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EIN GESPRACH MIT COSTANCE GUISSET

IN LECOLE, SCHOOL OF JEWELRY ARTS IN PARIS
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Vor iiber zehn Jahren wurde L'ECOLE, die Schu-
le fiir Schmuckkunst, mit der Unterstiitzung von
Van Cleef & Arpels gegriindet. Diesen Herbst 6ff-
net sie ihre Ttren zur Welt des Schmucks im Hotel
de Mercy-Argenteau, einem Gebdude aus dem 18.
Jahrhundert an den Grands Boulevards in Paris. Als
historisches Denkmal beheimatet die Ausbildungs-
statte einen groflen Ausstellungsraum, eine einzig-
artige Buchhandlung und eine Bibliothek, die ganz
der Welt des Schmucks gewidmet ist.
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Das Hotel de Mercy-Argenteau wurde 1778 vom Architekten Firmin Pertlin
erbaut und nach seinem ersten Bewohner benannt, der das Nutzungsrecht
fir das Grundsttick erlangte: Florimond-Claude, Graf von Mercy-Argenteau.
Als Botschafter unter Maria Theresia von Osterreich arrangierte er die Heirat
des zukinftigen franzosischen Koénigs Ludwig XVI. und Marie Antoinette.
Als Vertrauter und Berater der jungen franzdsischen Konigin versuchte
er vergeblich, ihren verschwenderischen Lebensstil und ihren Hang zum
Luxus zu mildern. Bevor sie nach Varennes floh, vertraute die Konigin ihm
eine Truhe mit ihren Juwelen an. Und die Truhe hat berlebt. Es ist daher
nicht das erste Mal, dass das Gebaude sein Schicksal mit dem der Welt des
Schmucks verknpft sieht. Von der Pracht des Ancien Régime sind nur der
Festsaal mit seiner korinthischen Saulenhalle und den weiflen Wanden mit
vergoldeten Holzverzierungen sowie das Speisezimmer erhalten geblieben,
beides historische Denkmaler.

Zum ersten Mal in seiner Geschichte wird das Hotel de Mercy-Argenteau
nun flr alle gedffnet sein. Aufgrund seiner Lage im Theaterbezirk ist die
erste temporare Ausstellung der L'ECOLE dem Schmuck aus dem Theater
der Comédie-Frangaise gewidmet. Sie umfasst 120 Accessoires, Kunstwer-
ke und Dokumente, die grofitenteils aus den Sammlungen des Theaters
stammen. Die ersten beiden Akte finden in dunklen Raumen statt, die die
Besucher Backstage versetzen und die Anspannung der Schauspieler und
Schauspielerinnen fast greifbar machen. Gemalde, Gouachen, Miniaturen,
Drucke, Manuskripte und Lieferantenrechnungen erinnern an die Anfange
der Comédie-Francaise. »Die Schmucksets, die von Schauspielern getragen
wurden, gehdrten ihnen personlich«, erklart Agathe Sanjuan, Direktorin der
Bibliothek-Museum der Comédie-Frangaise und Kuratorin der Ausstellung.
»Indem sie ihren Schmuck auf der Biihne ausstellten, zeigten sie auch ihren
sozialen Status. Selbst wenn dies bedeutete, der Handlung des Stlicks zu
widersprechenl«

Wahrend des Ersten Kaiserreichs war der Bihnenschmuck vom zeit-
gendssischen Geschmack flr die Antike beeinflusst. Dies belegt der ver-
goldete Lorbeerkranz, den der grofie Talma in »Britannicus« trug. Die Be-
sucher schreiten durch einen schwarzen Samtvorhang, bevor sie einen

hell beleuchteten Raum betreten, der an die Bihne erinnert. Silhouetten
von Schauspielern und Schauspielerinnen werden auf beleuchtete Tafeln
wie Schattenbilder projiziert, um den theatralischen Effekt zu betonen. Die
Biihnenbildgestaltung konzentriert sich auf die Romantik und die Tragddin
Rachel, die Heldin ihrer Zeit. Mademoiselle Rachel war von Schmuck - so-
wohl echt als auch unecht - fasziniert.

Im Bankettsaal erreicht die Ausstellung ihren Hohepunkt: Prachtige
Kostime, ausgeliehen vom Nationalen Zentrum fur Theaterkostim und
Design, umfassen ein mit Steinen besticktes Kleid, das von Julia Bartet im
Jahr 1888 in der modernen Komddie »Pepa« getragen wurde, sowie eine
von Mounet-Sully in Racines »Athalie« getragene Tunika. Diese war mit
einem volumindsen Brustschmuck aus Glas-Cabochons verziert, die auf
Folie montiert waren, um noch heller zu leuchten. Der letzte Akt zeigt die
Darsteller der Belle Epoque, darunter Mademoiselle Bartet, Edouard de
Max und Sarah Bernhardt.

Im Vorfeld der Eroffnung trifft Modekolumnistin Judith Bradl die Desig-
nerin, Innenarchitektin und Szenografin Constance Guisset zu einem Inter-
view, die fUr die Gestaltung des Interieurs der Ausstellungsraumlichkeiten
der L'ECOLE verantwortlich ist. Guisset griindete ihr Studio im Jahr 2009.
Nach einem Studium an der ESSEC Business School und Sciences Po Paris
sowie einem einjahrigen Praktikum im japanischen Parlament in Tokio ent-
schied sie sich fir das Design und absolvierte die ENSCI-Designschule, an
der sie 2007 ihren Abschluss machte.

Judith Bradl: Erlauben Sie mir mit einer sachlichen Frage in dieses Interview
einzusteigen: Was hat Sie davon {iberzeugt, Designerin zu werden?

CONSTANCE GUISSET: Ausschlaggebend flr mich war die Freiheit,
die ich versplrte, wenn ich an Projekten arbeiten durfte. Freiheit fir die
Schopfung und im Spezifischen flr welche Art der Schopfung ich mich
im jeweiligen Projekt entscheiden durfte. Designerin zu sein, bedeutet,
Probleme zu l6sen. Ein komplexes Projekt ist flr mich interessanter als
ein rein dekoratives. Ich mag Projekte, die mein Denken in Losungen
fordern.
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lhr Design wird als ein Gleichgewicht zwischen Ergonomie, Feingefiihl und
Vorstellungskraft beschrieben. Konnten Sie naher erldutern, wie diese Ele-
mente Ihren Ansatz in Bezug auf Produktdesign, Innenarchitektur und Biih-
nenbild beeinflussen?

Ich setze Projekte um und realisiere oft erst spater, warum ich bestimmte
Entscheidungen getroffen habe. Mein allererstes Objekt, Vertigo, war ein
Rahmen, der rollte, wobei das Bild gerade blieb. Ich liebe es, die Menschen
zu Uberraschen - und zwar mit einem Ergebnis, das Poesie und Technik
vereint. Dieses Objekt war unbewusst ein wichtiger Ausgangspunkt fir
mein weiteres Schaffen, in dem es immer wieder um Bewegung geht. Als
ich spater Buhnenbilder fiir Shows entworfen habe, habe ich das Licht,
die Bewegung, den Tanz entdeckt. In meiner Arbeit steckte bereits dieser
»Tanz«, aber das hatte ich selbst nie realisiert. Auch die Suche nach Anmut
sowie eine besondere Ambivalenz spielten eine grofie Rolle: Denn auch wenn
ich eine zuverlassige und ernsthafte Designerin bin, verspure ich zugleich
eine Gleichgliltigkeit, was die Menschen Uber mich denken. Ich provoziere
gerne auch den ironischen Moment. Das ist wesentlich, wenn es um das
Geflihl von Freiheit geht. Das Streben nach dem Gleichgewicht zwischen
Ernsthaftigkeit und Ironie eréffnet neue Mdglichkeiten, ohne standig in der
Realitat zu verharren.

Das ist grofiartig. Aber es klingt auch nach vielen Gegensatzen.
Ja, ich denke, diese fuhren zur Suche nach Balance.

Kdnnen Sie uns einen Einblick in lhren kreativen Prozess geben, von der an-
fénglichen Inspiration bis zur endgiiltigen Umsetzung? Zum Beispiel sitzen wir
jetztin einem Geb&ude mit historischem Hintergrund. Wie gehen Sie damit um?

Als erstes bin ich eine aufmerksame Zuharerin. Ich denke, das ist einer
der Schlissel zur passenden Losung. Hier kommt man an einen Ort, der
per se beeindruckt. Ich bevorzuge es, nicht von vornherein beeindruckt
zu sein. Ich mag starke Empfindungen, die ich zulassen muss, um mich
auf den Ort einzulassen. Ich schalte also meinen Flugmodus aus und ver-
suche, den Ort zu erspuren: Lichtverhaltnisse, Bewegungen, Volumen und
die Wahrnehmung des Raums. Die Ideen entstehen dann intuitiv aus dem
Verstandnis des Vorhandenen heraus. In der Realitat ist der Ausgangspunkt
eines Projekts haufig eine Excel-Tabelle, die Anforderungen und Aufgaben
enthalt. Dazwischen herrscht das Chaos der Kreation und am Ende kehrt
man wieder zur Excel-Tabelle zurlck. Das ist die einzige Moglichkeit, um
einen Ort wie diesen zu gestalten. Viele Schritte erfordern Geradlinigkeit
und Genauigkeit, aber dazwischen ist die Verricktheit unentbehrlich.

Sie haben gesagt, Sie mogen Herausforderungen und bevorzugen anspruchs-
volle Projekte. Welche Herausforderungen gab es bei diesem Projekt der
L'ECOLE?

Die grofte Herausforderung bestand darin, einen Unterschied zwi-
schen dem patrimonialen Raum und dem zeitgendssisch, technisch ver-
sierten Raum zu schaffen. Das ist der wesentliche Punkt. Es war nicht
einfach, den einen Weg herauszufinden, mit dem vielfaltigen Publikum
umzugehen und welche Art von Raumen welchen Zweck erfiillen werden.
Das Hauptanliegen war, schon in der Planungsphase zu verstehen, was
danach hier vor sich gehen wird. Die Idee musste mit dem Architekten
und dem historischen Architekten in Einklang gebracht werden. Ich wurde
nicht gebeten, das Gebaude an sich zu optimieren, sondern das Innere
fur Ausstellungen anzupassen. Der historische Kontext darf nicht die
Werke Uberschatten, die prasentiert werden. Beide missen in Harmonie
miteinander existieren.

Da spielt auch das Licht eine wesentliche Rolle, oder?

Der komplexe Teil bei der Beleuchtung von Ausstellungen ist, dass sie
nur dann gut umgesetzt ist, wenn man das Licht nicht sieht. Ich spreche
also vom Licht an sich. Unsichtbares Licht ist fantastisch. Und dann konnen
Lichtquellen auch Gestaltungselemente sein: Der Leuchtkdrper, der die
Besucher auf ihrem Weg entlang der Treppe begleitet, erinnert an einen
prachtigen Lister.
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Das ist sehr interessant. Konnen Sie uns vielleicht mehr dariiber erzihlen,
wie Licht und Dunkelheit in Ihrem Dt k en kdnnen?

Das ist eines meiner Lieblingsthemen. Es ist etwas, das ich wirklich
gerne mache: eine Architektur wie eine Reise oder wie eine Ausstellung
zu prasentieren. Tatsachlich war es hier kompliziert, weil es einige Raume
gab, die nicht denkmalgeschiitzt waren und die durch die Nutzung zuvor
beschadigt waren. So kam mir die Idee, diesen Raum zu verringern. Deshalb
ist der Eingang dunkel und der Orientierungssaal ebenfalls. Hier hingegen
ist es hell. Wenn Sie hier ankommen, ist alles sehr offen. Selbstverstandlich
konnen wir das je nach Ausstellung variieren. Auch die vorderen Raume
kénnen hell sein, wenn es fur die Ausstellung notwendig ist. Meine Arbeit
bestand in der Konzentration darauf, alle Durchgangsbereiche dunkel zu
halten, um das fantasievolle Reisen anzuregen. Wenn man einen Tunnel
sieht, in dem es dunkel ist, geht man durch den Tunnel auf das Licht zu.
Das ist die Art und Weise, wie ich versuche, den Raum zu verkleinern, um
ihn danach freizulegen. Denn intuitiv bewegen die Menschen sich zum
Licht hin. Die Dunkelheit ist wie ein vorbereitender Moment fir etwas, das
danach kommt. Die Gegensatzlichkeit von Dunkelheit und Licht ist in der
Architektur deshalb duferst interessant. Sie schafft einen Rhythmus, den
ich wie Akte einer Oper inszenieren kann.

Lassen Sie uns Uber die Farben und Materialien sprechen, die Sie hier ver-
wenden. Diese rufen Bilder von Booten und fernen Reisen hervor. Kénnten
Sie auch die Bedeutung dieser Materialien erkldren?

Der groBe Raum ist in Dunkelrot, Gold und Dunkelblau gehalten; die
Bibliothek in Griin und Dunkelrot, also viele Farben. Es ist nicht so einfach,
etwas zu finden, das sich unterscheidet und nicht versucht, das Gleiche
zu tun. Das Konzept verfolgt, den zeitgendssischen Charakter hervorzu-
heben, weil Van Cleef & Arpels sehr zeitgendssisch ist. So habe ich mich
entschieden, dieses dunkle Blau zu verwenden, weil die Astronomie eines
der Inspirationsmotive der Maison ist. Es ist die Idee der Reise - aber Reisen
kann man auch unter Wasser in einem U-Boot oder im Universum in einem
Raumschiff. Ich habe etwas zwischen U-Boot und Raumschiff gestaltet,
sodass man sich darin verlieren kann und nicht weif, ob es unter Wasser
oder am Himmelszelt ist. Es ist ein Ort, an dem sich jeden Tag Hunderte
von Menschen aufhalten werden. Deshalb miissen die Materialien extrem
widerstandsfahig sein, wie beispielsweise Phoenix, ein spezielles Laminat.

Welche Lehren haben Sie aus diesem Projekt gezogen?

Dieses Projekt war voller Abenteuer und komplexer Momente. Jedes Mal,
wenn mein Team und ich ein Projekt umsetzen, lernen wir, noch fluider zu
werden. Man weif3 nie, was passieren wird. Ich bin auch gespannt, wie die
Menschen sich hier in diesen Rdumen verhalten, welche Resonanzen ent-
stehen. Dieses Feedback zu bekommen, ist sehr wichtig, weil ich dadurch
mehr Uber die Verhaltensweisen lernen kann und ich diesen Input in die
nachsten Umsetzungen projiziere. Man ist auch als Designerin nie erfahren
genug, um alles vorherzusehen.

Ein gutes Stichwort, das mich noch zum Thema Trends bringt. Lassen Sie
sich davon beeinflussen oder sind Sie, wie Sie am Anfang gesagt haben, im
Flugmodus?

Ich wiirde sagen: beides. Bezogen auf die Art und Weise, wie wir ein
Projekt realisieren, kann man klare Tendenzen erkennen. Ich denke da
oft an die Idee des Klassizismus, in der man sich nicht nur auf Materialien
fokussiert, sondern auf Visualisierung setzt. Klassizismus und Zeitlichkeit
sind wichtig. Das ist eine Tendenz, die ich spuren kann. Auch die Handwerks-
kunst kommt zurick. Das ist sehr erfreulich und hat mit Wertschatzung
zu tun. Heute liegt das Interesse darin, einen Raum so zu betrachten, wie
er ist. Das Schone daran wird enthdillt, ohne auszuléschen, was zuvor hier
passiert ist. Der Raum wird respektiert und alles wird bewahrt, was schon
vorhanden ist. Ich als Designerin wirke nur einen Augenblick im Leben
dieses Gebaudes. Und das ist nichts. Es war schon lange vor mir da und
wird langer bestehen, als ich lebe. Daher respektiere ich diesen Moment
als diesen einen Augenblick.
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