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Avant-propos

Une bonne formation de styliste doit inciter les étudiants à proposer des solutions maîtrisées et 
créatives à une problématique, celle d’habiller les gens dans leur vie quotidienne. Durant mes 
années d’enseignement, j’ai constaté que l’obstacle majeur à l’atteinte de cet objectif n’était pas 
d’acquérir des compétences techniques ni un savoir théorique suffisant – et d’ailleurs de nos jours, 
avec la facilité d’accès à l’information, un enfant de huit ans est probablement plus sophistiqué et 
plus au fait des tendances que jamais – mais plutôt d’accepter de concevoir des vêtements pour 
des personnes bien réelles.

Beaucoup d’étudiants (et parfois certains enseignants) pensent que la réalité – de vrais clients ayant 
de vrais besoins – est l’ennemie de la créativité. En effet, la réalité est perçue comme synonyme 
de corvée, de compromis et de médiocrité. De ce fait, de plus en plus de formations tendent à 
prodiguer un enseignement purement théorique, les applications pratiques étant limitées au strict 
nécessaire. Si bien que les dessins des étudiants s’apparentent davantage à des concepts qu’à de 
vrais vêtements.

Il m’a fallu des années en tant que styliste professionnel pour me rendre compte de l’importance 
qu’il y a à cerner ce qu’est un consommateur réel bien vivant, et à comprendre ce qu’il ou elle est 
prêt à porter ou non. Paradoxalement, cela a alors été pour moi le début de la véritable créativité. 



Qu’est-ce donc que la créativité si ce n’est le fait de donner corps à une idée qui aurait germé dans 
l’esprit de quelqu’un ?

L’objectif principal de ce livre n’est donc pas de présenter des informations techniques – même si 
je pense en préciser quelques-unes –, ni de mettre à l’épreuve la créativité des étudiants – j’espère 
néanmoins y parvenir également –, mais de donner à ces derniers quelques éléments clés pour 
rapprocher ces deux dimensions. Je souhaite ainsi leur fournir des petits pense-bêtes, des points 
de repère et des catalyseurs, afin de les aider à résoudre des problèmes réels de façon créative – et 
des problèmes de créativité de manière réaliste.

J’espère que les étudiants et les professionnels garderont ce petit livre sous la main lorsqu’ils 
entreprendront des recherches ou réaliseront des modèles, des échantillonnages de tissus et des 
dessins. J’espère tout autant que, parmi ces petits secrets de mode, ceux liés à l’histoire aideront 
le lecteur à comprendre que les innovations se produisent dans un contexte précis et en réaction 
au passé. Que ceux liés au métier conduiront au développement d’un processus de création global. 
Que ceux liés au dessin démontreront l’importance de la communication. Enfin, que ceux liés au 
marketing donneront du sens au rôle du styliste dans le monde qui est le sien.

Alfredo Cabrera





La mode est née au xiie siècle

Il existe deux façons de vêtir la silhouette humaine : la technique du moulage et celle  
de la coupe à plat.

Avec le moulage, de simples étoffes entourent le corps, le surplus de tissu tombant en formant 
des plis naturels. C’est la première méthode avec laquelle des vêtements étaient réalisés en tissu. 
Toutefois, à l’inverse de ces vêtements drapés traditionnellement éphémères – le vêtement 
perdant sa forme lorsqu’il n’est pas en contact avec le corps – ceux réalisés de nos jours par 
moulage ont une base la plupart du temps structurée.

La technique de la coupe à plat, mise en œuvre par les tailleurs, date du début de la Renaissance 
au xiie siècle, lorsque les sciences, les arts et la philosophie célébraient la nature et que naissait 
un intérêt grandissant pour le corps humain. La robe drapée est alors décomposée en plusieurs 
parties, afin de mieux épouser les formes du corps. Ces différentes parties ont alors évolué en 
patronages, utilisés pour confectionner de multiples vêtements. L’avènement du métier de tailleur 
correspondait alors à la naissance de la mode.

1





Les stylistes créent des collections,  
non de simples vêtements isolés

Selon la taille de la maison de couture, une collection peut comporter entre 12 et 400 vêtements. 
Un styliste imagine une collection pour que les articles soient complémentaires ; les vêtements 
pouvant être portés ensemble ou séparément.

Un bon styliste accorde de l’attention à toutes les pièces d’une collection, tant aux basiques et 
aux pièces superposées qu’aux robes du soir envoûtantes, aux costumes, aux robes et aux autres 
articles majeurs. Après avoir durement œuvré pour que le client apprécie ses principales tenues, 
pourquoi le laisseriez-vous chercher ailleurs le reste de sa garde-robe ?
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