaliser une « chape » en 
pâte de verre, conçue pour exalter le mystère de l’univers des 
moules et de l’atelier. La surface devait être à la fois rugueuse 
et sensuelle, les couleurs profondes et denses avec, en point 
d’orgue, la visserie fi ctive traitée comme une ornementation. 
Porta Stampi Boboli évoque le défi  de la fabrication de la pâte 
de verre, que seuls les artisans confi rmés maîtrisent. Une des 
dernières étapes avant la chaleur du four, là où personne ne 
peut plus agir. Un Graal dédié au savoir-faire, qui questionne : 
qu’est devenu la vraie chape de Porta Stampi Boboli ?

Enzo Mari is a mythical fi gure in Italian design who since the 
1960s, has continuously brought the spirit of a young designer 
to each of the projects entrusted to him by predominantly-
Italian prestige design houses. Enzo Mari always combines 
his experience with a rich refl ection on the symbolic, cultural 
or affective dimension of everyday objects.  Enzo does not 
therefore intellectualise his creations.  An idea can spring from 
an unusual situation, from an intense moment, and this was 
indeed the case for Daum.  
During the elaboration of his fi rst collection for Daum, “Memoire 
d’une fl eur”, presented in 2003, Enzo Mari noticed, in the 
workshops, the “slabs” that contain the negative imprints, in 
the heat-resistant plaster, of the fi nal object.  These objects, 
composed of half-molds screwed together, broadly hint at the 
forms that they house, without quite revealing their defi nitive 
aspect.  A guessing game that inspired Enzo Mari.  Further-
more, he admitted being inspired by the crystal-making tools 
and instruments that give life to his creations.  
It was an unexpected program for Daum to have to produce 
a pâte de verre “slab”, designed to exalt the mysteries of the 
behind-the-scenes world of crystal-making workshops and 
molds.  The surface had to be both rough and sensuous, 
the colours deep and dense, with dummy screws, like organ 
pipes, treated as ornamentation. 
Porta Stampi Boboli evokes the challenge of pâte de verre 
fabrication, which only seasoned craftsmen can master. One 
of the last steps before the heat of the kiln, there where no one 
can act any more.  A Graal dedicated to savoir-faire, which 
raises the question:  what became of the real slab for Porta 
Stampi Boboli itself?  

Enzo Mari 
Porta stampi 
boboli 

125 ex.
ø : 38 cm - 15”
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Jean-Marie 
Massaud
Kumara 

125 ex.
H : 50 cm – 19 2 / 3”

P our cette première expérience avec la pâte de verre, 
le designer Jean-Marie Massaud a voulu travailler 
ce matériau dans la masse, comme le faisait les 

pionniers de cet art. Kumara est une pièce forte de ses 
32 kilos, animée d’une vie intérieure intense. Ce monolithe 
évoque un monument énigmatique, gravé d’un motif sériel 
situé aux confi ns du graphisme et de l’écriture. Jean-Marie 
Massaud a peut-être cherché à interpeller les archéologues 
du futur qui verront dans Kumara une pierre de Rosette 
mystérieuse et indéchiffrable. Pour lui, le projet préside 
la réalisation. Chez Daum, le défi  technique fut également 
de taille ! Il a fallu modeler l’écriture en positif sur un noyau 
en plâtre plongé dans une cire de forme cubique pour 
obtenir cette forme défi nitive, simple et puissante. Dès 
le départ, Jean-Marie Massaud a opté pour un gris ciel 
d’orage, afi n de ne pas troubler le jeu des transparences 
du motif par des couleurs. Dernière étape : le polissage 
miroir sur une face, ultime réglage de la vie lumineuse 
interne de la pièce. Daum a fait appel à un marbrier 
pour cette phase, inédite pour la marque, justifi ée 
par les dimensions imposantes de la pièce.
Kumara constitue un exemple représentatif de la façon 
dont la pâte de verre évolue, lorsque l’on exalte sa densité 
intérieure. 

For this fi rst encounter with pâte de verre, Jean-Marie 
Massaud, the designer, sought to work the material as 
a solid mass, as did the pioneers of this art.  Kumara is 
64 pounds piece, animated by an intense interior life.  
This monolith is calls to mind an enigmatic monument, 
engraved with a serial motif that is on the borderline 
between graphics and handwriting.  Perhaps Jean-
Marie Massaud sought to catch the attention of the 
archaeologists of the future, who will see in Kumara a 
mysterious and indecipherable Rosetta stone. For him, 
the project presides over the accomplishment.  For Daum, 
the technical challenge was also on a large scale!  
The writing had to be sculpted in relief on a kernel of 
plaster plunged in a cubic block of wax to obtain this 
defi nitive, simple and powerful form.  From the outset, 
Jean-Marie Massaud opted for a stormy-sky grey, in order 
not to upset the play of transparencies of the motif with 
the colours.  Final step:  the mirror polishing of one face, 
the fi nal adjustment of the internal luminous life of the 
piece.  Daum called in a marble mason for this operation, 
a fi rst for Daum, but justifi ed by the imposing dimensions 
of the piece. 
Kumara is a representative example of the way in which 
pâte de verre evolves, when one exalts its internal density. 

Né à Toulouse 
en 1966
Architecte 
intérieur et 

scénographe, diplômé de 
L’École Nationale Supérieure 
de Création Industrielle, 
Paris (1990).
Crée en 1994 son propre 
studio à Paris collaborant 
avec des sociétés 
internationales telles 
qu’Yves Saint Laurent, 
Renault, Capellini , Yamaha, 
Authentics, Baccarat, 
Cacharel, Habitat, Lancôme, 
Lanvin, Magis, Yamaha 
Offshore…
Fonde en 2000 le studio 
Massaud avec Daniel 
Pouget, qui étend son 
activité à l’architecture.
A reçu notamment le 
prix du meilleur fl acon 
(Nemo Cacharel) en 2001 
et le grand prix de la 
presse internationale et 
de la Critique du Meuble 
Contemporain en 1996

Born in Toulouse in 1966
Graduated as an interior 
designer and set designer 
from the École Nationale 
Supérieure de Création 
Industrielle, Paris (1990).
In 1994, he set up his own 
studio in Paris and began 
to work with international 
companies such as Yves 
Saint Laurent, Renault, 
Capellini, Yamaha, 
Authentics, Baccarat, 
Cacharel, Habitat, Lancôme, 
Lanvin, Magis and Yamaha 
Offshore…
In 2000, he founded Studio 
Massaud with Daniel 
Pouget, thus extending 
the span of his activities to 
cover architecture.
His work has notably 
earned him the Best 
Perfume Bottle award in 
2001 (Nemo Cacharel), 
and the International Press 
Grand Prix at the Critique 
du Meuble Contemporain 
in 1996.
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Stefano Poletti 
Finferlo 

125 ex.
H : 23 cm - 9”

Né à  Milan  
en 1958
Artiste designer, 
termine une école 

de commerce puis se tourne 
vers la mode. 
Diplômé de l’école de 
Stylisme Marangoni à Milan, 
il suit les cours Berçot 
Travaille avec de nombreux 
couturiers comme Yves Saint 
Laurent, Thierry Mugler, 
Christian Lacroix, Montana…
Réalise des bijoux pour 
Balmain, Givenchy, Nina 
Ricci, Yves Saint Laurent, 
Ungaro 
Son travail reçoit une 
mention dans le dictionnaire 
Internationale du bijou 
(Éditions du Regard – 1998) 

Born in Milan in 1958
Stefano, an artist designer, 
graduated from business 
school then turned towards 
fashion. 
He is also a graduate of the 
Marangoni School of Stylism 
in Milan, and studied  
at the Berçot School. 
He has worked with many 
couturiers such as Yves 
Saint Laurent, Thierry 
Mugler, Christian Lacroix and 
Montana…
He has created jewelry for 
Balmain, Givenchy, Nina 
Ricci, Yves Saint Laurent and 
Ungaro. 
His work earned him a 
mention in the International 
Dictionary of Jewelry 
(Éditions du Regard – 1998) 

L es premiers bijoutiers égyptiens travaillaient la pâte 
de verre… il y a plus de quatre mille ans. Stefano 
Poletti, créateur italien d’avant-garde reconnu pour 

ses parures délicates, diffusées par les plus grands noms 
de la mode. Choix judicieux : depuis ses débuts, Stefano 
s’inspire de la nature et choisit le verre comme principal 
mode d’expression
Pour Daum, Stefano Poletti avoue qu’il s’est laissé influencer 
par … Daum. Captivé par la tradition, émerveillé par la 
texture et les couleurs, il a imaginé Finferlo, un vase naturel 
éminemment organique inspiré par une chanterelle. 
C’est connu, les champignons changent de couleurs au 
gré des intempéries. Un argument idéal pour utiliser les 
palettes pastel de Daum, de l’orangé au vert tendre. La 
« peau » de cette chanterelle a été gravée, ses bords affinés 
soigneusement polis pour traduire la fragilité naturelle de ces 
êtres qui provoquent l’émoi des chercheurs : appartiennent-
ils au règne végétal ou animal ? De toutes façons, ils font 
partie de la nature.  
« Sur de nombreux points, Daum correspond à mon univers, 
raconte Stefano. Par ailleurs, l’histoire entre la pâte de 
verre et le bijou, malgré son origine millénaire, ne fait que 
commencer .»

The first Egyptian jewellers worked pâte de verre… over 
four thousand years ago.  One of the members invited by 
Daum to join the “Fresh Look at Nature” team is the avant-
garde Italian designer Stefano Poletti, renowned for his 
delicate jewellery designs, marketed by the greatest names 
in fashion. A wise choice as, since his debut, Stefano has 
drawn inspiration from nature and chose glass as his princi-
pal mode of expression. 
While working with Daum, Stefano admits that he let himself 
be influenced by… Daum.  Captivated by the tradition, 
amazed by the textures and colours, he conceived Finferlo, 
an eminently organic vase inspired by the chanterelle 
mushroom.  
It is well-known that mushrooms change colour according 
to the weather.  An ideal argument for using Daum’s pastel 
palettes, ranging from shades of orange to soft greens.  The 
«skin» of this chanterelle is engraved, and its tapered edges 
carefully polished to render the natural fragility of these forest 
dwellers, which arouse such enthusiasm among mushroom 
hunters.  Do they belong to the vegetable or animal world?  
Whichever, they are part of nature.   
«Daum corresponds with my world on several points», 
says Stefano.  “Furthermore, the story of pâte de verre and 
jewellery is just beginning, despite its origins dating back a 
few millennia back”. 
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Né à Montréal 
en 1952
Diplômé du 
Dawson College 

(71-74) et  de la Sheridan 
College School of Crafts 
and Design
Enseignant de 1989 
à 2002 au Centre 
des métiers du verre.
Grand Prix des métiers 
d’art en 1998 (Montréal) 
Certaines de ses sculptures 
en verre sont exposées 
dans des galeries publiques 
et privées au Canada, 
aux Etats Unis, en Europe 
et à Singapour

Born in Montreal in 1952, 
Donald graduated from 
the Dawson College School 
of Creative Arts (1971-1974) 
and graduated in Applied 
Arts from the Sheridan 
College School of Crafts 
and Design. 
From 1989 to 2002, he 
taught at the Centre des 
Métiers du Verre
In 1998, he received the 
Grand Prix des Métiers d’Art 
(Montreal). 
Some of his sculptures 
in glass are exhibited in 
both public and private 
galleries in Canada, the 
United States, Europe and 
Singapore. 

U n hublot à travers lequel découvrir les secrets et 
les beautés des profondeurs aquatiques. Voici 
comment Donald Robertson décrit Coral, une large 

coupe bleutée réalisée par Daum. Tout en subtilité et en 
nuance, Coral est dans la continuité du travail de ce verrier 
canadien réputé. Sa passion : la pâte de verre à la cire 
perdue, qu’il maîtrise parfaitement. Cette collaboration 
avec Daum est donc naturelle. Depuis le début des années 
80, cet artiste est l’une des grandes fi gures du monde 
du verre contemporain canadien très bien structuré, 
grâce notamment au Centre du Verre du Québec où il a 
enseigné jusqu’en 2002. Ses vases en forme de casques 
antiques retournés, dénonçant la guerre, sont connus 
internationalement. Autre thème privilégié : les coupes, qu’il 
a longuement étudié en mettant l’accent sur l’harmonie 
entre le pied et la vasque. Le défi  a consisté à contrôler 
la retenue de la sculpture, qui devait se fondre dans la 
profondeur de l’œuvre. Il a également fallu traduire, par 
la maîtrise des couleurs, les subtiles nuances des fonds 
marins et cette émotion intense qui submerge tous ceux 
qui les visitent. Les motifs animaliers qui ornent la pièce 
sont habilement esquissés et l’on se sent soudain voyeur, 
plongeur égaré au-dessus de l’Atlantide. Un « éventail de 
mer », que Donald Robertson, plutôt habitué à la neige, 
a parfaitement su traduire dans le cristal, ce « solide-
liquide », comme il l’appelle familièrement.

A porthole through which to discover the secrets and 
beauty of the aquatic depths, is how Donald Robertson 
describes Coral, a large blue-tinted bowl produced 
by Daum. Full of subtlety and nuances, Coral is the 
prolongation of this renowned Canadian glassmaker’s 
work. His passion:  pâte de verre using the lost wax 
casting technique, which he masters perfectly. This 
partnership with Daum is therefore natural.  Since the early 
1980s, this artist has been one of the major fi gures in the 
world of well-structured contemporary Canadian glass, 
thanks notably to the Centre du Verre in Quebec, where 
he taught until 2002. In his calm and serene manner, he 
shared his passion with many students who saw him, not 
as a teacher, but rather as an accomplice. His vases, in 
the form of upturned helmets from antiquity, denouncing 
war, are internationally recognised. Another favourite 
theme:  bowls, which he studied in depth, focusing on 
the harmony between the foot and the body. Coral is a 
shining example, which Daum made a point of honour of 
bringing to perfection. The challenge was to master the 
restraint of the sculpture, which had to blend into the depth 
of the work. It was also necessary to translate, using the 
mastery of colour, the subtle nuances of the seabed and 
the intense emotion that overwhelms all those who visit 
them. The animal motifs that adorn the piece are skilfully 
sketched and one suddenly feels like a voyeur, a diver lost 
over Atlantis. A “sea fan”, which Donald Robertson, who 
is more used to snow, perfectly translated in crystal, that 
“liquid-solid”, as he likes to call it. 

Donald 
Robertson
Coral 

125 ex.
H : 41 cm – 16 1 / 7”
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Jean-Baptiste 
Sibertin-Blanc
Rototondo 

125 ex.
ø : 44 CM – 17 1 / 3”

J ean-Baptiste Sibertin-Blanc, designer et directeur 
de la création de la Maison Daum depuis 1999, connaît 
bien les possibilités de la Pâte de Verre. En concevant 

Rototondo, il s’atèle à restituer une émotion simple, comme 
en procure la contemplation de la nature. Rototondo 
est une coupe hélicoïdale, minutieusement striée, ouverte 
jusqu’au centre par une franche rupture. La gravure, inspirée 
par une sublime concrétion corallienne, semble issue d’un 
exercice mathématique. Dans la lumière, cette fi ne texture 
concentrique s’exprime tel un vitrail dont le dessin aérien 
pourrait évoquer le tournoiement d’une graine d’érable. 
Les arêtes, soigneusement polies, prennent alors le relais 
de la transparence pour exalter l’élégance du dessin original.
Pour les couleurs, JBSB règle au lumen près la densité 
de cette translucidité aquatique, par un dégradé de verts 
et de bleus, de l’embase jusqu’à la bordure. Cette coupe 
recèle une autre dimension, plus secrète. Elle révèle la 
passion de son créateur pour l’architecture. Cette « rotonde » 
a bien sûr changé d’échelle, puis elle a été inversée, 
à la façon des charpentes d’église inspirées par les coques 
des bateaux. Cet objet, architecture minimaliste en devenir, 
explore l’horizontalité, une dimension rarement évoquée 
de cet art. Parallèlement, Jean-Baptiste Sibertin-Blanc s’est 
toujours intéressé aux capacités de la matière à répondre 
à de nouvelles écritures. Ses recherches sur les capacités 
du bois de balsa, ses voyages et rencontres avec des artisans 
internationaux en témoignent. Patient, méthodique, il saisit 
au moment propice le matériau juste pour servir un projet. 
La nature est la plus douée des architectes, semble nous 
révéler Rototondo.

Jean-Baptiste Sibertin-Blanc, designer, is the Creative Director 
at Daum since 1999, and knows the possibilities of pâte 
de verre very well.  In conceiving Rototondo, he endeavoured 
to transcribe a simple emotion, like that experienced during 
the contemplation of nature. Rototondo is a helical bowl, 
painstakingly grooved, and opened to the centre by a bold 
rupture. The engraving, inspired by a sublime coral-like cons-
truction, seems to emanate from a mathematical equation. 
In the light, these fi ne concentric turns express themselves 
the in the way the airy design of a stained-glass window could 
express the spinning of a falling maple seed. The meticulously 
polished ridges take up the torch of transparency to exalt 
the elegance of the original design. 
As for the colours, JBSB adjusts the density of this aquatic 
translucency to the nearest lumen, using graduated shades 
of greens and blues, from the base right up to the border.  
This bowl conceals another more secret dimension.  It reveals 
its designer’s passion for architecture. This “rotunda” has 
of course changed scale, and then been inverted, like 
the roof timbers of churches inspired by the hulls of boats.  
This object, with its burgeoning minimalist architecture, 
explores horizontality, a dimension rarely explored by this art. 
In parallel, Jean-Baptiste Sibertin-Blanc has always been inte-
rested in the ability of the material to respond to new writings.  
His research on the capacities of balsawood, his journeys 
and encounters with international craftsmen all bear witness.  
Being patient and methodical, he seizes the right material 
at the right moment to serve a project.  Nature is the most 
gifted of all architects, is what Rotondo seems to be revealing. 

Né à Bourg la 
Reine en 1957
Ebéniste (École 
Boulle) et designer 

diplômé de l’Ecole Nationale 
Supérieure de Création 
Industrielle en 1987 (Paris)
De 1987 à 1991, travaille 
avec Ricardo Bofi ll 
De 1991 à 1999, collabore 
avec des industriels et 
éditeurs français dont 
Artcodif, Christofl e, Cristal 
Saint-Louis, Hermès,  
Puiforcat, Saint-Gobain, 
Salviati, Tarket Sommer 
Rejoint en 1999 Daum 
en tant que Directeur 
de la Création
En 2002, reçoit le Talent 
de l’élégance au Sommet 
du Luxe (Paris) pour 
l’ensemble de son travail.

Born in Bourg-la-Reine 
in 1957
Graduated as a cabinet-
maker from the Ecole Boulle, 
and graduated from the 
Ecole Nationale Supérieure 
de Création Industrielle 
in Paris in 1987 
From 1987 to 1991, 
he worked with Ricardo Bofi ll 
From 1991 to 1999, 
he worked with French 
industrial brands and art 
editors including Artcodif, 
Christofl e, Cristal Saint-
Louis, Hermès, Puiforcat, 
Saint-Gobain, Salviati and 
Tarket Sommer 
In 1999, he joined the CFC 
Daum group as Creative 
Director 
In 2002 received the Talent 
de l’Elégance award at the 
Sommet du Luxe in Paris 
for his complete works
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Né à Kyoto 
en 1951
S’installe à Paris 
en 1973 

et fait ses débuts dans 
la photographie. La lumière 
est au centre de son 
approche artistique.
En 1988, il reçoit le prix 
Niepce pour l’ensemble de 
son travail photographique.
En 1995, reçoit le Grand 
Prix de la Ville de Paris.
En 1999, lauréat du 
concours pour la vallée 
de la chimie et réalise des 
illuminations-projections 
dans le cadre du Festival 
de Lumière, Lyon

Born in Kyoto in 1951
 Keiichi settled in Paris in 
1973 and made his debut 
in photography. Light is 
at the heart of his artistic 
approach.
In 1988, he was awarded 
the Niepce prize for his 
complete photographic 
works.
In 1995, he received 
the Grand Prix of the Ville 
de Paris.
In 1999, in Lyon, France, 
he received the laurels at the 
vallée de la chimie (Chemical 
Valley) competition, and 
designed the illuminations 
and projections in the 
framework of the Festival de 
Lumière (Festival of Light).

C rossing Y interpelle, questionne, ouvre les portes 
de l’imaginaire. Sur un support lumineux cruciforme, 
dont la matière blanche et satinée évoque la glace, 

pousse une branche de bronze et une feuille géante. 
Keiichi Tahara, sculpteur d’origine japonaise, nous offre-t-il 
une œuvre symboliste à la manière d’un Haïku en trois 
dimensions ? 
La réponse est différente. L’artiste a donné une interpré-
tation très contemporaine de cette collection. Le socle 
est un « X » et la branche un « Y ». Abscisses et ordonnées 
pour l’évocation d’une nature numérisée, traduite par 
un langage universel : les mathématiques. 
À ses origines, rappelons-le, cette science servait les 
échanges commerciaux pacifi ques entre les peuples. 
Crossing Y n’est pas un luminaire, mais plutôt une 
sculpture lumineuse. Son créateur est un artiste reconnu 
internationalement pour dompter la lumière à des fi ns 
artistiques. Lorsqu’il s’installe à Paris en 1973, Keiichi 
débute par la photographie, avant de déborder largement 
du support pellicule, art dans lequel il excelle. Ses prises 
de vues sont désormais inscrites sur le verre ou la pierre 
dans des sculptures monumentales et l’une de ses 
installations, à Hokkaido, comporte 78 colonnes de verre 
prismatique de plus de huit mètres de hauteur ! Le verre 
est devenu pour lui un complice privilégié, grâce à ses 
rapports intimes avec la lumière, de la transparence à 
l’opacité. Daum réalise ce projet « mixed médias », incluant 
la fonte de la branche en bronze et la maîtrise de la source 
lumineuse intérieure de la sculpture. Mais qu’évoque la 
feuille délicatement ouvragée de Crossing Y ? La Nature, 
répond simplement Keiichi.

Crossing Y seizes the attention, raises questions and 
opens the gates of the imagination.  A bronze branch and 
a giant leaf, growing on a luminous cruciform support, in a 
white satin-fi nished material, redolent of ice. Is Keiichi Ta-
hara, the Japanese sculptor, offering us a symbolist work, 
like a three-dimensional Haiku?  
The answer is different. The artist has rendered a very 
contemporary interpretation of this «Fresh Look at Nature».  
The plinth is an “X” and the branch is a “Y”. Abscises and 
ordinates to evoke a digitised Nature, translated into a 
universal language: mathematics. Let us not forget that at 
its origin, this science served peaceful trade links between 
peoples.  
Crossing Y is not a luminaire, but rather a luminous sculp-
ture.  Its creator is an artist who is internationally renowned 
for mastering light for artistic ends. When Keiichi settled in 
Paris in 1973, he began life as a photographer, an art 
in which he excels, but he rapidly expanded into other 
media. His visions were henceforth inscribed in glass or 
stone in monumental sculptures, and one of his installa-
tions in Hokkaido, is comprised of 78 columns 
of prismatic bubbled glass measuring over 26 feet tall !  
Glass has become his favourite acolyte, thanks to his 
intimate relationship with light, from transparency to opa-
city.  Daum accomplished all phases of this “mixed media” 
project, including the casting of the bronze elements and 
the elaboration of the sculpture’s internal light source.  
What does the delicately worked leaf in Crossing Y repre-
sent ?  Nature, replies Keiichi, simply. Brilliant. 

Keiichi Tahara 
Crossing Y

125 ex.
H : 50 cm – 19 2 / 3”
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