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Résumé

Exposer. Exposer aux regards. Exposer son regard. Que ce soit dans un festival, un salon, un marché d’art ou une galerie, la façon dont on présente ses œuvres a un impact sur l’histoire qu’elles racontent ; leur scénographie donne à partager le point de vue de leur auteur.

Ce livre s’adresse à tous les photographes débutants comme aux amateurs confirmés désireux d’améliorer la perception des œuvres qu’ils exposent au public. De la sélection des images en fonction de l’objectif visé (montrer l’étendue de son travail, vendre un livre ou une exposition à venir, vendre ses photographies) aux contraintes à analyser en fonction des lieux investis et du type de manifestation concerné, cet ouvrage les aidera à identifier leur démarche, à affiner leur éditing et à optimiser leurs présentations grâce à des conseils concrets, des retours d’expériences et de nombreux exemples illustrés.

François Rastoll est directeur de galerie, scénographe, auteur-photographe et peintre. Son regard éclairé sur le marché de l’art en fait un référent pour beaucoup de collectionneurs qui lui confient depuis plusieurs années la gestion de la composition de leurs collections d’œuvres photographiques, mais également de céramiques ou de peintures.

Avec les contributions de Yannick Anthony-Koudjina, Yannick Avila, Philip Bryden, CarCam, Agnès Cassière, Diane Chesnel, Luigi Clavareau, Mike Derez, Loïc Guston, Françoise Hillemand, Anne-Sophie Jeannin, Cdric-Moasa, Marie Sordat, James Vil et Marjolaine Vuarnesson.

Au sommaire

Scénographie et narration. Pourquoi faut-il penser à sa scénographie autant qu’à l’histoire que l’on veut raconter ? • Qu’est-ce qu’une bonne scénographie ? • Construction de base d’une scénographie Spécificités des lieux d’exposition. Les galeries • Les festivals • Les marchés ou salons d’art • Les musées Les contraintes liées aux lieux. Les points forts et les angles morts • Les types d’accrochages • Longueur et hauteur des murs • Les types d’éclairages La sélection des images. Exposition d’une seule série • Présenter tout ou partie de la série • Identifier les images les plus fortes de la série • Exposition d’images hors série ou d’un patchwork de séries Les images fortes et les images de liaison. Donner son rôle à chaque image dans la scénographie • Réaliser une scénographie avec des images fortes uniquement Les différents types de scénographies. Scénographier son exposition en fonction de l’objectif que l’on vise (montrer l’étendue de son travail, vendre un livre ou une exposition à venir, vendre ses photographies) • Scénographier son exposition en fonction de son thème (photos de paysages, de rue, portraits) Annexe. Le matériel du scénographe
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Biographie auteur

Galeriste, scénographe, photographe, peintre, François Rastoll est un artiste autodidacte. Que ce soit à travers ses images où celles qu’il met en scène pour le compte d’autres artistes, sa démarche est simple : donner à voir les œuvres d’un auteur de la plus belle des façons qui soit, transmettre son émotion et sa vision du monde.

Très secret sur ses propres travaux, il ne publie pratiquement rien sur les réseaux sociaux. « Sur Internet, nous ne faisons que montrer des images ; moi je fais de la photo et je veux que les visiteurs apprécient et découvrent les tirages lors des expositions. » Noir et blanc, couleur, argentique, numérique ou encore nouvelles technologies, la galerie Rastoll propose également de découvrir une sélection d’artistes photographes (mais aussi céramistes), reflet de la diversité de la génération émergente et des talents de demain.
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75003 Paris
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Avant-propos

Nous savons tous de quoi il est question quand on parle de « scénographie » ou de « mise en scène » à propos d’un spectacle. De nombreux ouvrages traitent d’ailleurs de scénographie, au théâtre notamment, et le métier de scénographe pour ces arts du spectacle vivant est établi et reconnu. Aujourd’hui, certaines enseignes font même appel à des scénographes pour réaliser leurs vitrines.

Côté photo, si l’on sollicite souvent des architectes pour concevoir de grandes expositions institutionnelles, qu’est-il prévu pour les débutants et amateurs, confirmés ou non ? On ne trouve encore, à ma connaissance, pas d’ouvrage dédié pouvant les aider dans la mise en scène de leurs expositions. À côté de cela, il existe une multitude de scénographes qui travaillent pour ou dans les galeries d’art. C’est dans ce contexte que j’ai pu accumuler ma plus grande et longue expérience, même s’il m’est arrivé de travailler aussi pour des expositions plus institutionnelles.

En galerie, la scénographie prend un sens particulièrement intéressant car le galeriste connaît intimement les points forts et les contraintes des lieux (nous traiterons de cette question au chapitre 3) : c’est un gain de temps précieux, car dès ses premiers rendez-vous avec le photographe il peut imaginer comment seront disposées les images. Cet atout, quand il est bien utilisé, permet de monter des expositions fortes avec un très bon sens de lecture pour les visiteurs.

Une erreur souvent commise par les photographes amateurs, même expérimentés, est de croire que, justement parce qu’ils sont amateurs, il n’est pas possible ni même utile de chercher à professionnaliser leur démarche, y compris la présentation de leur travail. Il en résulte presque systématiquement un sentiment d’amateurisme pour le visiteur (au sens péjoratif du terme), ce qui est bien sûr fort regrettable au vu du temps et de l’argent investis, mais aussi, et peut-être surtout, en termes de partage, de transmission. Car avant tout, et quel que soit son objectif final, l’artiste-photographe qui décide d’exposer est mû par le désir de transmettre tout ou partie de sa vision du monde et des choses. Il traite d’un sujet à sa manière, il souhaite partager son point de vue. Photographes, artistes, galeristes passent ainsi beaucoup de temps à imaginer une exposition, et cherchent comment leur message pourra être le mieux perçu. Il est alors très dommage que de petites erreurs ou la méconnaissance de quelques règles de base viennent brouiller celui-ci.

Qu’est-ce qu’une scénographie ?

Pour bien comprendre ce qu’est une scénographie d’exposition en photographie, il faut dans un premier temps savoir identifier qui fait quoi :

•le photographe raconte une histoire à travers ses photos : c’est l’auteur, le dramaturge, ses images sont les actes et les scènes de la pièce ;

•le scénographe donne vie à l’œuvre et dirige les artistes (les photos), c’est le metteur en scène.

Une scénographie, c’est donc la mise en scène de photos au sein d’une histoire, une suite de phrases qui, une fois assemblées, expriment le sens de votre travail. Une belle scénographie ne doit pas seulement rester dans la mémoire du visiteur ou, pire encore, ne leur laisser qu’une impression esthétique ; elle doit avant tout servir l’œuvre. Si vous ne pouvez faire appel à un professionnel pour vous aider, connaître certaines règles qui régissent les scénographies vous permettra déjà de proposer une vision plus juste de votre travail en allant vers une présentation plus professionnelle.

À NOTER


La scénographie en exposition est là pour permettre aux visiteurs de voir et de comprendre votre propos. Elle suggère un rythme, met l’accent sur certains éléments clés, permet une lecture plus juste mais surtout plus fluide de l’histoire que vous voulez raconter. Elle doit répondre également à des objectifs précis que vous aurez fixés au préalable, car vous ne construirez pas votre exposition de la même manière pour vendre des œuvres ou présenter une rétrospective de vos travaux, par exemple. Nous y reviendrons au chapitre 6.



Le propos de cet ouvrage

Si j’ai voulu écrire ce livre, c’est que comme beaucoup d’entre vous j’ai souffert d’un manque de visibilité dans certaines expositions, et qu’inversement, quand j’ai eu la chance de travailler avec des personnes qui avaient beaucoup plus d’expérience que moi, j’ai pu rencontrer de véritables succès. Je collabore avec beaucoup d’artistes et il ressort à chaque fois de nos discussions qu’ils ont un besoin impérieux de comprendre comment leur travail de création va être mis en scène, et pourquoi.

Ce livre s’adresse donc à tous les photographes débutants comme amateurs confirmés désireux d’améliorer la perception de leurs œuvres par le public. Il traite de la mise en scène de toutes les sortes d’expositions photo, en galeries bien sûr, mais aussi dans un festival, sur un marché d’art, dans un salon… De la sélection des images en fonction de l’objectif visé par le photographe (montrer l’étendue de son travail, vendre ses photos, présenter des images en vue d’une expo plus prestigieuse, participer à un concours...) aux contraintes à analyser en fonction des lieux (points forts et angles morts du lieu, types d’accrochage, types d’éclairages, sens de circulation…), il aide les photographes à identifier leurs objectifs, à affiner leurs présentations, et toujours dans une démarche d’auteur, car c’est uniquement celle que j’approche dans mon expérience de tous les jours.

Cet ouvrage n’offre pas pourtant de recettes clés en main. Il n’existe d’ailleurs aucune certitude dans le domaine de l’art, chaque « règle », chaque usage doit s’adapter au sujet traité. J’ai simplement voulu transmettre ici mon expérience d’artiste, qui m’a dans un premier temps permis de rencontrer des galeristes et scénographes de tous genres, puis mon expérience de galeriste, car c’est à ce titre que j’organise des expositions depuis un peu plus de cinq ans maintenant. Les exemples ou anecdotes que je mentionne ne seront donc pas toujours applicables tels quels, il vous faudra certainement adapter certaines des pistes proposées, les prolonger voire parfois en prendre le contre-pied ; bref, innover.

Pour rédiger ce livre, j’ai interrogé plusieurs artistes pour mieux déterminer les sujets et aspects qu’ils voudraient voir traiter. Cet ouvrage me permet aussi de transmettre une partie de l’expérience que j’ai pu acquérir au fil des années, au fil des rencontres que j’ai faites, des relations de travail que j’ai nouées et qui ont évolué ou se sont renforcées. Je me plais à croire que les rencontres à venir feront encore évoluer ma vision de la scénographie, comme la lecture de ce livre pourra, je l’espère, faire évoluer la vôtre.


Ce que vous ne trouverez pas dans le livre

Certains sujets, comme les expositions dans les bars et restaurants, ou encore certains lieux comme des MJC, halls de mairies, etc., ne seront pas abordés dans cet ouvrage, la raison principale en étant qu’il existe beaucoup trop de diversité et de conditions différentes pour qu’on puisse apporter des conseils ciblés, avisés et éclairés. Mais également parce qu’à titre personnel je n’ai jamais cherché à exposer dans ce type de lieu. Cependant, je suis convaincu qu’une bonne partie des conseils qui sont distillés tout au long de ce livre leur sont applicables.

Un autre sujet n’est pas traité ici, celui des expositions liées aux nouvelles technologies. Je n’ai qu’un trop récent retour d’expérience sur le sujet pour en tirer de véritables conclusions, mais il m’oblige déjà à imaginer et à réfléchir à de nouvelles façons d’élaborer mes scénographies pour les années à venir.
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1

Scénographie et narration

Que vous soyez photographe débutant ou artiste confirmé, il vous est sûrement déjà arrivé de vous retrouver face à un mur sans trop savoir comment agencer vos photos. Nous avons tous connu cette situation, parce que nous n’avions pas suffisamment réfléchi en amont à la scénographie de l’histoire que nous voulions raconter – nous nous étions fait une idée de la façon dont les photos devaient s’orchestrer entre elles, mais soudain certains paramètres ont pris un poids inattendu, comme la hauteur de fixation : il m’est souvent arrivé à mes débuts d’avoir en effet à réajuster la position en hauteur de certaines œuvres une fois l’accrochage terminé, par rapport aux autres mais aussi par rapport à la dynamique d’ensemble, et ce, surtout quand les images exposées n’avaient été regardées au préalable que sur ordinateur ou en tirage de lecture, à plat sur une table. La conception d’une exposition photo ne se résume pas à un simple éditing…





Pourquoi faut-il penser à sa scénographie autant qu’à l’histoire que l’on veut raconter ?

En tant qu’auteur-photographe, vous concevez des histoires au travers d’images ; vous avez pris du temps pour réaliser ce travail, avec une réflexion forte au cours de l’éditing afin que chacune des photos choisies raconte tout ou partie du récit. C’est ce que l’on appelle « la vision de l’artiste », l’histoire telle que vous la voyez et telle que vous l’imaginez. Cependant attention, lorsque vous passez à la phase d’exposition proprement dite, vous pouvez vous retrouver avec une lecture incohérente pour le visiteur – voire complètement illisible – si à aucun moment vous ne vous êtes préoccupé de la façon dont votre travail serait vu.

On l’a dit, l’un des problèmes majeurs vient du fait que nous concevons la plupart du temps nos expositions à plat sur une table. Or les photos seront affichées à la verticale, sur un mur, et vues avec plus ou moins de recul. L’effet en sera très différent, le ressenti également.

L’une des astuces pour ne pas tomber dans ce piège est de tester une pré-scénographie après la phase d’éditing à la table. Vous pouvez par exemple faire des tirages au format carte postale et les épingler au mur, chez vous, ou bien les coller avec de la pâte adhésive (type Patafix). Reculez et regardez-les : vous percevrez déjà bien mieux la dynamique d’ensemble et vous pourrez l’ajuster, si besoin, en tenant compte de l’interaction entre chaque image. À partir de là, vous devrez chercher à créer des points de respiration ou d’accentuation en vous appuyant sur la dynamique des images et sur l’emplacement que vous aurez défini pour chacune dès la fin de la phase d’éditing, voire en même temps si vous en avez la capacité.

Vous aurez, de cette façon, beaucoup plus de distance par rapport à vos travaux et obtiendrez ce recul nécessaire qui fait tant défaut parfois. Cette réflexion de base vous apportera aussi une connaissance plus approfondie de votre exposition, et donc de votre récit. Vous pourrez même y découvrir un sens caché que vous n’aviez pas imaginé au départ !


Faire naître des réactions

Je dis très souvent que l’indifférence est la pire des réactions que l’on peut provoquer en présentant son travail. Au-delà du simple « j’aime », « je n’aime pas », il faut que votre exposition déclenche un ressenti, une émotion, prouve par là qu’elle véhicule un message.

Sans réflexion ni préparation à la construction de la scénographie, le risque est de n’engendrer qu’une forme neutre de regard : les visiteurs glisseront sur vos photos sans que rien ne les accroche – cela est d’autant plus vrai si vous exposez dans un salon d’art ou dans un festival puisque vous y serez en concurrence avec beaucoup d’autres exposants, soit à côté de vous pour un salon d’art, soit dans toute une ville dans le cas d’un festival comme celui d’Arles. (Nous reviendrons sur la spécificité des lieux d’exposition plus loin, dans le chapitre 2.)

C’est pour toutes ces raisons que j’invite tous les auteurs-photographes à penser le plus en amont possible à l’histoire qu’ils veulent raconter tout autant qu’à sa mise en scène.



Qu’est-ce qu’une bonne scénographie ?

On pourrait penser que la réponse à cette question est en grande partie subjective... À tort. Beaucoup d’auteurs-photographes sont dans l’erreur en croyant que tout n’est que subjectivité en art : on aimerait ou on n’aimerait pas, et voilà tout. Cela occulte toute la démarche de l’auteur, l’aspect « but-objectif » de son exposition (nous y reviendrons au chapitre 6).

Une bonne scénographie, c’est une mise en scène qui conduit le visiteur là où vous, photographe, voulez l’emmener, sans qu’il ait pour autant l’impression d’être guidé. Il doit pouvoir passer d’une image à l’autre et revenir sur certaines photos sans se douter que c’est vous qui lui faites prendre tel chemin ou retourner en arrière. Certaines grandes enseignes de commerce utilisent cette stratégie depuis des années, car elle fonctionne très bien : on vous guide dans des rayons, on vous y perd pour vous obliger à découvrir certains produits. Pourquoi ne pas vous l’approprier à votre tour et créer une scénographie qui oriente le visiteur là où vous souhaitez qu’il aille, qui le fasse rester ici ou là et qui le pousse à acquérir une de vos œuvres ?
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Photo prise lors de l’exposition Réminiscence, de Loïc Guston, en octobre 2015. Il s’agissait de la deuxième exposition que j’organisais dans ma galerie. Loïc Guston est l’un des rares artistes-photographes capable de vous raconter une histoire tout en vous laissant l’opportunité d’inventer la vôtre.



Mais attention, dans une bonne scénographie, les « ficelles » ne sont pas visibles ; il faut rester subtil et bien réfléchir à la perception globale de l’exposition. Il faut aussi prendre conscience que c’est par elle que vous donnerez une bonne ou une mauvaise première impression de votre travail.

Cette question est particulièrement délicate quand vous confiez cette tâche à une tierce personne : galeriste, directeur artistique, scénographe, etc. La confiance sera le maître mot, vous devrez vous retrouver sur la même longueur d’onde. Pour vous en assurer, de longs échanges en amont seront indispensables ; il vous faudra expliquer votre démarche, pourquoi et comment vous en êtes arrivé là, ce que vous attendez de la personne qui vous vient en aide, ce que vous ne voulez surtout pas voir, le tout dans le but d’éviter toute incompréhension et de ne surtout pas vous retrouver avec une sur- ou sous-interprétation de votre sujet.

À NOTER


Je passe beaucoup de temps avec les artistes dans le cadre du montage d’une exposition que j’organise, et plus encore pour des expositions en solo. J’écoute, je réfléchis, je reviens vers eux et avec eux sur le sujet afin d’aboutir au final à une scénographie qui ressemble à son auteur, tout en ayant pris en compte les différents objectifs de l’exposition.



Que permet-elle de raconter ?

La réponse à cette question est : « Presque tout ! » La seule limite est celle de votre imagination, mais attention : la scénographie doit seulement être le trait qui souligne votre histoire, elle doit accompagner vos photos et emmener subtilement votre exposition dans une autre dimension que celle que vous avez initialement mise à plat sur le papier lors de sa création (voire au-delà, pour permettre aux visiteurs une immersion totale dans votre univers). Vous avez créé un récit : la scénographie devra le soutenir en apportant un premier niveau d’interprétation tout en laissant aux visiteurs la possibilité de créer leurs histoires à eux, de s’approprier vos œuvres.

Ainsi je vous citerai l’exemple de l’exposition un peu hors norme de la photographe Marjolaine Vuarnesson, 20 Temps, en mars 2016 dans ma galerie. Cette exposition était une rétrospective des vingt années de travaux artistiques de Marjolaine et avait la particularité de rassembler peintures, sculptures et photographies. Pour transporter le visiteur dans l’univers très particulier de cette artiste et faire coïncider et mêler les différentes époques, nous avons décidé de ne pas strictement respecter l’ordre chronologique des œuvres. Nous sommes toutefois partis de ses photographies les plus récentes pour terminer par ses plus anciens travaux en peintures à l’huile, aquarelles et sculptures sur bois et plâtre. Le tout devait non seulement cohabiter dans un espace de trente mètres carrés, mais il fallait aussi que les œuvres récentes (les photos) soient clairement perçues comme la nouvelle orientation de l’artiste.

À NOTER


On peut comparer la scénographie d’exposition photo à la réalisation d’un clip vidéo : la chanson raconte une histoire, le clip en raconte une autre. C’est une nouvelle vision qui ne fait pas perdre pour autant son sens premier à l’œuvre originale.



Pour cela, outre la scénographie des œuvres proprement dite, nous avons mis en scène l’espace dédié aux images. Nous avons ainsi installé dans la vitrine un réveil géant, créé par l’artiste, de même qu’une pelouse avec des fleurs, posé un lierre rampant sur le mur, diffusé des gazouillis d’oiseaux en fond sonore : les visiteurs pouvaient se faire photographier depuis la rue dans ce décor, réplique de l’une des photographies grand format exposée à la galerie.


[image: image]

Exposition 20 Temps, Marjolaine Vuarnesson, galerie Rastoll, mars 2016. Le visiteur pouvait se placer dans la vitrine et se faire prendre en photo depuis l’extérieur. Une immersion dans l’univers de l’artiste.
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Mise en situation avec Marjolaine Vuarnesson et moi-même.



Pour compléter l’installation de l’espace photo, un grand mur de cinq mètres de long avait été dédié au thème de l’eau, que Marjolaine affectionnait tout particulièrement à cette époque-là. Nous avions placé un robinet au niveau du plafond surplombant le mur, d’où semblaient couler les photographies sur le thème de l’eau, leur agencement évoquant la forme d’une vague. Que ce soit pour la scénographie des images ou pour l’installation de l’espace, nous ne nous étions imposé aucune limite.
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Le robinet, et le début de la suggestion du flot des photographies de Marjolaine Vuarnesson sur le thème de l’eau.



L’exposition 20 Temps se déroulant pendant la période de Pâques, Marjolaine Vuarnesson avait spécialement confectionné des œufs en chocolat pour le jour de cette fête, avec des surprises à l’intérieur, à destination des visiteurs. Une originalité qui ne pouvait se justifier que parce que la photographe et l’exposition étaient elles-mêmes originales ! Plaquer ce genre de scénographie, de mise en scène, d’échange avec le public sur un autre univers créatif basculerait presque à coup sûr dans le kitch et ne mettraient pas en valeur le travail de l’artiste. Tout est possible quand on monte une exposition, à condition d’avoir cerné l’univers de l’artiste et de disposer du savoir-faire nécessaire pour assumer ses choix, pouvoir les justifier et les expliquer. L’exposition 20 Temps fut un des grands succès de la galerie cette année-là.


Le point de vue de Marjolaine Vuarnesson, photographe

Autodidacte, Marjolaine Vuarnesson débute son activité artistique en 1994 par la peinture et la sculpture et participe très vite à de nombreuses expositions en Île-de-France. Travaillant la photographie avec différents appareils argentiques, le Polaroid notamment, elle expose ses photos à Paris depuis 2014. (www.marjolainevuarnesson.com)

Quel a été votre premier rapport à la scénographie ?

C’était en 2014, avec l’exposition de ma première série photo, Un petit monde dans une goutte d’eau, au festival Photo-Graphie #7, au château de la Loupe, dans le Perche. La scénographie lui a donné un sens, une lecture nouvelle, m’a aidé à mieux exprimer ce je voulais raconter. J’avais fait appel à un professionnel pour son regard neutre et son expertise, car j’avais du mal à avoir une vision objective de mon travail, à me détacher de mes images, des souvenirs qu’elles m’évoquent, des lieux qu’elles représentent... Un regard extérieur évalue heureusement chaque photo d’un point de vue uniquement artistique. Cette expertise a donné du sens à ma série, l’histoire pouvait s’exprimer d’elle-même sans besoin de beaucoup d’explications pour que le visiteur s’y plonge à son tour – c’est grâce à la mise en scène qu’il pouvait rapidement comprendre ce que je voulais exprimer.

Qu’est-ce qui vous a le plus étonné dans le rendu final ?

Dans mon premier travail de tri, j’avais écarté des images qui me touchaient moins que les autres. Le scénographe m’en a fait remettre certaines, ce qui m’a permis de les voir différemment. De plus, elles complétaient un message ou apportaient quelque chose quand elles étaient placées à côté d’une autre photo, à tel ou tel endroit de l’expo, c’était surprenant !

Avez-vous déjà été confrontée à des surprises (bonnes ou mauvaises) lors de la préparation de vos expositions ?

Je me rappelle avoir été très déçue une fois, lors d’une exposition collective, lorsqu’une photographie que j’aimais beaucoup, prise à La Défense, n’a pas été sélectionnée. Je ne m’y attendais pas. Si l’on arrive toujours à gérer sa frustration dans ces moments-là, si j’avais finalement compris que cette image n’aurait pas été mise en valeur dans l’exposition telle qu’elle était conçue, je restais persuadée qu’elle avait sa place dans cette présentation de mon travail. Heureusement, j’ai enfin pu l’exposer une année plus tard lors de mon exposition solo !

Mais, il y a parfois de bonnes surprises aussi. Lors de la préparation de l’exposition Nature-nature morte à la galerie Rastoll en 2017, deux Polaroids que je considérais comme ratés sont tombés de mon book. François était alors en train de regarder celui que je considérais comme réussi. J’ai vu son regard changer, il a ramassé les photos, mis les trois images côte à côte : un triptyque était né, qui racontait une histoire à lui tout seul !



Quels sont les pièges à éviter ?

Très et trop souvent la scénographie finit par écraser l’œuvre, comme une mise en scène clinquante peut tuer un spectacle ; il faut veiller à ce que le visiteur ne voie pas qu’elle. C’est le même problème avec les encadrements trop chargés, alambiqués ou sophistiqués, on finit par ne retenir que la beauté du cadre en oubliant ce qu’il y a dedans.

Je me souviens d’une exposition, lors d’un marché d’art dédié à la photographie, où l’un des stands exposait plusieurs artistes. Dès qu’on y entrait, une impression d’incohérence sautait aux yeux, non pas parce que des artistes aux univers différents cohabitaient, mais parce que l’un d’eux n’avait visiblement pas suivi les règles d’affichage : il avait voulu en faire trop, mettre trop d’images sur le mur qui lui était alloué, de surcroît en grand format, avec de très gros cadres en bois et même quelques passe-partout de couleur rouge avec des lisérés noirs ! Cela aurait pu fonctionner dans une exposition solo, mais certes pas à côté d’autres photographes. Le stand lui-même tranchait de ce fait avec les stands voisins, générait une très forte concurrence visuelle. Le pire est que je ne me rappelais pas le travail de ce photographe en quittant le stand, seuls me restaient ses cadres et les passe-partout rouges... Et malheureusement, je n’avais aucun souvenir non plus des images des autres photographes exposés. Mon regard ne s’est finalement arrêté que sur un détail esthétique de la scénographie au lieu de voir et de retenir des éléments visuels clés.

À NOTER


Une scénographie élaborée peut cependant être nécessaire si l’artiste crée l’ensemble de sa série comme une seule œuvre ou si l’histoire est renforcée par une forme d’accrochage complexe, nous en reparlerons plus loin, au chapitre 4.



Il faut donc éviter de faire trop compliqué et toujours préférer une construction qui privilégie une seule ligne, en jouant uniquement soit sur le hors champ, soit sur les lignes de fuite, ou encore en harmonisant les couleurs. Fuyez aussi les amoncellements de photos qui empêcheront une bonne lecture individuelle des images. Et n’oubliez pas d’adapter la taille de vos tirages et de vos encadrements au lieu où vous exposez ; vous risquez sinon de donner une impression de vide, comme si vous n’aviez pas grand-chose à raconter, ou à l’inverse une impression de surcharge, comme si vous ne s’aviez pas vraiment quoi exposer.

Il y a bien sûr des contre-exemples, comme dans les expositions aux scénographies réalisées par Cyril Delhomme, à l’espace Le Bal notamment. Je me souviens entre autres de l’exposition Provoke, en 2016, qui rassemblait un nombre important d’œuvres photographiques japonaises des années 1960-1975. Toutes les photos sélectionnées étaient des images particulièrement fortes, reflet des événements de leur époque, dans différents formats et encadrements. La réussite de la scénographie résidait dans la force et le rythme de l’ensemble, la puissance et le caractère individuel de chaque image et de chaque photographe étant respectés. Le spectateur avait la possibilité de voir l’exposition comme un tout, fort et cohérent, ou bien d’isoler complètement une image d’une autre.

Ce fut pour moi une très belle expérience visuelle et une nouvelle leçon sur la façon de faire simple avec une telle accumulation d’œuvres. Sans qu’il le sache vraiment, Cyril Delhomme est l’un de mes modèles dans le domaine. Quand je travaillais pour la galerie in)(between il y a quelques années, j’avais eu le loisir d’observer avec grand intérêt et un étonnement sans cesse renouvelé la manière dont il mettait en place ses scénographies, comment il rejetait une image pour la remplacer par une autre. J’en ai tiré de précieux savoirs techniques et émotionnels. Son travail a été pour moi le point de départ dans ma réflexion visant à faire résonner différemment mes propres scénographies.


Mise en garde

Partez toujours de l’histoire que vous voulez raconter lorsque vous sélectionnez les images de votre exposition, et non l’inverse ! Vous ne pouvez pas construire une vraie scénographie en vous basant uniquement sur ce que chaque image renvoie.

Illustrons ce point avec l’exemple de ma série « Le Bruit des vagues », présentée plus loin dans l’ouvrage (page 77 et suivantes). Il s’agit frontalement de photographies de paysage avec la mer et le ciel ; l’une d’entre elle montre un personnage de dos.

On pourrait certes facilement imaginer une scénographie en partant uniquement de la ligne d’horizon ou du mouvement des vagues, mais le risque serait de se retrouver avec un phrasé et une scénographie linéaires et frontaux, qui occulteraient complètement le pourquoi de ces images. Or elles ont été prises un jour et à une heure spécifiques, elles illustrent quelque chose de plus profond et de plus sentimental pour moi. Elles sont aussi une forme d’hommage à la toile Le Voyageur contemplant une mer de nuages, de Caspar David Friedrich.

J’ai donc ici figé à tout jamais, avec cette série, un souvenir particulier. Construire une scénographie uniquement à partir de ce que renvoient les images aurait été hors de propos. Même si je ne comptais pas donner d’explications lors de l’exposition, je voulais impérativement que la scénographie traduise cette poésie, ce souvenir, cette réminiscence d’un passé.


[image: image]

Ensemble des images de la série « Le Bruit des vagues », posées en vrac après leur découpage au hasard dans le noir.





Construction de base d’une scénographie

S’il y a plusieurs façons de construire une maison, on ne commence jamais par le toit. En photographie c’est la même chose : une scénographie s’élabore à partir de bases, de fondations solides, ce sont elles qui permettront une bonne lecture de l’exposition.

L’une des premières étapes est de bien identifier les images fortes qui rythmeront le récit. Elles sont les éléments clés de l’écriture narrative, elles constituent l’armature de l’histoire (voir le chapitre 4). Bien sûr, vous aurez fait en amont un éditing spécifique (voir l’encadré « Choisir la série à exposer » dans le chapitre 4, page 75), car on ne se lance pas dans une scénographie si l’on n’a pas soigneusement sélectionné les images que l’on veut présenter !

À NOTER


Si vous êtes au début de votre expérience en tant qu’exposant, travaillez à partir d’une seule série : il sera toujours plus simple d’y sélectionner des images fortes que d’essayer de monter une exposition à partir de différents sujets.



Comme toujours dans un récit, il faut un début, un milieu et une fin, le tout étant lié par une construction qui peut s’apparenter à celle de phrases avec chacune un sujet, un verbe et un complément, et qui s’enchaînent avec des ponctuations judicieusement placées. Pour bien comprendre et appréhender cette construction, entrons dans le détail de cette « phrase narrative », dans sa version la plus simple : avec seulement trois images.

La séquence image la plus simple : un « sujet », un « verbe », un « complément »

Construire une scénographie en trois images seulement, c’est possible, mais ce n’est pas le propos ici : nous cherchons plutôt à créer des séquences de trois images qui se complètent suffisamment pour être ensuite assemblées les unes aux autres dans un ensemble de plus grande ampleur : faire un « texte » (une exposition) à partir de « phrases » simples comprenant un « sujet », un « verbe », un « complément » chacune.

Il faut bien comprendre que le « sujet » d’une phrase de base dépendra du point de vue narratif que vous adopterez, de même que son « verbe » et son « complément ». Dans les exemples qui suivent, nous allons voir que, selon l’angle choisi, l’histoire que vous voulez raconter, le « sujet », le « verbe » et le « complément » pourront se révéler interchangeables. Il faudra ensuite leur ajouter des images dites « de liaison », qui joueront le rôle de point ou de virgule (voir le chapitre 5 pour plus de détails sur le rôle des images de liaison).

La photo « sujet »

C’est la photo « dont on parle » et à laquelle le « verbe » va s’accorder. Elle se place le plus souvent avant lui, mais pas toujours, cela va dépendre du degré de poésie que vous intégrerez dans votre narration. La photo « sujet » doit impérativement reprendre à elle seule l’essence de votre histoire, elle en est le socle.

Examinons les deux photos ci-dessous. En fonction du choix narratif que vous allez faire, elles peuvent l’une ou l’autre être « sujet » : si c’est celle de gauche, elle parlera d’un secret partagé entre les femmes photographiées, tandis que celle de droite racontera l’histoire de l’une d’entre elles.
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Choisir quelle image sera le « sujet » de la phrase change toute la narration. À gauche, Les triplettes d’Higashiyama, à droite, Arukihajimeru. Selon la façon dont elles seront placées, l’histoire n’aura pas le même sujet. Photos Yannick Anthony-Koudjina.



En ajoutant une troisième photo à gauche des deux précédentes, et en jouant sur les formats, j’ouvre la narration sur une nouvelle possibilité : la photo en haut à droite s’impose maintenant comme le sujet, on raconte ici l’histoire de trois femmes qui font commerce « de l’amour ». La photo de gauche est donc ici le verbe. Le tout est complété par le renforcement du sujet avec la photo en bas à droite qui devient le complément.

Rappelez-vous qu’en scénographie on ne tranche jamais quand on est en phase de construction, ce qui est le cas ici : tout reste possible en fonction de la narration que l’on va choisir. Le but, à cette étape, est de chercher la meilleure façon de raconter l’histoire, d’envisager toutes les alternatives.
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Une narration plus complète se présente à nous ici. Tout en conservant le sujet d’une des photos précédentes (en haut à droite), l’histoire s’enrichit peu à peu. Le « verbe » est apparu à gauche avec la photo Love Love Love. Photos Yannick Anthony-Koudjina.



La photo « verbe »

C’est l’élément central de votre écriture, celle qui va vous permettre de situer le temps, une action, un état ou une attitude. La photo qui représente le verbe est toujours une photo forte, son choix est déterminant dans la narration, il est important de bien l’identifier dès l’éditing.

À NOTER


Attention, supprimez le verbe de votre phrase et votre histoire perdra son sens...



Si nous reprenons la photo qui était précédemment à gauche et que nous l’isolons, vous remarquerez que, sortie de son contexte, elle peut raconter complètement autre chose. Elle représente maintenant l’amour et plus particulièrement celui de ces deux personnes que l’on aperçoit sur la gauche. C’est incontestablement une photo forte, car elle possède une identité bien à elle.
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Comme souvent avec les photos dites « fortes », celle-ci ne déroge pas à la règle de pouvoir à elle seule être « sujet », « verbe » ou « complément ». D’où l’importance de bien les identifier très tôt dans l’éditing. Photo Yannick Anthony-Koudjina.



La photo « complément »

La photo « complément » est le liant de la phrase, elle doit entretenir ou reprendre les codes de l’une des deux autres images car il s’agit de créer une relation avec le sujet en passant par le verbe. De ce fait, le complément ne peut exister que s’il y a un sujet à compléter… C’est ce que vous avez pu constater ci-avant sur le groupe des trois images, où la photo en haut à droite était « sujet » : l’une des femmes qui y figurent est mise en situation avec un homme dans la photo « complément » et confirme l’action du verbe.
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Arukihajimeru est une image « complément » pour le groupe des trois photos de Yannick Anthony-Koudjina présenté page 20. On y retrouve la femme présente dans la photo « sujet », et le lien est fait avec le verbe, l’amour de la photo Love Love Love.



Comment faire lire cette phrase ?

Selon le point de vue que vous adopterez, vos images « sujet », « verbe » et « complément » pourront changer de rôle. Pour attribuer facilement une fonction à chacune, il vous faudra connaître votre histoire sur le bout des doigts et ne pas la perdre de vue lors de la conception de l’exposition et de l’accrochage, connaître parfaitement les éléments clés qui composent chaque image pour maîtriser parfaitement la lecture des photos.

Une fois que vous aurez décidé du rôle de chaque image, vous pourrez commencer à réfléchir aux formats : ils interviendront dans la narration en accentuant ou non certains moments-clés. Vous pourrez créer un focus sur certaines photographies, ce qui renforcera considérablement la perception globale qu’aura le visiteur de votre exposition (voir le chapitre 5).

À NOTER


Attention aux remarques et avis prodigués par des tiers : si ces personnes ne connaissent pas bien votre histoire et n’ont pas une très bonne capacité à lire vos photos, ne tenez pas compte de leurs conseils, vous pourriez vous perdre dans votre propre narration.



Pour finir ce chapitre, voici dans les pages suivantes quatre histoires différentes racontées avec seulement trois images – je vous laisse imaginer ce qu’il est possible de faire avec plus de dix photos !
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Scénographie N° 1 : les photos ont le même format et sont espacées de vingt centimètres. Cette phrase raconte une séquence de vie de manière simple et classique, sujet-verbe-complément. La première image (sujet), qui se lit de gauche à droite, invite à passer à celle du milieu ; laquelle, avec sa lecture de droite à gauche, fait retourner en arrière. On instaure ainsi un dialogue entre le sujet et le verbe. La troisième photo se lit aussi de droite à gauche, ce qui est renforcé par la prise de vue en biais : elle raconte que cet homme déambule dans les rues, peut-être au hasard, Cette photo est un bon complément d’action au verbe ; elle invite le visiteur à se perdre avec ce salaryman, et donc l’incite à rester l’observer plus longtemps (même si par son emplacement et sa dynamique, elle nous renvoie implicitement aux deux autres images).
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Scénographie N° 2 : l’ordre est le même, donc l’intention de narration aussi, mais on a diminué la taille des deux photos aux extrêmes ce qui met le verbe (au centre) en avant. Il s’agit de mettre l’accent sur l’action de cet homme qui erre dans les rues du Golden Gai, dans le quartier de Shinjuku, à Tokyo. L’ensemble paraît plus fort car l’image centrale est beaucoup plus dynamique ainsi.
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Scénographie N° 3 : modification de la narration, le verbe devient le complément, et inversement. On ajoute aussi de la dynamique à la lecture en allant crescendo dans la taille des photos. Cette scénographie invite dans un premier temps le visiteur à se perdre dans la rue, tout en le dirigeant vers l’image de droite. Et comme la troisième image se lit de droite à gauche, on le ramène en arrière afin qu’il passe le plus de temps possible sur ce qui constitue l’un des moments clés de l’histoire.
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Scénographie N° 4 : l’accent est mis ici sur le sujet par un agrandissement de la première photo. Les photos verbe et complément sont placées au même niveau de lecture, l’une au-dessus de l’autre. La première différence par rapport aux autres scénographies, c’est que l’espace entre les photos s’est réduit : plus que dix centimètres entre chaque image, contre vingt auparavant. L’autre différence est le choix de la narration : on ne voit pas un seul homme se perdre dans ces rues mais deux, qui empruntent chacun un chemin particulier : un chemin bien tracé et clair, en bas, un chemin qui s’enfonce on ne sait trop où, en haut.
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De gauche à droite : Torii puis Miso soup, photos de Yannick Avila ; Kuro to Noir, photo de Yannick Anthony-Koudjina
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Spécificités des lieux d’exposition

Un visiteur a toujours une attente particulière quand il découvre une exposition, il peut par exemple espérer prendre plaisir à voir une œuvre qu’il trouvera belle ou intéressante. Mais attention, ses attendus ne seront pas tout à fait les mêmes selon les lieux visités (galeries, festivals…), et toute bonne scénographie devra en tenir compte.

Nota : les expositions dans les bars et restaurants ne seront pas abordées dans ce livre, la trop grande multitude des alternatives possibles ne permettant pas d’en tirer des principes généraux.





Les galeries

La démarche du visiteur qui se rend dans une galerie est la découverte d’un nouvel auteur et éventuellement l’acquisition d’œuvres présélectionnées par un professionnel. Il peut aussi s’y rendre en habitué, parce qu’il connaît la galerie de même que les artistes de renommée qui y sont référencés. Celle-ci est donc un intermédiaire extérieur à l’auteur et aux œuvres qu’elle défend, même si elle reste le partenaire privilégié de l’artiste.

Le galeriste représente des auteurs-photographes via une sélection d’œuvres spécifiques et uniques, ou bien via des séries complètes, dans un écrin suffisamment neutre pour accueillir des personnalités – et donc des travaux – très diverses. C’est ce que j’appelle souvent un lieu « neutre mais personnalisable ». La galerie doit pouvoir être une boîte vide que l’artiste investit avec son univers pictural, et cependant avoir une âme ; il est très important que le propriétaire y apporte sa touche personnelle. Pour ma galerie, cette identité transparaît notamment dans les conseils personnalisés que j’apporte aux auteurs-photographes, et bien sûr dans les scénographies que je propose ainsi que dans ma manière de communiquer sur les différentes expositions. Il existe sinon des galeries où le décor est très présent, où c’est le lieu qui détermine l’ambiance générale que l’on retrouve d’une exposition à l’autre : même si des œuvres et des idées artistiques très variées y sont exposées, le visiteur restera toujours dans un même cadre et donc dans une même atmosphère.

Le tout premier objectif du galeriste est une promotion réussie qui débouche sur un acte d’achat (vente de tirages, de livres) ou la diffusion massive du nom de l’artiste. Il va de soi qu’il vise également à présenter le travail exposé de la meilleure manière possible. Ses scénographies devront pour cela être adaptées au lieu et à l’objectif de chaque exposition ; cet objectif se définit dès le départ entre le galeriste et l’artiste, car on ne monte pas une exposition de la même manière si l’on présente une rétrospective ou si l’on compte uniquement vendre des tirages d’art ou encore des livres d’exposition. Vous n’aurez pas de concurrence autour de vous, vous pourrez vous permettre une mise en scène riche et personnalisée qui jouera sur différents niveaux de lecture.

À NOTER


Le détail de ces différents objectifs, la façon dont la scénographie doit les soutenir sont à retrouver dans le chapitre 6.



Précision sur les galeries

Entendons-nous bien sur le terme « galerie », qui aujourd’hui est galvaudé tant il existe de types différents de galeries – mais là n’est pas le propos de cet ouvrage. Dans ce livre, « galerie » va pouvoir s’appliquer à tout lieu physique fermé, par opposition aux marchés d’art ou aux festivals. Je parle donc de lieux ayant pignon sur rue, avec ou sans vitrine, qui peuvent être loués vides ou avec une prestation de service comprenant la scénographie ou la gestion complète de votre exposition. Et de même si votre projet est pris en charge à cent pour cent par un curateur ou un mécène. Quand je parle de la scénographie dans les galeries, je n’inclus donc pas les galeries de vente en ligne qui répondent à d’autres codes et critères stratégiques de mise en place, pour un autre résultat commercial. Ni les lieux où vous laissez vos photographies en dépôt-vente ou encore les galeries-boutiques qui proposent vos travaux en open edition, car là aussi ils répondent à d’autres critères commerciaux.

Il existe aujourd’hui de multiples possibilités pour exposer votre travail. On trouve de plus en plus de lieux dits pop-up stores, que vous pouvez louer afin d’y installer et d’y présenter votre travail pendant quelques jours ou plusieurs mois. Ce sont des lieux éphémères, sans identité propre et donc sans clientèle habituée. Ce sera à vous d’attirer vos visiteurs et éventuels acheteurs. Vous devrez être là pendant toute la durée de votre exposition, prévoir vos différents systèmes de paiement et donc de facturation. Votre scénographie devra bien sûr dépendre du lieu et de ses contraintes. Bien utilisés, ces espaces d’exposition peuvent être une très bonne solution, notamment si vous les partagez à plusieurs, ce qui diminuera vos coûts de location.




Regard de professionnel

Luigi Clavareau Directeur de la galerie in)(between

Directeur de la galerie in)(between, espace d’interaction artistique autour de la photographie japonaise des années 1970 à nos jours, Luigi Clavareau a ouvert les portes de sa galerie à Paris en 2013. Son parcours artistique est issu de ses études universitaires en arts plastiques, centrées sur le Printmaking, et de ses études d’archéologie dans les années 1980. Il partage aujourd’hui son temps entre ses activités personnelles de photographe et la représentation de photographes par la galerie, d’une part, et son deuxième emploi dans le domaine des géosciences en tant que géologue, d’autre part.

www.inbetweengallery.com

Quels sont pour vous les éléments d’une scénographie réussie ?

Avoir la maîtrise sur ce que racontent les images. Choisir une série est probablement la clé d’une scénographie qui attirera l’attention des visiteurs. Il y a pour cela des principes élémentaires à respecter, le tout premier étant de prendre en compte évidemment le lieu d’exposition (zone d’affichage, superficie, recul), la taille des images et des cadres, le nombre d’images à présenter. Le choix des cadres est également important, ce sont eux qui détermineront si une photo est « emprisonnée », « fermée » ou seulement délimitée, isolée du mur. Avec ces éléments très simples en tête, il faut ensuite chercher la meilleure corrélation possible entre espace mural, environnement et type d’images.

On peut aussi tenir compte des quelques règles empiriques suivantes :

•les paysages colorés fonctionnent bien lorsqu’ils sont séparés les uns des autres d’une distance d’environ 20 à 25 % par rapport à leur taille ;

•les photos de rue gagnent à être regroupées ;

•quand on veut présenter des photos en respectant leur chronologie de création, il faut privilégier la présentation en ligne ;

•lorsque les images sont répétitives ou très similaires, une disposition en grille est indiquée ;

•attention, si une grille donne une image complète et puissante d’une série, elle peut agresser le regard quand elle est grande, pleine, chargée : quelques ouvertures, quelques blancs, offrent alors une respiration ;

•la combinaison de photos de petite et de grande tailles peut bien fonctionner mais pas pour tous les types d’images ;

•si des images sont petites, placez-les à hauteur des yeux pour un meilleur impact visuel ;

•regroupez les images qui ne sont pas assez fortes toutes seules, ou pour masquer une image un peu moins bonne que les autres ;

•utilisez des lignes pour raconter une histoire.

Que doit-elle déclencher chez le visiteur ?

En tant que visiteur d’expositions, j’attends toujours avec grande impatience d’être surpris, happé par le design global et par les images elles-mêmes.

Quand on se dit devant une photo qu’elle nous parle, quelle nous rappelle quelque chose, quand on a l’impression de pénétrer à l’intérieur de l’image parfois, c’est là que la photo fonctionne. Une telle photo peut à elle seule nous avoir marqués, être la seule qui remontera à notre mémoire, qu’elle soit bonne ou mauvaise d’ailleurs. J’attends de même d’une scénographie qu’elle présente une vraie cohérence entre l’esthétique et la narration pour qu’elle puisse emporter, pour que le visiteur se sente embarqué par un flux, pour qu’en se remémorant l’exposition il pense « expérience sensorielle » et non souvenir visuel.

Quel conseil donneriez-vous à un jeune photographe qui doit mettre en scène ses photos pour la première fois ?

De prendre de la distance avec ses images, de s’en détacher pour mieux les voir – individuellement et en série. Car une scénographie ne peut être copiée-collée, elle part des images, et il faut bien savoir les lire pour savoir les agencer. (Cela vaut bien sûr également pour les photographes expérimentés !) C’est la même chose d’ailleurs pour la réalisation d’un livre photo – après tout, concevoir une scénographie c’est un peu comme éditer un livre qui n’aurait qu’une seule immense page…

Vous souvenez-vous d’une scénographie qui vous a particulièrement marqué ?

Il y a quelques années, j’ai été saisi à Paris Photo par une grille d’environ 36 photographies, extraites du livre Shashin yo sayonara/Bye Bye Photography, de Daido Moriyama (1972). Un vrai choc visuel, presque violent. Les images étaient si pop art qu’elles n’auraient pu être présentées dans une autre configuration – d’ailleurs les photographies n’étaient pas vendues séparément.






Les pop-up stores

Voici un exemple de la bonne utilisation des espaces de type pop-up store : un photographe que je connais bien loue depuis déjà quelques années un lieu de ce genre deux fois par an, à chaque fois pendant une durée de trois mois. De ce fait, il est présent chaque année six mois sur douze, au même endroit. Il a ainsi réussi à créer un véritable rendez-vous avec ses clients mais aussi avec les gens de passage qui voient régulièrement ses œuvres et finissent parfois par pousser la porte et acheter.
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Devanture d’une galerie que l’on peut louer de manière éphémère pour un jour ou deux, ou même un mois.





Cependant, le manque d’identité de ce genre d’endroit peut être un problème, car là où vous exposez de l’art une certaine semaine, il y aura eu des chaussures ou des vêtements les semaines précédentes... Il est difficile d’imaginer que le lieu puisse vous apporter quelque chose de concret par sa situation et configuration, sauf si vous le louez régulièrement. Mais si vous faites un bon repérage, vous pourrez anticiper votre scénographie pour rendre votre exposition plus attractive.

Quoi qu’il en soit, où que vous exposiez les règles relatives à la scénographie restent les mêmes. La différence va jouer sur le fait que, dans les galeries traditionnelles, vous aurez sûrement une équipe qui vous accompagnera dans votre scénographie ; dans d’autres cas, vous serez seul face à des murs blancs.

Les festivals

Il existe différents types de festivals dédiés à la photographie, en intérieur comme en extérieur. Le visiteur peut en une journée ou plus (mais toujours en un même lieu ou une même ville) découvrir et rencontrer des auteurs, des galeristes de tous horizons. Il sélectionne le plus souvent son festival en fonction de ses goûts ou de la renommée de celui-ci. Pour programmer son parcours selon ses envies et le temps qu’il peut consacrer à sa déambulation, un fascicule est généralement mis à sa disposition.

Il est bien entendu difficile, voire impossible, d’appliquer une règle de scénographie spécifique aux festivals, car vous pourrez exposer dans de multiples lieux, dans des espaces très différents – atypiques comme très classiques, petits ou grands, sombres ou très éclairés, et bien sûr dedans comme dehors. Afin de mettre toutes les chances de votre côté pour atteindre les objectifs que vous vous êtes fixés (vendre vos photos, vous faire connaître ou remarquer, vendre un livre, proposer une rétrospective), il vous faudra bien vérifier auprès des organisateurs avant d’arriver sur place certains points liés aux contraintes techniques imposées par les lieux – nous y reviendrons dans le chapitre suivant.
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Photos de Loïc Guston, lors du festival de Dax qui se déroule tous les ans en juin et en juillet dans les rues et dans les parcs de la ville, et dans quelques lieux fermés. Il présente les travaux d’un invité d’honneur et de professionnels. Un concours amateur (thématique différente chaque année) est réservé aux artistes émergents ; il se conclut par une exposition en plein air des œuvres lauréates. À cela s’ajoute un festival off, plus ou moins sous la tutelle de la municipalité lui aussi, ce qui permet l’organisation d’expositions dans des bars, restaurants ou magasins. Photo Loïc Guston.
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Photos de Loïc Guston à BarrObjectif, festival dédié au photoreportage qui se déroule à Barro, en Charente, chaque dernière quinzaine de septembre (19e édition en 2018). Il associe professionnels (avec un invité d’honneur) et amateurs. Tout le village se transforme en lieu d’exposition : rues, champs, église, mairie, et même les maisons de certains habitants ! Qualifié de « petit Perpignan », BarrObjectif fonctionne en mode associatif. Photos Loïc Guston.



La concurrence est particulièrement dure sur certains festivals. Le visiteur va découvrir et rencontrer des personnes de tous horizons. Il peut, s’il le souhaite, se faire inviter tous les jours aux différents vernissages et ainsi participer aux soirées qui sont dédiées à chaque exposition. Il vous faudra vous démarquer en exposant des sujets forts et différents de ce qui peut être fait par ailleurs. Mais comme on ne sait pas forcément à l’avance ce que les autres artistes et galeries exposeront, vous devrez imaginer une scénographie originale, forte, pour inciter le visiteur à venir voir votre exposition et y rester suffisamment longtemps pour avoir envie d’acheter une œuvre ou un catalogue.

À NOTER


En festival, le dialogue, l’échange et surtout la bonne humeur peuvent faire la différence.




Arles

Le festival d’Arles dure trois mois, et voit cohabiter dans une même ville deux propositions majeures : celle que propose le in et celle que propose le off. Le visiteur n’aura pas forcément les mêmes attentes sur les deux types de festivals, notamment parce que le in impose un droit d’entrée : il ira sur les expositions pour réellement découvrir des artistes et des œuvres, mais aussi potentiellement pour acheter. Si vous êtes dans le festival in, votre scénographie devra être adaptée de façon à ce que votre espace d’exposition soit mieux vu que celui d’à côté…

Le visiteur du off n’a pas forcément une démarche complètement opposée – ne serait-ce que parce que tout visiteur du in déambule aussi dans le off – mais il ne paye pas les entrées des expositions. Ses attentes seront diverses, dépendront des lieux mais aussi des artistes. Si vous êtes exposé dans le off, vous devrez louer un lieu, vous charger de votre promotion, vous inscrire et payer pour que votre exposition apparaisse dans les publications officielles. Et gérer de A à Z toute votre communication, y compris l’affichage qui n’est autorisé que pendant la première semaine de juillet.

Un visiteur qui ne pardonnera pas de voir une exposition moyennement bien présentée dans le in pourra comprendre et accepter cette erreur dans le off, si vous exposez dans un garage sans éclairage par exemple (vu en 2017…). Mais où que vous vous trouviez, vous devrez toujours faire en sorte d’avoir la meilleure des scénographies possible pour que vos œuvres – et donc votre histoire – soient les mieux perçues au milieu de la multitude d’expositions et d’artistes qui vous entourent.
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L’affiche 2018 du festival Voies Off.





Les marchés ou salons d’art

Il y a plusieurs types de marchés ou salons d’art dédiés à la photographie. Certains ne présentent que des valeurs sûres, comme Paris Photo ou Art Basel, là où d’autres proposent de la jeune photographie ou de l’art à prix réduits (le Salon d’art abordable, à la Bellevilloise, en mai à Paris, ou Circulation(s), dédié à la jeune photographie européenne, de mars à mai, ou encore le Salon de la photographie, place Saint-Sulpice à Paris, en juin). Il existe aussi ce que j’appelle des salons alternatifs, où vous pouvez retrouver de grands noms de la photographie aux côtés de jeunes galeries qui proposent des artistes émergents ou débutants, comme je le fais moi-même. Rentre dans cette catégorie Fotofever, au Louvre, qui se déroule en novembre en même temps que Paris Photo.

Quand plusieurs événements se déroulent le même mois dans la même ville, il est indispensable de vous interroger sérieusement sur ce que vous allez présenter car les publics ne sont pas les mêmes, mais aussi et bien évidemment sur comment vous allez scénographier votre exposition – dans certains salons comme Fotofever, vous devez même présenter votre scénographie aux organisateurs à l’avance, toutes les expositions doivent être vues et validées par un directeur artistique.

De l’initiative locale jusqu’au salon international, le visiteur se déplace sur ces événements pour se faire une idée de ce que propose le marché de l’art à un moment t, « le meilleur comme le pire ». Il sélectionne son lieu en fonction de ce qu’il recherche : grands noms et valeurs sûres (salons de type Paris Photo), œuvres d’artistes émergents pas encore trop chères (Fotofever par exemple), découverte d’artistes qui font de la vente directe (marchés d’art de type Salon de la photographie place Saint-Sulpice ou au festival Circulation(s)), etc.

Tous ces lieux ne sont que des exemples, il en existe beaucoup trop aujourd’hui, en France comme à l’étranger, pour en établir une liste exhaustive. Ce qu’il faut surtout savoir, c’est que si vous exposez dans un salon comme Paris Photo ou Fotofever, c’est que vous êtes représenté par une galerie. La scénographie sera faite en concertation avec vous et en fonction des objectifs que vous aurez définis avec votre représentant artistique. À l’inverse, si vous exposez sur un marché d’art de type Saint-Sulpice ou le Salon d’art abordable, vous serez seul dans le stand que vous aurez loué et devrez adapter votre stratégie par la scénographie pour vous démarquer des autres stands (notez que vous pouvez avoir recours aux prestations d’un professionnel pour mettre en place votre scénographie).

Sur les marchés et les salons, le visiteur déambule parfois sans trop savoir à l’avance ce qu’il va trouver – sauf peut-être pour les salons de niveau international comme Paris Photo, Art Basel ou Fotofever. Il n’est malheureusement pas rare qu’il entre sur certains espaces d’exposition et pas sur d’autres, passant à côté de stands qui pourtant auraient pu l’intéresser : à force de voir le même type d’accrochage partout, un sentiment d’accumulation, de répétition, s’installe, qui provoque une impression de déjà-vu et de la lassitude.

À NOTER


Sur un marché d’art ou un salon, le visiteur sait qu’aucune sélection préalable n’est effectuée ; il appréhendera les stands avec une certaine méfiance, il y entrera très rarement car souvent l’attitude des artistes n’est pas adaptée à la vente. La solution la plus efficace consiste à mettre en place une scénographie simple et agréable à l’œil : ne chargez pas trop les murs et surtout, quand le visiteur pénètre dans votre espace d’exposition, laissez le regarder ; mettez juste en avant le catalogue de prix si vous en avez fait un ou faites un affichage suffisamment clair pour qu’il trouve facilement l’information.



Le visiteur qui se présentera sur votre stand regardera votre travail souvent très brièvement. Il pourra s’adresser à vous, vous poser des questions, mais n’achètera pas forcément une de vos photos pour autant. Il lui faudra généralement faire un ou deux tours avant de se décider. Comme dans un festival, il disposera d’un fascicule qui reprend la liste des artistes exposés ou des galeries présentes et qui l’accompagnera dans sa progression. Il n’y a donc pas de chemin imposé, la scénographie se retrouve confrontée aux mêmes problématiques que sur un festival (manque d’espace, de recul, fréquentation trop forte à certains horaires...), avec en plus celles d’un musée (certains visiteurs regardent sans voir, visitent juste pour dire qu’ils y sont venus...).


Sur la valeur des œuvres

En galerie comme en festival ou sur un marché d’art, le visiteur, tout comme l’acheteur potentiel, va chercher à faire la différence entre les photos exposées et celles qu’il voit défiler à longueur de journée sur Internet et les réseaux sociaux. Il peut très bien avoir un vrai coup de cœur pour l’une de vos images et pour autant avoir du mal à se décider à l’acheter. Il a perdu la capacité à évaluer la valeur réelle de ce qu’il a sous les yeux à cause de la diffusion massive et continue d’images sur Internet. J’insiste sur ce point : aujourd’hui la déferlante des images ne permet plus à un visiteur lambda de savoir aisément si des photos mises en vente dans une exposition ont plus ou moins de valeur que celles qu’il voit gratuitement sur ses écrans.

Par ailleurs, quand vous diffusez gratuitement une image, combien vaut-elle ensuite « réellement » lors d’une exposition ? Le support informatique serait gratuit alors que le support papier serait payant ? Le prix de fabrication/impression serait-il de ce fait uniquement le seul qui compte, le seul qui donne sa valeur à une œuvre ? Il faut se poser ces questions quand on décide de vivre de la photographie, et donc d’exposer.

Cette réflexion, je me la fais et je l’ai souvent faite aux auteurs avec qui je travaille. Savoir diffuser intelligemment est aussi complexe que de concevoir une scénographie, car la perception de la valeur de vos œuvres sur le marché en découlera. Sur cette question, la scénographie joue bien sûr un rôle primordial, elle doit éclairer le visiteur dès qu’il entre sur votre espace d’exposition, lever immédiatement le moindre de ses doutes, et ce, de manière implicite pour qu’il puisse se laisser embarquer, être convaincu que ce qu’il a sous les yeux a un sens plus juste et plus profond que ce qu’il voit massivement sur le net (mais aussi ailleurs, dans les autres expositions !).



Les musées

Le visiteur qui entre dans un musée a une démarche tout autre : il cherche à découvrir des œuvres qui ne lui sont pas habituellement accessibles, des œuvres rares issues de collections privées ou publiques, rassemblées autour d’un thème ou d’un artiste spécifique. Afin de garder un souvenir de sa visite, il repartira souvent avec le catalogue de l’exposition.
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L’exposition Eyes Wild Open, au musée du Botanique de Bruxelles, en 2018. Photo Mike Derez.



La conception et la réalisation de scénographies dans les musées sont très différentes de celles de toutes les autres formes d’expositions. Il faut amener le visiteur à se promener dans l’œuvre de l’artiste, comme s’il se promenait dans sa vie. Les photos sont généralement accompagnées de placages grand format de textes expliquant pratiquement tout ce que le visiteur va ou doit voir. On y raconte l’évolution de l’œuvre présentée à travers l’histoire de l’art ou l’histoire d’un pays, la situant ainsi dans un contexte historique, des informations sur la vie de son auteur – avec qui et quand il a été marié, qui sont ses enfants, comment il a vécu, où il est mort, quelles ont été les grandes dates dans sa carrière, qui il a rencontré et côtoyé dans le monde de l’art... C’est ce qui induit souvent une scénographie complexe qui retrace de manière chronologique ou thématique le travail de l’artiste. Scénographie ô combien complexe également pour de grands événements comme la superbe exposition Eyes Wild Open, sur une photographie qui tremble, organisée par la commissaire Marie Sordat au musée du Botanique, à Bruxelles, du 21 février au 22 avril 2018 (scénographie Alexandra Delabie assistée de Mike Derez), et qui regroupait de grands noms de la photographie des années 1950 jusqu’à nos jours. (Lire l’interview de Marie Sordat page suivante.)


Spécificités des musées

Les musées ou les grands lieux institutionnels ont beaucoup plus d’espace d’exposition que nous n’en avons dans nos galeries, sans parler de celui dont on dispose dans un salon d’art. Cet avantage donne une latitude supplémentaire pour créer une exposition avec une scénographie complexe.

Je vous parlais dans le chapitre 1 de l’exposition Provoke au Bal en 2016 ; pour la mettre en scène, Cyril Delhomme disposait dans la salle du bas de deux murs de 11 × 4 mètres et de deux murs de 15 × 4 mètres, et dans la salle du haut, deux murs de 7 × 3 mètres et deux murs de 12 × 3 mètres, ce qui lui a permis de mettre en place des scénographies sur une surface d’environ 322 mètres linéaires. Pour comparaison, je dispose dans ma galerie d’environ 30 m², d’une surface linaire total d’environ 21 mètres ! Mais attention, il faut retirer de ce métrage les zones non exploitables qui sont bien plus conséquentes quand le lieu est petit, comme vous pourrez le découvrir plus loin dans ce chapitre à propos des contraintes liées aux lieux d’exposition.






Regard de professionnel

Marie Sordat Auteure-photographe, commissaire d’exposition

Marie Sordat est née en France, en 1976, et vit et travaille en Belgique. Depuis 2004, ses images sont présentées en festivals, musées et galeries à travers le monde. Elles sont également régulièrement publiées dans des catalogues, livres ou revues, et sa monographie Empire a paru aux éditions Yellow Now, en 2015. Son travail est représenté par Box Galerie. Sélection du jury du Prix Virginia en 2012, il fait partie de nombreuses collections (BnF, Fnac, Artothèque...). Marie Sordat est également enseignante à l’INSAS et commissaire indépendante, elle a entre autres dirigé l’exposition Eyes Wild Open pour le musée du Botanique de Bruxelles en février-avril 2018 et supervisé le livre qui l’accompagnait, aux éditions André Frère. (mariesordat.net ; eyeswildopen.net)

Vous avez créé l’exposition Eyes Wild Open qui mêle des générations d’artistes photographes, quel en a été le point de départ ?

L’idée originale d’Eyes Wild Open était de faire résonner visuellement, intellectuellement et historiquement une famille de regards qui courait sur plus de 70 ans, en affirmant publiquement son existence pour la première fois. Il s’agissait de définir ce que j’ai nommé « la photographie qui tremble », c’est-à-dire de nouvelles écritures développées par la photographie à partir des années cinquante, en opposition affirmée contre les règles classiques qui prévalaient jusque-là. On assistait ainsi à l’émergence du flou, du contraste et du décadrage aussi bien qu’à un intérêt pour les sujets en marge. Certains ont qualifié ces écritures de subjectives, mais je préfère les nommer « existentialistes », de par leurs forts contenus émotionnels et personnels.

J’ai travaillé cinq ans sur ce projet, j’ai donc passé énormément de temps à choisir les photographes, leurs photographies et pour finir la meilleure façon d’agencer tous ces travaux ensemble, tout en laissant à chacun son identité propre.

Cette exposition a été présentée au musée du Botanique à Bruxelles, avez-vous eu une idée précise de scénographie dès le départ ?

Oui, j’ai compris assez vite que la circulation serait la clé. Sans savoir encore quelle forme cela allait prendre, j’ai tout de suite pensé à un espace propre à chacun des artistes, à des dialogues visuels entre les photographes, deux à deux, ainsi qu’à des murs patchworks où nous mélangerions tous les travaux par thématiques. J’ai ensuite demandé à Mike Derez de travailler sur la scénographie avec moi ; il a adjoint Alexandra Delabie au projet, dont j’ai finalement choisi le projet principal.

Comment s’est passée votre relation avec les scénographes Alexandra Delabie et Mike Derez, comment avez-vous procédé pour qu’ils interprètent votre intention de curatrice ?

En travaillant ensemble quasiment dès le moment où j’ai su que le musée du Botanique me soutenait dans ce projet fou. Ils sont tout de suite venus le visiter, tout noter, remesurer, s’imprégner de ce lieu magnifique.

Nous avons ensuite travaillé d’abord sur plan papier du musée, en attribuant un métrage équivalent à chaque artiste, en plaçant, déplaçant, replaçant des blocs représentant chacun jusqu’au moment où tout m’a semblé fluide, cohérent, intelligent dans le futur déplacement des visiteurs. Il fallait suivre en même temps une ligne temporelle, une ligne par pays ou encore par école, créer de la cohérence tout en cassant une possible routine de visite. Il fallait surtout que partout où l’on se place dans le musée, on puisse voir les jeux de résonances entre les images : à droite, à gauche, et entre les deux étages, tout devait constituer des jeux de concordances.

En parallèle, nous avons travaillé chaque mur de chaque photographe de manière virtuelle, attribué une place précise à chaque image au fur et à mesure de mes trouvailles, de mes négociations. Pour finir, Alexandra a défini les jeux de couleurs et les rythmes.
Sans que le spectateur ne le voie vraiment (mais il pouvait le ressentir), tout cela constituait au final un gigantesque « cadavre exquis » de photographies, la fin d’un mur résonnant visuellement avec le début d’un autre. Cette conception a pris deux ans de travail à part entière.

On retrouvait au centre de l’exposition les originaux des magazines Provoke, dans une structure qui, vue du dessus, formait un œil. Comment vous est venue cette idée ?

Les magazines Provoke était dès le début au centre de mon arbre généalogique des photographes, ils constituaient un tournant essentiel dans l’histoire de cette photographie qui tremble. C’est Alexandra Delabie qui a eu l’idée de les placer au milieu du musée, afin que leur rayonnement soit physique dans l’espace. Leur positionnement en plein milieu permettait à toute l’exposition d’être traversée d’un bout à l’autre par la force de la photographie japonaise, puisque d’un côté de la salle du bas on retrouvait Daido Moriyama et tout à fait à l’opposé Takuma Nakahira. La structure ronde était en effet un œil géant vu du haut, en référence au titre de l’exposition. Ce fut un sacré défi de la construire puisqu’elle incluait également un écran vidéo et des vitrines blindées contenant des livres rares, mais elle apportait un vrai sens à mon projet.
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L’œil formé par les magazines Provoke, au cœur de l’exposition. Photo Mike Derez.



Vous avez mêlé toutes les générations, de Robert Franck et William Klein jusqu’à des artistes actuels comme Gilles Roudière et Stéphane Charpentier, en passant par Daido Moriyama, Jacob Aue Sobol ou Michael Ackerman pour ne citer qu’eux. Comment avez-vous décidé de la place de chacun ?

Au risque de me répéter, c’est à coups de petits blocs de papier que nous avons placé les photographes. Il est vrai que je ne souhaitais pas créer de séparation « les plus anciens en bas, les plus jeunes en haut », mais il m’a semblé tout de même essentiel, pour des raisons didactiques, de présenter une ligne historique et les quatre photographes les plus âgés à l’entrée de l’exposition. Partant de là, nous avons longuement travaillé pour trouver la plus belle des combinaisons possible, parfois l’agencement était de l’ordre de la logique (regroupement des œuvres relevant de l’école du Nord par exemple), parfois il s’agissait de mon seul ressenti, notamment comme faire dialoguer Dolorès Marat et Alisa Resnik.
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L’entrée de l’exposition Eyes Wild Open. Photo Mike Derez.



Avez-vous rencontré des difficultés pour faire une scénographie dans un lieu comme celui du musée du Botanique ? Et si oui, comment les avez-vous surmontées ?

À vrai dire nous n’avons eu aucune réelle difficulté. La construction et l’accrochage nous ont demandé quinze jours de travail intense mais sans véritable problème majeur. Tous les lieux ont leur spécificité et leurs difficultés, mais nous avions travaillé tellement en amont, jusqu’aux plans 3D, que tout s’est très bien déroulé malgré la complexité de certaines idées sur le papier. L’équipe du Botanique, des menuisiers aux accrocheurs, a fait un travail incroyable. Quand on travaille cinq ans sur un projet, le voir sortir du sol est un moment unique.

Vous êtes vous-même photographe, est-ce que votre regard d’artiste vous a aidé ou au contraire bloqué dans la réalisation de cette exposition ?

Je n’aurais pas pu faire Eyes Wild Open si je n’avais pas été photographe. Mon travail a nourri ce projet comme il m’a nourrie à son tour. J’avais au début pensé que cet étrange statut de photographe-commissaire pourrait poser problème aux galeristes, aux institutions, aux photographes eux-mêmes, mais au contraire il m’a permis d’aller plus loin, de gagner leur confiance en proposant une relation basée sur mon amour de leur travail. Chaque mur, chaque installation ont été réfléchis avec les photographes ou leur représentant, dans un esprit de bienveillance.
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Les contraintes liées aux lieux

Pour mettre en place une scénographie qui touchera au but et incitera les visiteurs à entrer dans votre espace d’exposition (et qui parviendra à transformer leur acte de visite en acte d’achat), il faut pouvoir connaître le plus en amont possible les contraintes liées aux lieux. J’ai trop souvent vu des artistes découvrir avec effarement, à leur arrivée, que l’espace qui leur était dévolu était légèrement plus petit ou moins haut que ce qu’ils avaient prévu, qu’une barre centrale empêchait tout accrochage sur deux niveaux ou encore que les éclairages n’étaient pas suffisants pour couvrir l’ensemble de leurs œuvres…





Les points forts et les angles morts

Si nous parlons ici de « contraintes », nous ne parlons pas pour autant uniquement d’aspects négatifs : dans certains espaces, des caractéristiques qui paraissent difficiles peuvent servir le propos de certains artistes. Ainsi, un recoin sombre peut-il devenir atypique et intéressant si l’on choisit une scénographie particulière, complexe.

Il n’empêche qu’il faut éviter au maximum les mauvaises surprises. Il est très difficile d’obtenir des organisateurs des réponses claires sur les points faibles des espaces qu’ils proposent, mais il en va de la visibilité de votre travail : insistez pour obtenir des informations précises, ou mieux, allez vérifier sur place si vous le pouvez. N’hésitez pas non plus à interroger des photographes qui y ont exposé avant vous pour bénéficier de leur retour d’expérience et savoir comment ils ont perçu le regard des visiteurs par rapport aux contraintes en question.

Accès et visibilité depuis la rue, l’allée centrale

Voilà une question importante à considérer quand on met en place une scénographie : que voit le passant depuis la rue ou depuis l’allée d’un salon ? Il est crucial de s’en préoccuper presque en premier, en sélectionnant pour cela une ou des images fortes, reflet à elles seules du sujet de votre exposition. Mais attention, vérifiez bien comment elles seront ensuite vues depuis l’intérieur de la galerie ou du stand : il ne faudrait pas qu’elles se retrouvent dos aux visiteurs quand ils entreront sur votre espace d’exposition...

Vitrines

Attention à une mauvaise utilisation de la vitrine si vous exposez dans une galerie ! Évitez notamment de disposer un chevalet avec une photo dessus – outre que je trouve ce genre d’installation fort peu esthétique, cela conférera à votre exposition une image d’amateurisme qui desservira votre travail. Privilégiez l’aménagement de cet espace en y installant une grande photo avec un fort pouvoir attractif de par son sujet (perspective, contraste, couleur), ou plusieurs petits formats « produits d’appel », ou encore le catalogue d’exposition.

Servez-vous aussi de la vitrine pour inscrire l’intitulé de votre exposition et votre nom d’artiste. Attention cependant à ce que cela ne gêne pas la visibilité de ce qui se trouve à l’intérieur… Et qui doit inciter le passant à entrer !
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Le magazine 36p. N° 4 (artiste Philippe Blayo), édité par la galerie et en présentation dans la vitrine.



Recoins et angles

Tout le monde redoute de voir son travail relégué dans un coin. Et pourtant, bien utilisé, un recoin (comme un angle) peut mettre un accent très fort sur certaines images. Attention toutefois, privilégiez dans ce cas les tirages plein format, sans passe-partout – ou avec des passe-partout noirs – pour attirer l’attention du visiteur. Si vous conserviez le même type d’encadrement que dans le reste de l’exposition, vous ne tireriez aucun avantage de ces espaces.

À NOTER


Si le lieu d’exposition comporte un ou des espaces atypiques, commencez toujours la mise en place de votre scénographie par leur aménagement. La narration sera plus adaptée au lieu.



Pour l’exposition rétrospective Extraits, à Arles en juillet-août 2018, j’avais loué un lieu d’exposition qui comportait un recoin éclairé par un vieux puits de lumière. Il fallait en faire un atout. J’ai pensé à l’exploiter comme une vitrine, avec une lumière naturelle changeante au fil de la journée. Mais quels photographes allais-je bien pouvoir y installer ? Un seul ? Deux ? Trois ? Quelles œuvres seraient sublimées par une ambiance plus intime ? J’ai pris le temps de la réflexion et d’une longue observation des thèmes abordés dans les travaux des vingt photographes que j’allais exposer. Assez naturellement, deux artistes se sont démarqués ; de plus, leurs séries étaient encadrées de manière distinctive, l’une avec des passe-partout noirs et l’autre en cadre plein format. En tirant profit de l’ambiance spécifique et atypique de ce recoin, j’ai mis leur travail en valeur tout en soulignant la singularité historique du lieu dans lequel nous nous trouvions.

Pour vous convaincre de l’intérêt des angles maintenant, voici ci-après un exemple de photos ma série « Impression résiduelle », exposée d’abord en ligne de manière classique, sur un mur, puis en jouant avec un angle droit : notez comment la rupture d’angle permet de souligner la force individuelle de chaque image tout en augmentant la dynamique d’ensemble. Jouer par ailleurs sur des formats différents met l’accent sur l’intensité de la fugacité de l’instant photographié et donne une vision plus forte. La sensation de déjà-vu qui émane de cette série demeure, mais elle est moins lassante que dans la première configuration dont la forme ajoute à la monotonie.

Le troisième exemple ci-après met en scène la même série mais avec un mur à deux angles, tout en reprenant le mélange des formats. L’ensemble ne peut être vu en une fois, j’utilise les angles pour inviter le visiteur à se promener avec moi, je l’empêche de rester statique. J’aime beaucoup cette présentation. Comme la précédente, elle illustre bien le sujet de la série (le déjà-vu), et l’association entre angles et formats me laisse penser que le visiteur découvrira ces lieux un peu comme je l’ai fait lors des prises de vue, quoique beaucoup plus vite ! Si cette version qui offre une véritable balade visuelle a ma préférence, je n’ai jamais pu l’exposer car je n’ai jamais été dans un lieu qui me proposait un tel agencement au niveau des murs.
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La série « Impression résiduelle » présentée en ligne : l’ensemble est plat, monotone. Cette scénographie ne donne qu’une vision primaire et frontale de l’histoire basée sur la notion de déjà-vu. Cette configuration est trop simple et ne retient pas l’œil.
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La série est maintenant présentée sur un mur qui comporte un angle droit, et en jouant sur les formats. On conserve la notion de déjà-vu, propos initial de l’histoire, mais la dynamique de lecture est renforcée. Le visiteur va regarder les photos autrement, il devra avancer ou reculer pour bien apprécier individuellement les différents formats.
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Sur un mur qui comporte deux ruptures d’angles, la série « Impression résiduelle » prend une autre dimension : elle conserve bien sûr la notion de déjà-vu, mais oblige le visiteur à se promener avec moi pour en apprécier l’ensemble.



Murs sans recul

Il faut se méfier de ce type de murs, dans des couloirs étroits, car en général ils ne permettent pas d’apprécier les œuvres avec le recul nécessaire. Le problème est le même dans certains salons où les couloirs de circulation ne dépassent pas deux mètres de large. Si un tel emplacement vous est réservé, privilégiez des petits formats pour vos tirages, mais attention, affichez-en peu sous peine de créer une dynamique d’ensemble qui nécessiterait du recul pour être appréciée...

Il existe aussi une astuce qui consiste à exposer du « hors format » en exploitant la hauteur, par exemple, avec une image relativement simple à regarder, comme dans l’exemple présenté ci-dessous. Le visiteur s’arrêtera systématiquement, car son œil n’est pas habitué à ce format, et vous serez probablement seul à en exposer. Ici, il prendra le temps de lire l’image en la regardant de bas en haut ; il s’interrogera et pourra même imaginer l’image chez lui, car elle ne prendra pas de place en largeur. Attention, ce format vertical ne doit être utilisé que s’il sert votre propos et donc votre histoire, jamais dans le seul but de faire remarquer votre exposition – vous risqueriez sinon d’obtenir un résultat défavorable.
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La visibilité est réduite dans ce petit couloir. Ce format plus étroit et plus haut que la normale offre un cadre particulier à la photo.




Impact des images hors format

Par définition, le « hors format » sort des tailles d’encadrement standards, que ce soit pour de la photographie argentique ou numérique ; il peut être grand ou petit, mais doit être atypique. En peinture, il existe le format Marine, plus étroit et plus long que les autres ; c’est notamment celui des kakemonos japonais. Il n’est pas utilisé en photographie, car il n’existe pas vraiment d’appareil qui permette ce type de prise de vue – même si, pour ma part, j’en ai trouvé un en adaptant un dos pour pellicule trente-cinq millimètres sur un appareil qui normalement reçoit des pellicules cent vingt. Cependant, vous pouvez déformer une partie de votre image, si le sujet de votre photo le permet, en l’allongeant ou en la raccourcissant ; vous obtiendrez une image hors format.



Mobilier

Pensez à vérifier le mobilier fourni ou disponible dans le lieu où vous exposez, notamment si vous gérez seul votre exposition. Y a-t-il un bureau à votre disposition et une chaise suffisamment confortable pour y rester toute la journée ? Quid du chauffage ou de la climatisation – qui assurent tout autant le confort des visiteurs que le vôtre ? Est-il possible de stocker dans un placard ou une réserve les emballages des œuvres, mais aussi votre matériel technique (matériel d’accrochage, escabeau, niveau à bulles – voir Annexe), ainsi que bien sûr le stock éventuel de tirages supplémentaires ? Le mobilier est-il fixe ou peut-il être déplacé ?

Cette dernière question est cruciale, car si le mobilier est mobile vous allez pouvoir configurer l’espace selon les besoins de circulation dans votre exposition.

À NOTER


Attention, ne placez jamais votre chaise face à la vitrine qui donne sur la rue, cela bloque la spontanéité du visiteur et peut l’empêcher d’entrer. Mettez-la de préférence de côté ou dans un recoin.



Les types d’accrochages

Contrôler en amont le type d’accrochage qui vous est proposé est une étape à ne surtout pas négliger. Il arrive souvent en effet que des barres d’accrochage manquent, mais aussi que vous vous retrouviez avec un type de fixation qui n’est pas adapté à vos cadres.

Cimaises : barre métal, chaîne ou nylon, fixes ou mobiles

Quel que soit le type de cimaises mis à votre disposition, vous devrez savoir que vos images auront toujours du mal à rester bien droites si vous utilisez l’accroche centrale. Il y a heureusement deux solutions à ce problème.

La première, et aussi la plus efficace, consiste à utiliser deux fils ou deux barres d’accrochage par cadre : cela vous permet de vous servir du bord du cadre comme point d’accroche et de créer des scénographies un peu plus complexes, créatives et personnelles, car vous pourrez jouer davantage sur les hauteurs tout en réalisant des juxtapositions d’images bord à bord. Vous pourrez même proposer une scénographie se rapprochant de ce que l’on peut mettre en place par le système d’accroche par perçage, que nous verrons plus loin.
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Système d’accrochage avec barre métal ou nylon sans utiliser l’accroche centrale. À gauche, barres d’accrochage au fil de nylon ; la fixation se fait sur le bord du cadre, dans sa rainure. À droite, nous avons ajouté à l’arrière du cadre, sur les accroches du fond, un câble d’aluminium (ce peut être aussi une simple cordelette) ; une fois ce câble tendu, on peut là encore utiliser deux barres d’accrochage ou fils de nylon afin que la photographie reste bien droite. Notez que la version de gauche est beaucoup plus facile à mettre en place, l’autre demandant un peu de manutention.



Faites très attention au type de fixations pour l’accrochage, parfois elles sont trop grosses ou trop petites pour vos cadres. La seconde solution de la figure précédente s’impose alors : tendre un câble derrière votre cadre grâce aux clés de fixation.

Si vous ne pouvez pas utiliser deux fils par cadre car le lieu ne dispose pas du matériel en quantité suffisante, ou encore parce que les bords de vos cadres n’offrent pas de rainures d’accroche, vous allez devoir vous servir de l’attache centrale, mais il sera vous plus compliqué de faire des scénographies originales. Pour éviter que le cadre ne bouge en permanence et ne soit en biais, vous pouvez mettre au centre ou sur les deux coins du bas un morceau de carton, un bouchon de liège ou du polystyrène de l’épaisseur du cadre afin de le redresser et pouvez le fixer au mur avec de la Patafix ou un scotch double-face.
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Système accrochage avec barre métal ou nylon en utilisant l’accroche centrale ; on place un morceau de polystyrène ou de carton de l’épaisseur du cadre au centre (ici en jaune) ; les deux ronds gris correspondent à la pose de Patafix, ce qui permettra que le cadre reste bien droit une fois le niveau établi.



Fixation par perçage et/ou par collage

C’est pour moi le type d’accrochage idéal et c’est d’ailleurs celui que j’utilise dans ma galerie. La fixation par perçage est celle qui offre le plus de possibilités en termes de scénographie, car elle laisse une grande liberté à la créativité.

Une règle commune s’applique pour ces deux types de fixations, perçage et collage : il est indispensable de préparer son plan d’accrochage en amont – j’insiste sur ce point, même si, dans l’absolu il faut bien sûr toujours préparer très soigneusement toute exposition à l’avance... Si la question est particulièrement sensible ici, c’est que ce type d’accrochage est généralement complexe (l’anticipation vous fera alors gagner beaucoup de temps) et que toute erreur entraîne souvent des travaux de restauration.

Vous remarquerez dans l’exemple suivant que nous utilisons un système de niveau par guidage laser, que nous fixons sur une perche. Il permet d’être précis et de ne pas subir les inconvénients liés aux problèmes de planéité des sols dans les lieux d’exposition. Cependant, vous pouvez très bien utiliser un mètre, un stylo, un niveau à bulle et du scotch pour parvenir, en un peu plus de temps bien sûr, au même résultat.
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Perçage à l’aide du niveau laser sur perche. Une fois la hauteur définie, on mesure les espaces de perçage et on les note sur des morceaux de scotch entre chaque point de fixation, préalablement indiqués sur le plan d’accrochage.



À la galerie, pour l’exposition New York City The Wall de James Vil, en novembre 2016, nous avons été amenés à fixer 220 photos sur les murs, du sol au plafond. L’exposition a duré un mois et rien n’a bougé. Et pourtant, nous avons eu une fréquentation très forte, ce qui a entraîné de constants changements de température dans la pièce. La seule précaution supplémentaire que j’avais prise avait été de fixer par perçage toute la première ligne du bas, ligne sur laquelle les autres photos reposaient. Cela m’a permis aussi de disposer d’une base bien droite et à niveau, car il y avait de fortes probabilités pour que le mur soit un peu déformé et surtout pour que le sol ne soit pas tout à fait plan. Pour la fixation par collage, vous pouvez aussi utiliser un niveau laser sur perche.


Précautions à prendre pour le collage

Choisissez bien votre double-face en fonction de ce que vous allez accrocher : inutile de prendre un produit superfixant si vous collez un simple tirage sans cadre, et de même si vous utilisez des cadres en bois sans vitre, très légers. En revanche, prévoyez la version forte pour des cadres aluminium avec vitre ou certains grands formats en caisse US.

L’inconvénient majeur du collage reste le décrochage. Procédez avec délicatesse et très lentement ou sinon une partie du mur viendra avec le cadre, et vous devrez repeindre. Si vous agissez avec précaution, vous n’aurez aucun raccord à faire car ce type de fixation ne laisse pas ou très peu de traces.
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Exposition New York City The Wall, de James Vil, du 2 au 26 novembre 2016 à la galerie Rastoll. Photographie James Vil.



Longueur et hauteur des murs

Un point important quand vous préparez votre scénographie, c’est de bien savoir à partir d’où et jusqu’où vous pouvez faire votre accrochage. Cela pourra vous sembler curieux, mais j’ai souvent vu certains artistes se retrouver piégés car ils n’avaient tenu compte que de la surface totale du mur ! Elle est certes importante, mais si l’on vous propose un mur de cinq mètres de long sur trois mètres de hauteur, vous ne disposerez pas d’une surface d’exposition de quinze mètres linéaires… Sauf à exposer du sol au plafond.

Points d’accrochage le plus bas et le plus haut

Il faut en premier lieu savoir là où vous pourrez accrocher vos photos au plus bas comme au plus haut. Ce niveau se calcule par rapport à la distance de recul, mais aussi en fonction de la taille et du format des cadres : vous pourrez fixer plus bas un cadre très grand alors qu’un cadre plus petit aura besoin d’être davantage à hauteur d’yeux.

Reprenons l’exemple du mur de 5 mètres sur 3, en partant de l’hypothèse d’une zone de recul de 2,50 mètres. Théoriquement, on devrait disposer de 15 m2 de surface d’exposition.

•Pour des photos encadrées horizontalement au format 50 × 40 centimètres, la zone d’accrochage basse sera de 1,50 mètre : le bas du cadre sera à 1,10 mètre du sol. Celui d’un cadre au format vertical 40 × 50 sera à 1 mètre du sol. Pour la zone d’accrochage haute, vous pourrez aller jusqu’à 2,50 mètres, ce qui laissera 50 centimètres de vide au-dessus des cadres.

•Pour un cadre 70 × 50, la règle sera la même que pour le cadre 50 × 40. En revanche, un cadre vertical 50 × 70 devra être fixé à un 1,70 mètre pour être au même niveau, dans la zone basse, que les cadres 40 × 50. Pour la zone de fixation haute, vous pourrez soit vous aligner sur celle des autres cadres, à 2,50 mètres, pour de l’horizontal ou du vertical, soit monter à 2,80 mètres, mais uniquement pour les versions verticales.

Vous pouvez remarquer sur la figure ci-après que la zone disponible pour votre accrochage a diminué par rapport à sa valeur théorique ; ce n’est pas fini.

Aire réellement utilisable

Ce point est à vérifier notamment quand deux murs s’enchaînent avec un angle, ou encore quand un mur ou un angle gênent la vue de l’exposition depuis la rue – cela arrive notamment dans les lieux qui ont une vitrine possédant un mur d’accrochage, cela donne une belle visibilité pour l’œuvre en vitrine mais bouche la vue sur tout ou partie de l’intérieur de la galerie. La règle que j’applique dans tous les cas et qui, avec le temps, s’avère la plus efficace est de ne rien mettre à moins de vingt centimètres du bord d’un mur – trente ou quarante centimètres pour les murs en angle, sauf dans le cas évoqué plus haut à la section « Recoins et angles ».
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Zone d’accrochage prenant en compte les points d’accroche hauts et bas. On perd déjà 2,20 mètres de hauteur au total. Il faut dès à présent bien réfléchir à l’agencement des cadres, donc à sa scénographie.



Reprenons l’exemple précédent et ajoutons cette contrainte, identifiée sur la figure de la page suivante par des traits verts : la surface d’exposition diminue encore puisqu’il ne reste plus que 4,20 mètres de long sur 2,20 mètres de hauteur, soit 9,24 m2 de surface d’exposition sur les 15 m2 initiaux. Mais vous venez de créer une zone d’accrochage idéale et avez ainsi optimisé la lecture individuelle comme globale des œuvres présentées.
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Le cadre vert montre l’aire réellement utilisable pour votre exposition. Pour un mur de 15 m2, nous sommes au final passés à une surface optimale de 9,24 m2.



Les types d’éclairages

Le lieu dispose-t-il d’un éclairage naturel ?

L’éclairage naturel peut être apporté par des sources directes de lumière, comme celui provenant d’une vitrine. Attention toutefois, cet éclairage très flatteur pour l’œil humain l’est beaucoup moins pour nos photos. La raison principale en est qu’il n’est pas constant, il évolue tout au long de la journée avec des moments d’ensoleillement comme de couverture nuageuse, si bien qu’une zone que vous pensiez bien mise en valeur le matin se retrouve presque sans lumière dans l’après-midi et/ou le soir. Par conséquent, essayez toujours de faire votre accrochage en fin d’après-midi ou en début de soirée, dans les conditions minimales d’intensité lumineuse.

À NOTER


Si vous ne pouvez pas faire votre accrochage le soir, il sera alors impératif de passer dans le lieu en amont de l’exposition pour bien vérifier l’évolution des zones éclairées par la lumière du jour.



Si l’éclairage naturel provient d’un puits de lumière, en revanche, le soleil n’aura pas d’impact. La zone d’exposition concernée sera alors intéressante pour installer des photos qui auront besoin d’une lumière douce et sur lesquelles l’évolution entre l’éclairage le jour et celui qui devra être complété artificiellement le soir et à la nuit tombée apportera une lecture différente. C’est ce que j’ai privilégié au festival d’Arles en juillet-août 2018, en plaçant les œuvres de deux artistes, Loïc Guston et Carol Letanneur, sous un puits de lumière car leurs photographies se prêtaient bien à cet éclairage (voir plus haut « Recoins et angles »).

Éclairage artificiel : néons, panneaux LED, spots directionnels ou fixes

Très et trop souvent, les lieux d’exposition sont sous-éclairés. Exigez toujours de faire un point sur le nombre et le type d’éclairages disponibles quand vous louez et devez investir un lieu, et demandez s’ils sont fixes ou amovibles.


Préférer la lumière artificielle

Toute source naturelle d’éclairage est intéressante ; cependant, n’oubliez pas que vos œuvres doivent pouvoir être vues dans les meilleures conditions possibles, aussi je préfère largement passer une exposition en lumière artificielle ne serait-ce que parce que les photos exposées seront toujours mieux valorisées, et ce quel que soit leur sujet. En effet, un éclairage artificiel reste constant et propose aux visiteurs une meilleure façon de voir et d’apprécier vos travaux. C’est pourquoi une vitrine n’est pas toujours le meilleur endroit où être exposé, parfois un étage ou un recoin peuvent mieux servir votre propos, à condition qu’il soit correctement éclairé bien sûr.



Les spots

La plupart du temps, les espaces d’exposition sont encore éclairés par des spots halogènes directionnels ou fixes qui créent un halo de lumière avec une zone d’ombre importante. La zone d’exposition en est réduite d’autant.

La solution de spots LED commence à bien se développer ; on trouve maintenant sur le marché des panneaux comme ceux que j’utilise dans ma galerie à partir d’une centaine d’euros. Quand vous louerez un lieu, vous n’aurez pas vraiment le choix des éclairages, et il vous sera difficile d’installer de tels panneaux car cela demande d’intervenir sur l’installation électrique, vous devrez faire avec ce qui est sur place. En revanche, rien ne vous empêche d’investir dans quelques spots directionnels sur lesquels vous fixez des LED de différentes teintes : lumière froide dite « lumière du jour », donc éclairage « bleu » pour les œuvres sur les murs, notamment pour les photos noir et blanc, et lumière chaude « jaune » pour le centre de la pièce et pour les photos en couleurs.
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Spot directionnel à LED.
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Spot directionnel halogène.



Les néons

On trouve dans les galeries de plus en plus d’éclairages par néons fixés au plafond, bien plus intéressants que les spots car ils évitent au moins la problématique des halos et donc des zones d’ombre. En revanche, ils offrent une lumière souvent crue et peu flatteuse pour le teint du visiteur et le vôtre… Si vous exposez dans un lieu ne disposant que de néons, investissez dans quatre ou cinq spots directionnels en y fixant des LED de couleur chaude ; vous réchaufferez ainsi l’atmosphère.

Les panneaux LED

C’est le type d’éclairage qui vous assurera le meilleur rendu, il sera à la fois doux et valorisant pour vos images. Vous disposerez aussi de zones d’exposition plus grandes qu’avec des spots – sauf si le concepteur du lieu a pensé à la problématique des zones d’ombre en choisissant d’éclairer avec des spots et a multiplié les points de lumière (ce qui vous permettra au passage de créer des contre-zones d’éclairage en jouant avec les lumières froides et chaudes, ou en intensifiant l’éclairage de certaines zones pour donner une atmosphère plus sombre alors que les autres seront éclairées normalement).

Pour un bon éclairage, optez pour une puissance maximale par lampe de 45 watts, pour un panneau ayant une puissance par ampoule de 5 900 lumens. On appelle ce flux lumineux « lumière du jour » ou daylight. Attention, l’inconvénient de panneaux LED, c’est que quand ils tombent en panne, c’est l’ensemble qu’il faut changer…
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Panneaux LED.




Lux et lumens

Pour bien choisir votre éclairage, pensez à la surface à éclairer et pas à la surface qui éclaire. C’est la différence entre les indications portées sur certains emballages sous le nom de « lumens » (lm), unité de mesure qui correspond au flux lumineux, soit la quantité totale de rayonnement visible émis par seconde, par une ampoule ou une lampe. Le lumen exprime la consommation totale lumineuse. Il faut donc bien sûr regarder les lumens mais surtout se concentrer sur la puissance en lux, qui est l’éclairement d’une surface qui reçoit, d’une manière uniformément répartie, un flux lumineux d’un lumen par mètre carré. Le nombre de lux indique le flux lumineux reçu par unité de surface, ce qui correspond à la lumière reçue par votre photo en exposition.



Quel que soit le type d’éclairage dont vous disposerez, veillez toujours à vérifier la tonalité des lampes une à une. Si les éclairages « jaunes » pourront rehausser les images aux teintes chaudes (rouge, orange, jaune), ils affadiront en revanche les noirs et teinteront les blancs sur une photo en noir et blanc, ce qui est absolument à éviter. Cependant, si vous disposez d’éclairages froids et d’éclairages chauds, il sera très difficile, d’éviter que ces derniers n’empiètent sur les parties froides. Il vous faudra parfois faire avec.

Le paramètre de la tonalité de la lumière est également très important sur un second point : un acheteur qui a apprécié une photographie sous un certain éclairage pourrait se retrouver déçu une fois l’œuvre installée chez lui s’il ne retrouve pas les « vraies couleurs » ou un « vrai noir et blanc ». Je demande toujours aux visiteurs qui acquièrent des œuvres dans ma galerie de quel type d’éclairage ils disposent, afin de les mettre en garde le cas échéant.

Une fois que vous aurez contrôlé (et ajusté si vous le pouvez) la tonalité des lumières, pensez à vérifier leur disposition et leur orientation, notamment pour les éclairages fixes. Il s’agit de savoir en amont comment optimiser les zones de lumière afin de créer ensuite la meilleure scénographie possible. Avec des panneaux lumineux de type LED, vous êtes normalement tranquille car toutes les zones sont éclairées avec la même intensité. En revanche, si l’espace est équipé de spots directionnels ou fixes, vous devrez jouer avec la lumière :
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Un spot par image. La première photo est dans la zone la plus intense du spot, on observe un blanchissement des noirs. Pour la deuxième, la zone d’intensité lumineuse est placée trop haut. Pour la troisième, le spot est bien positionné : on conserve la même intensité de lumière sur toute l’image
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Un seul spot pour l’ensemble des images, placé de manière indirecte : la lumière se propage le plus possible par réflexion sur le mur blanc. La photo du milieu est forcément la plus éclairée, mais c’est là qu’intervient la scénographie : la photo de gauche est très sombre, elle peut être moins éclairée, cela renforce son côté obscur ; la photo de droite présente un vignetage naturel important, son bord droit peut recevoir moins de lumière sans nous faire perdre l’ombre chinoise au centre.



•si vous disposez d’un spot par œuvre, il suffira d’orienter l’éclairage légèrement au-dessus du cadre pour que la photo se retrouve dans la zone de lumière la plus homogène ;

•si vous n’avez que des très peu de spots à votre disposition, vous devrez non pas éclairer les œuvres en direct mais les espaces vides entre les œuvres.

Mes choix en matière d’éclairages

Quand j’ai créé ma galerie, le poste de dépenses sur lequel je savais que je ne devais pas faire d’économie était celui des éclairages.

Mon choix s’est porté sur des panneaux lumineux à LED de type « lumière du jour », daylight, que j’ai placés en bordure des surfaces d’exposition, et de rails spot à LED « lumière chaude », pour le centre de la galerie et la vitrine. Le choix « lumière du jour » (froide) a été motivé par la recherche du rendu le plus juste possible sur les photos couleur comme noir et blanc, les spots à teinte chaude servant uniquement à réchauffer l’ambiance de la galerie afin d’éviter l’effet « bloc opératoire », jamais agréable et peu engageant pour le visiteur. Je me sers de ces deux types d’éclairages tout en jouant parfois sur une double exposition, en ajoutant un spot de lumière chaude sur la photo éclairée en lumière froide, notamment quand je veux qu’une image ressorte plus que les autres sur le mur. Cela me permet de mettre un accent sur une partie de l’histoire.

La galerie dispose de deux vitrines qui, dès les beaux jours (qui sont certes assez rares à Paris…) apportent du soleil direct sur les objets en vitrine mais jamais sur les murs d’exposition. J’ai ajouté des spots directionnels en LED de lumière chaude pour que la vitrine bénéficie d’un éclairage constant, plus engageant et valorisant pour les objets présentés que si j’avais opté pour une lumière froide.

C’est en constatant la différence de luminosité entre les jours ensoleillés et les jours gris que j’ai compris la nécessité de bien veiller à ce type de détail à chaque fois que je prends un nouveau lieu d’exposition éphémère. Dans un lieu fermé sans vitrine, comme un salon de type Fotofever, le problème ne se pose pas ; en revanche, dès que vous allez exposer sur un marché d’art en extérieur, vous devrez bien faire attention à la localisation de votre stand : en fonction de son emplacement, vous bénéficierez du plein soleil le matin, l’après-midi ou même toute la journée (avec pour résultat un sur-éclairage sur vos œuvres alors que si votre stand est plein nord vous n’aurez pratiquement aucune modification de lumière, sauf celle liée au jour qui décline).


Focus sur l’éclairage des œuvres

Vous l’aurez compris, l’éclairage est un sujet important, je n’insisterai jamais trop sur cette question. Une belle scénographie mal éclairée et l’ensemble de votre exposition sera mal perçue ou ignorée.

Ce point vient compléter l’ensemble des paramètres techniques à maîtriser, détaillés tout au long de ce livre. Vous serez là aussi en mesure de travailler en amont sur le positionnement de vos images en fonction de l’éclairage disponible, cela augmentera significativement la qualité de votre scénographie et favorisera une meilleure mise en valeur des images fortes. Comme dit plus haut, ajouter un spot LED de lumière chaude sur une photo déjà éclairée par un panneau en LED de teintes froides donnera un nouveau point de fixation pour le regard du visiteur.

Vous pouvez utiliser ce procédé sur vos stands, dans les marchés d’art ou les salons, en extérieur comme en intérieur. On y fournit généralement un ou deux spots halogènes ; si vous avez la possibilité d’ajouter deux ou trois spots à pinces avec des LED chaudes ou froides, vous pourrez aisément créer des points d’accroche visuels sur certaines de vos photos (vous donnerez aussi une ambiance plus chaleureuse à votre stand, ce qui invite en général les visiteurs à y entrer). Ainsi à Arles en 2018, dans le cadre des Voies Off, lors de l’exposition Extraits, les propriétaires de La Place des photographes m’ont proposé un spot LED par photo pour la série « Burning Film ». Chacune était donc éclairée individuellement, alors qu’un seul spot aurait facilement pu éclairer jusqu’à quatre images. Je vous laisse imaginer le niveau d’éclairement et la mise en valeur des images qui sautait aux yeux dès qu’on pénétrait dans les lieux.
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La sélection des images

Quand on prépare une exposition, il faut choisir de façon raisonnée ce qui va être montré au public. Vous êtes dans une démarche d’auteur, vous voulez raconter une histoire, certes, mais de nouvelles questions se posent. Expose-t-on des images individuelles ou une série ? Dans le second cas, est-ce que l’on peut/doit présenter toute la série ou une partie seulement ? Si l’on joue sur la taille des images, arrivera-t-on à tout faire rentrer ? Si oui, est-ce souhaitable ? Quels sont les impératifs qui obligeront à des choix parfois drastiques ? Beaucoup de questions auxquelles l’artiste tarde très souvent à se confronter, car sélectionner ses images est toujours une étape très difficile.





À moins d’avoir volontairement créé votre histoire de manière décousue, il faut être très attentif à l’enchaînement des images et donc à leur sélection – j’ai vu des expositions où de très belles photos placées au mauvais endroit déséquilibraient l’ensemble et faisaient même parfois perdre de sa valeur à une image.

J’en ai fait les frais à mes débuts, notamment lors d’une exposition dans le cadre de la Nuit de la photographie contemporaine, dans un stand d’un peu moins de neuf mètres carrés. J’avais exposé trois murs de photos contrecollées sur aluminium, avec des formats différents, sans vraiment me soucier en amont ni des différences de styles des photos et des hiatus qui pouvaient se produire entre elles, ni de l’espace disponible, ni du recul qu’auraient les visiteurs (voir photo ci-après). Le problème ne venait pas tant de la diversité des formats et en grande quantité que d’avoir mal placé les images : je les avais mal scénographiées, mon erreur (assez courante) avait été de placer les images les plus fortes au même niveau.

À NOTER


Une autre erreur classique consiste à regrouper les images fortes au début et délaisser la fin de l’exposition – je compare volontiers ces erreurs d’accumulation aux bandes-annonces de cinéma où tout le film est déjà dans l’extrait ; il n’y a plus aucun intérêt à aller le voir...



Il y a donc quelques règles de base à respecter. Presque tout le monde vous dira d’éviter de mettre les images les plus fortes côte à côte ; cela est vrai dans la grande majorité des cas, mais bien sûr il y a des exceptions, notamment si votre exposition est de l’ordre de la rétrospective ou a pour objectif de vendre un livre photo ; il est fort possible, voire souhaitable, que vous vous trouviez alors avec une sélection d’images essentiellement majeures ou fortes. C’est ce que nous allons voir dans ce chapitre à travers plusieurs cas de figure et leurs spécificités propres.

Exposition d’une seule série

Il vous est peut-être déjà arrivé d’avoir à exposer plusieurs séries lors d’une même exposition, soit sur un même mur, soit sur plusieurs (voir photos de l’exemple précédent). S’il est bien sûr pratiquement impossible de dire à l’avance laquelle fonctionnera le mieux, plusieurs facteurs vous permettront d’identifier celle qui aura le plus de chances sur le marché de l’art. Réfléchissez bien, notamment, à la clientèle qui fréquente le lieu concerné, pensez aussi à la période à laquelle vous exposerez, à la saison, car on apprécie davantage la couleur que le noir et blanc au cœur de l’hiver par exemple...
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Exposition aux Invalides : voici trois murs d’exposition où aucune des règles de présentation n’est prise en compte ; pas de réflexion sur le positionnement des images par rapport à leur force ni à leur dynamique, pas d’analyse du recul nécessaire pour apprécier ce qui est dans le stand et sur les différents murs. Le message est alors confus, il n’y a pas d’histoire car trop d’images mal mises en scène nuisent à la lecture d’ensemble.



À NOTER


Travailler en série n’est pas une obligation en soi mais cela permet le plus souvent de mieux faire comprendre ce que l’on va présenter.



Dans l’exemple qui nous intéresse ici, imaginons que vous ayez exposé antérieurement une de vos séries. Vous aviez donc fait une sélection spécifique. Pour l’exposer dans le cadre d’un nouvel événement et dans un nouveau lieu, vous allez devoir remettre à plat une partie de cette sélection. Le plus important reste toutefois ce qui vous a guidé lorsque vous avez créé vos images : exposez toujours pour transmettre ce que vous ressentez au plus profond de vous, et n’essayez pas forcément de plaire à quelqu’un en particulier – vous déplairez toujours à quelqu’un d’autre...

La règle majeure quand on décide d’exposer est de sélectionner une série qui a acquis suffisamment de maturité. Cette notion dépend de vous et de votre capacité à prendre du recul sur votre travail. J’ai toujours préconisé des périodes de deux à trois ans pour faire aboutir un projet, ces années recouvrant la conception, la réalisation, l’éditing, la scénographie et, au final, l’exposition.

Présenter tout ou partie de la série

La toute première étape avant même d’aborder la phase de l’éditing consiste à identifier si votre série est une série fermée ou une série ouverte. La série fermée répond à une écriture conceptuelle précise : l’appartenance de chaque image à cette série découle de principes narratifs définis dès avant ou au moment de la prise de vue. La série ouverte repose, elle, sur une idée susceptible d’être abordée de multiples façons, elle est à vocation plus générale et continue d’évoluer avec le temps.

Cas de la série fermée

Une série fermée doit être exposée dans son intégralité, il sera pratiquement impossible de supprimer des images car c’est l’ensemble même qui raconte l’histoire.

Ma série « Le Bruit des vagues » en est un bon exemple : elle a été réalisée en une seule fois le 1er janvier 2014, en quelques minutes, sur une unique pellicule 120 mm ; c’est seulement à la découpe du film dans le noir (et au hasard) que des formats carrés et rectangulaires sont apparus. Je ne vais pas rentrer ici dans les détails de son concept original dont le processus a duré deux ans et avait été dessiné en amont sur papier, suite à différents repérages du lieu. À cela s’était associée une écriture spécifique qui définissait le début, le milieu et la fin de l’histoire. Il s’agissait donc bien là de réaliser une série photo, un certain jour et à une heure précise, comme un film en plan séquence. Elle n’allait plus ensuite évoluer, ce qui en a fait une série fermée.


Choisir la série à exposer

Faire le bon choix est difficile et primordial à la fois, n’hésitez pas à faire faire des lectures de votre travail par des professionnels, juste pour entendre les mots et l’interprétation qu’ils en donnent. Cela vous permettra souvent de confirmer votre choix ou sinon, et si les avis se rejoignent sur un point spécifique, de rectifier.

Vous pouvez aussi faire des tests en exposant sur certains marchés d’art contemporain qui vous demanderont moins d’investissement financier qu’une exposition en galerie ou dans un festival ou un salon. L’avantage du marché d’art contemporain, c’est de toucher un très large public, certes peut-être un peu moins connaisseur, mais l’éventail qu’il représente n’en est pas moins intéressant pour analyser l’impact de votre travail sur des personnes qui ne vous connaissent pas.
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Lecture de portfolio à la galerie avec le photographe Cdric-Moasa, qui a ensuite exposé en juin 2018 dans le cadre de l’exposition Nudités dévoilées.





Dans cette série, et pour une lecture globale de l’histoire, les photos n’ont d’intérêt que présentées toutes ensemble. Chaque image a sa raison d’être, tout retrait ou tout ajout viendrait déséquilibrer l’ensemble. Il est toujours difficile dans ce cas de vendre des photos isolées, mais ce n’est pas impossible si l’on joue sur les formats en mettant l’accent sur certaines images. Une photographie plus grande demandera plus d’attention et plus de recul pour être vue, ce qui l’isolera des autres ; l’acheteur potentiel pourra plus facilement l’imaginer chez lui. Personnellement, je n’hésite pas à proposer aux visiteurs qui s’arrêtent sur une photo en particulier de la décrocher du mur afin de pouvoir l’apprécier de manière isolée.

Attention à ne pas confondre sélection des photos (verrouillée pour une série fermée) et scénographie. Je fais bien sûr évoluer la scénographie de ma série « Le Bruit des vagues » en fonction de mon parti pris narratif, voire de mon humeur du moment, et bien sûr du lieu dans lequel elle est exposée.


Une série fermée est une série terminée

En 2015, j’ai voulu ajouter une dernière photo à ma série « Le Bruit des vagues », parce que j’avais à ma disposition un mur plus grand que celui prévu initialement.

Les visiteurs ne s’y sont pas trompés et m’ont systématiquement demandé ce qu’elle venait faire là ! De fait, elle ne trouvait pas sa place dans la série, car elle n’était pas incluse dans le concept de départ ; les visiteurs ne pouvaient expliquer pourquoi, mais ils sentaient que cela ne fonctionnait pas. Et ils avaient raison…
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Série « Le Bruit des vagues » telle qu’exposée en 2014 lors de ma première exposition solo à la galerie in)(between. Le mur d’exposition est un grand mur blanc qui permet cette composition en ligne. La série est présentée telle que je l’ai toujours imaginée et dessinée : tout est dans un même format 40 × 50 cm (50 × 50 cm pour les formats carrés).
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Série « Le Bruit des vagues » telle que je l’expose actuellement : les photos sont les mêmes mais organisées autrement. Je joue davantage sur les formats (40 × 50 cm, 50 × 70 cm, 30 × 40 cm) et mets l’accent sur des photos qui me semblent plus fortes et dont le positionnement casse le rythme de la séquence ; la lecture ne se fait pas en une seule fois, mais nous oblige à nous arrêter, tout en conservant son côté linéaire.



Cas de la série ouverte

Exposer une série ouverte laisse beaucoup plus de liberté dans le choix des photos. L’écriture d’une telle série n’est en effet pas aussi rigoureuse que celle d’une série fermée. Si vous travaillez par exemple sur une série dont le sujet est une ville en particulier et que vous ne vous imposez pas de contrainte particulière, ni aucun angle spécifique, vous aurez toujours la possibilité d’ajouter ou de retirer telle ou telle image pour une exposition, votre sujet restera lisible, cohérent, et ce, quel que soit le moment, le jour, la saison de prise de vue.

Les séries classiques de paysages sont souvent des séries ouvertes. Par exemple, une série sur les paysages d’hiver : quel que soit le nombre des années sur lequel elle s’étend, elle pourra évoluer avec de nouvelles photos que vous aurez prises partout dans le monde, du moment qu’elles auront été prises en hiver. Autre exemple, ma série « Le Bruit de la ville » : elle est ouverte, je peux ajouter et enlever des photos quand je le souhaite. Elle est très différente de celle dont j’ai parlé plus haut (« Le Bruit des vagues »), même si elle a été réalisée à la même époque et pour la même exposition. En trois ans, elle a beaucoup évolué ; il ne reste d’ailleurs plus que trois ou quatre photos de la toute première version. Et cependant, l’histoire qu’elle porte est toujours basée sur la même idée de départ.
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Série « Le Bruit de la ville », version 2014. Remarque : il y a ici quelques erreurs de placement, notamment les photographies les plus petites qui sont placées très bas au lieu d’être à hauteur d’yeux – pratiquement illisibles, elles ne se sont pas vendues.
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Série « Le Bruit de la ville », en 2015, dans le cadre d’une rétrospective. Les photos exposées ne sont pas les mêmes qu’en 2014. J’ai voulu davantage d’homogénéité dans les formats afin que chaque image puisse avoir son propre impact.
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Série « Le Bruit de la ville », toujours en 2015, mais pour une exposition à l’étranger. Nouvel éditing, stratégique, ciblé pour une clientèle étrangère, avec pratiquement que des photos de monuments reconnaissables.



Il est toujours plus facile d’exposer des séries ouvertes que des séries fermées, elles offrent plus de souplesse quand il n’y a pas la place pour exposer toutes les images, mais aussi quand il y a davantage de place que prévu. Avec une série fermée, vous devez garder toutes les images et ne pouvez en ajouter aucune, quelle que soit la configuration de l’espace d’exposition – cela implique un choix très réfléchi du lieu, de même que des formats des photos.

J’ai fait une fois l’erreur, lors d’un marché d’art, de vouloir présenter dans un stand de neuf mètres carrés mes deux séries sur le thème du Bruit. Le résultat a été affreux en termes de visuels et nul en termes de ventes. Il faut donc bien prendre conscience que ce n’est pas un sacrifice que de remplacer une série par une autre, ou de retirer des photos d’une série pour que l’ensemble soit mieux perçu. Bien au contraire, c’est un gage de maturité professionnelle qui démontre votre capacité d’adaptation dans le but unique de faire voir votre travail dans les meilleures conditions.
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Un exemple de scénographie à éviter : trop d’images dans un trop petit espace. C’est la même erreur que pour l’exposition aux Invalides présentée en début de chapitre.



Identifier les images les plus fortes de la série

Il est important d’identifier rapidement les images qui se démarquent des autres dans une série, elles seront un pilier essentiel de la construction de la scénographie, les points centraux de votre exposition. Elles vous serviront aussi à créer vos flyers et affiches.

À NOTER


Sachez que les photos que vous trouvez fortes dans une série ne sont pas nécessairement les mêmes que pour moi ou pour le visiteur. C’est en revanche la manière dont vous choisirez de les présenter et de les mettre en scène qui fera qu’elles pourront être identifiées comme un extrait majeur de votre travail.



Pour les lieux peu spacieux, vous serez amené à ne sélectionner que trois ou quatre images seulement. Cette sélection réduite devra présenter vos images les plus fortes, afin que le visiteur ait la meilleure perception possible de votre travail. Car si vous choisissiez d’exposer une ou deux images fortes accompagnées de deux images de liaison, plus « faibles » (nous reviendrons sur ces notions au chapitre suivant), le visiteur pourrait imaginer que vous n’êtes capable de réaliser qu’une belle image sur deux… Comme la scénographie permet de transformer certaines images fortes en images de liaison, privilégiez toujours les images fortes dans ce genre de configuration. Il va de soi que nous parlons là de séries ouvertes, puisque nous nous donnons le choix du nombre de photos à exposer… (Mais bien sûr identifier les images fortes d’une série fermée sera bien sûr très utile aussi, pour rythmer la scénographie.)

Repérer les images les plus fortes d’une série est un exercice particulièrement difficile, et qui ne peut être fait qu’une fois que vous avez sélectionné toutes les images de votre série ouverte. Posez-vous les questions suivantes et surtout apprenez à bien regarder et donc à bien lire vos images.

•Les photos sélectionnées illustrent-elles à elles seules l’ensemble de l’histoire et du thème que vous voulez présenter ?

•Ont-elles suffisamment de force pour être vues ensemble, sans s’écraser mutuellement ?

•Est-il possible de créer avec cette sélection d’images un nouvel ensemble qui peut être vu comme une œuvre unique ?

•Telle ou telle photo provoquera-t-elle un déclic d’achat si elle est séparée des autres ?

Si vous arrivez à répondre par l’affirmative à 90 % de ces questions, vous pouvez estimer que vous avez sélectionné vos images fortes.

Vous pouvez aussi y travailler en amont, lors de votre éditing, cela vous fera gagner du temps. Il suffit pour cela de créer des groupes d’images en fonction de différents items (couleur, dynamique, composition) et de choisir dans ces groupes quelle est la photo qui correspond le plus à votre histoire. Vous remarquerez avec le recul qu’il s’agit de celle que vous ressortez ou montrez toujours, de celle par laquelle tout a commencé, de celle dont vous estimez, à titre personnel, qu’elle a ce « plus » que les autres n’ont pas.
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Même pour une série fermée, on peut identifier des images fortes. Ici en encadrées en noir, les photos, qui à elles seules illustrent l’ensemble de l’idée de la série.




Interview de Loïc Guston, photographe

Né en 1960 et diplômé en arts plastiques, Loïc Guston partage son temps entre l’enseignement de l’art et la création. Depuis plusieurs années, il expose ses photographies à la galerie Rastoll qui le représente désormais. Le Festival de photoreportage BarrObjectif, Les Rencontres de la photographie d’Arles ou le Salon de la photographie contemporaine de Paris comptent parmi les autres événements majeurs auxquels il a récemment participé. Ses photos sont par ailleurs publiées dans des magazines ou revues tels que PHOTO, L’Œil de la photographie, 36p. N°2 (magazine édité par la galerie), Visions libres, Camera ou Eye Photo Magazine. Nombre de ses œuvres sont actuellement présentes dans des collections privées en France et au Japon. (www.l-guston.com)

Quel a été votre premier rapport à la scénographie ?

C’était dans le cadre d’une exposition en extérieur urbain. J’avais dû réaliser moi-même une scénographie pour mes images 180 × 120 cm, qui devaient être exposées sur des panneaux de taille correspondante. J’avais conçu un parcours par simulation sur ordinateur, mais le jour de l’accrochage, j’ai découvert une tout autre disposition à l’initiative de l’organisateur (pour des soi-disant « raisons techniques »)...

Depuis, je fais appel à un galeriste, en l’occurrence François Rastoll, c’est là que j’ai vraiment vu ce qu’était une scénographie. J’ai perçu comment elle pouvait donner de la cohérence, en l’occurrence à un travail que j’avais réalisé sur une même thématique mais en trois séries. Elle a contribué entre autres choses à définir le format des tirages et à concevoir le déploiement de chaque œuvre dans l’espace d’exposition.

Qu’est-ce qui vous semble surprenant dans le rendu final ?

Si une scénographie peut d’abord sembler une simple question d’agencement dans un espace, c’est aussi une question de lisibilité, car le dispositif constitue une forme d’écriture. Le visiteur va réellement « lire » une histoire, je trouve cela très puissant. Et puis aussi, on ne peut totalement présager de la réaction du public ; ainsi, une image initialement considérée comme moins forte peut parfois être survalorisée… et inversement.

Est-il douloureux pour vous de rejeter certaines des images lors de la phase d’éditing ?

J’opère toujours une sorte de pré-sélection, il faut ensuite compter avec les impératifs de l’accrochage. Cette nouvelle étape n’est pas très facile, elle est même parfois difficile à accepter. L’acte d’exposer devant se faire en quelque sorte démonstration, il faut adopter une certaine « neutralité » du regard, d’où le rôle du scénographe. Dès lors que je parviens à faire abstraction du vécu lié à l’image, il ne peut plus y avoir de frustration ; mais je reconnais que parfois l’affectif tend encore à interférer. Avec François, j’ai aussi appris que si les choix s’opèrent image par image, il convient également de considérer les relations qui doivent s’établir entre elles, sans oublier enfin que le visiteur est un acquéreur potentiel. Je tiens désormais davantage compte de ce facteur dans l’exercice d’éditing.



Exposition d’images hors série ou d’un patchwork de séries

Nous passons là dans un tout autre univers, plus complexe. Quand vous êtes confronté à la mise en place d’une scénographie concernant un patchwork de séries (généralement les vôtres), ou si vous exposez plusieurs artistes, votre sélection va devoir se porter sur des photos qui se compléteront les unes par rapport aux autres pour former un nouveau tout.

Créer une exposition basée sur la dynamique des images

Imaginons que vous vouliez exposer des extraits de plusieurs de vos séries, par exemple une sur les paysages, une autre sur la ville, une troisième sur les portraits, dans une scénographie basée sur le mouvement.

Pour chaque série, faites trois groupes d’images : les photos qui se lisent de gauche à droite, les photos qui se lisent de droite à gauche, les photos qui offrent une lecture frontale (par exemple un personnage qui vient vers vous). Construisez ensuite des trios d’images (lecture de gauche à droite + lecture de droite à gauche + lecture frontale) :

•soit série par série (c’est la sélection la plus simple à réaliser : des trios purement « paysage », des trios purement « ville », des trios purement « portraits ») ;

•soit en mixant les séries (chaque trio comporte alors une image de paysage, de ville et un portrait, chacune avec un sens de lecture différent).

Vous pouvez aussi augmenter le niveau de sélection en jouant sur les teintes de vos images, du plus sombre au plus clair, de la couleur la plus chaude à la couleur la plus froide. Identifier les niveaux d’horizon et les points de fuite permet de créer un groupe spécifique qui pourra servir aux images de ponctuation.
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Premier tri des images du photographe CarCam pour l’exposition Urbanitas en septembre 2018 (Urbanitas 8). Nous en avons profité pour directement classer les photos selon notre typologie sujet/verbe/complément et identifier les images fortes ; cela nous a fait gagner du temps pour la suite.



Tout au long de votre éditing, vous devrez vous poser les questions suivantes : qu’est-ce qui relie les images d’un même groupe entre elles ? Quelle histoire raconter par cette sélection dans les trios, puis dans l’agencement général ? Pensez également à bien regarder – et donc à bien comprendre – la dynamique des images pour mieux les associer entre elles. Cela vous aidera aussi à adapter votre sélection aux contraintes du lieu et à commencer à réfléchir au format et au type de tirage que vous allez exposer. Nous reviendrons sur ces points un peu plus loin.

À NOTER


Plus vous identifierez les éléments qui peuvent lier les photos entre elles, mieux vous pourrez mettre en place votre scénographie.



Créer une exposition basée sur des images fortes de chaque série

La difficulté réside ici non seulement dans l’identification des images fortes de chaque série à présenter, mais aussi dans le fait qu’elles doivent fonctionner ensemble. Difficulté telle que, pour ma part, j’ai abandonné l’idée d’arriver à faire cohabiter les images de cette façon-là.

Dans ce genre de cas, j’ai pris le parti de remettre à plat l’ensemble des séries comme s’il s’agissait de faire un nouvel éditing sur la totalité des images (pas de présélection série par série) : après examen de ce nouvel ensemble, je sélectionne de nouvelles images fortes. Cette méthode m’a permis à plusieurs reprises, quand j’ai dû associer les travaux de plusieurs artistes d’univers différents notamment, de créer une scénographie et donc une exposition plus harmonieuse et cohérente – et beaucoup plus homogène – sans altérer la force de chacune des séries sélectionnées.


Le dénominateur commun des images

En suivant la méthodologie présentée ci-dessus, vous avez sélectionné un patchwork de photos. C’est une sélection complètement nouvelle mais vous avez trouvé de quoi lier les images entre elles.

Quand vous travaillez sur une exposition regroupant des photos issues d’époques ou de styles différents, il vous faut réécrire une histoire. Elle devra bien sûr prendre en compte les spécificités de chacune des séries qui la compose, mais elle racontera autre chose.

Pour y arriver, positionnez-vous comme le conteur et l’auteur que vous êtes tout en conservant une certaine distance objective d’analyse : regardez la sélection d’ensemble comme si vous visitiez l’exposition d’un autre – cela demande du recul et une forte capacité d’analyse de son travail, mais essayez de l’évaluer en toute objectivité. Vous allez ainsi pouvoir mieux intégrer votre nouvelle histoire dans votre discours futur, vous pourrez expliquer avec beaucoup plus d’aisance et de simplicité comment et pourquoi ces séries sont rassemblées dans une même exposition. Car le dénominateur commun à toutes les images présentées c’est vous : c’est votre regard, votre vécu, votre histoire en tant qu’artiste.



Raconter une histoire nouvelle

Vous êtes maintenant en mesure de raconter une nouvelle histoire. Cette sélection inédite d’images vous offre l’occasion de plusieurs réflexions, et donc différents angles de présentation.

Quand j’ai ouvert ma galerie en 2015, j’ai décidé de présenter une petite rétrospective de mes trois précédentes années de photographie, et ce avec deux objectifs : montrer un style photographique que je ne pratiquais plus et dévoiler en exclusivité une photo représentative de la nouvelle direction artistique dans laquelle je m’engageais alors. Cette exposition a été baptisée « Extraits », car c’était en effet un aperçu de différents travaux. Ayant eu une forte production au fil de ces trois années, j’ai dû en premier lieu faire un choix drastique parmi mes séries. L’exposition s’est construite à partir de mon désir de présenter des photos à la fois en couleurs et en noir et blanc, de la configuration de la galerie et de la façon dont je percevais mes travaux à cette étape de mon parcours artistique. Mais au travers de ma sélection, je voulais surtout raconter l’histoire du photographe que je suis.

J’ai adopté une démarche similaire quand j’ai monté l’exposition présentée à Arles en juillet et août 2018, je l’ai d’ailleurs intitulée Extraits elle aussi. Il s’agissait cette fois de regrouper les travaux d’une vingtaine de photographes qui avaient exposé à la galerie au cours de ses trois premières années d’existence (plus ceux d’une photographe qui y exposera pour la première fois en 2019). La scénographie raconte comment le galeriste que je suis passe d’un univers photographique à l’autre, le lien et l’histoire commune étant le lieu d’origine de ces expositions, à savoir la galerie.

Adapter la sélection au lieu

On l’a vu au chapitre 3, la conception d’une exposition doit tenir compte des contraintes du lieu, qu’il faut transformer en avantages. Pour Extraits en 2015, j’ai réservé l’espace qui se trouve derrière l’entrée de la galerie aux clichés en couleurs, le reste du lieu étant consacré au noir et blanc. J’ai gardé cette idée de passage de la couleur au noir et blanc à Arles en 2018, l’avantage étant cette fois qu’il y avait deux sens possibles de visite, deux façons de raconter l’histoire.

Autre exemple concret d’adaptation, j’ai conçu la scénographie de l’exposition de 2015 en tenant compte du fait que je pouvais percer les murs : j’avais le champ libre côté créativité et dynamique générale, ce type d’accrochage permettant de tout faire. En revanche, à Arles en 2018, je ne disposais que de cimaises et fils de nylon, je n’ai pas pu élaborer une scénographie trop originale – mais je me suis servi de cette contrainte pour faire une scénographie plus fluide, j’ai davantage recherché la cohérence d’ensemble afin que le visiteur puisse facilement passer de l’univers d’un artiste à celui d’un autre, à l’instar de ce que je vis dans mon métier de galeriste au quotidien.

Associer les images

Quand on expose plusieurs de ses séries, il faut s’obliger à reconsidérer son travail – non pas tout réinventer dans l’écriture, mais s’assurer que l’on peut associer telle image avec telle autre. À ce stade, il faut travailler sur les différents éléments, les dimensions, les plans qui les composent. Regroupez ensemble les photographies qui ont le même sens de lecture, reprenez pas à pas les étapes décrites plus haut. Cherchez dans cette nouvelle association un point de vue neuf, tout particulièrement celui qui permettra aux visiteurs de découvrir, voire de redécouvrir, certaines de vos photographies.

Si vous voulez associer des images en couleurs et des images en noir et blanc, prenez garde à la densité de ces derniers : la coexistence n’est possible que si elles ont le même genre de contraste, la même force. Cela peut vous obliger à en retravailler certaines.

Si je reprends l’exemple de ma série « Le Bruit des vagues » (voir page 77), on constate vite que ses tons de gris très doux ne sont pas juxtaposables avec les couleurs saturées de la série « Impressions résiduelles » présentée au chapitre 3 (page 53) : les images s’écraseraient certainement les unes les autres. Et pourtant, j’ai réussi à les présenter ensemble dans l’exposition de 2015 en les installant l’une en face de l’autre : le visiteur ne voyait jamais la couleur et le noir et blanc en même temps. L’idée de les opposer ainsi dans l’espace m’est venue à l’analyse de tout ce qui les oppose : leur composition, le contraste et même l’histoire qu’elles racontent.

Réfléchir au format et au type de tirage

Arrive maintenant le moment de penser au type de tirage et au format des images qui vont être exposées. Vous pouvez faire appel pour cela aux conseils d’un tireur professionnel, qui saura très bien vous orienter pour harmoniser vos travaux, tout particulièrement si vous voulez combiner couleurs et noir et blanc.

Le choix du papier a une grande importance, car il déterminera l’aspect général de l’exposition et donc sa texture de fond. Si vous présentez un patchwork de séries, il sera pertinent d’utiliser le même papier pour tous les tirages afin de créer un premier niveau d’unité.

Le type de tirage (jet d’encre, encre pigmentaire HDR, piézography pro, argentique), dépendra quant à lui de ce qui est représenté sur l’image. Il est certain que si vous optez pour une impression en piézography pro pour les tirages en noir et blanc, il vous faudra impérativement faire réaliser vos tirages couleur en encre pigmentaire HDR, afin d’avoir une belle correspondance entre les séries au niveau de la densité des noirs.

Vient ensuite le choix du format. Plusieurs possibilités s’offrent à vous. Dans le cadre d’une exposition « patchwork », il est primordial que chaque série soit bien identifiée, tout en donnant une lecture globale et cohérente à l’ensemble. Il est donc pertinent de déterminer et de limiter très précisément le nombre de formats que vous allez utiliser.
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Mise en place de quatre séries de trois photos, chacune avec son espace. Trois séries sur les quatre ont exactement le même format, l’idée est de créer un schéma d’ensemble répétitif mais dynamique ; il faudra bien veiller au type de photo à mettre à l’intérieur. Seul le grand format « photo du flyer » apporte une rupture dans la quatrième série.



Prenez par exemple l’image qui sert à votre flyer pour en faire la photographie centrale de votre exposition. Si elle est sur votre flyer, c’est que vous estimez que c’est une image forte, avec un bon potentiel de vente ; en plus grand format, vous en tirerez potentiellement davantage de profit encore. Les photographies qui s’associent à cette image seront, elles, d’un format plus petit. Pour les autres séries, jouez sur deux ou trois formats en fonction du sujet que vous traitez. L’idée est de donner aux visiteurs la possibilité d’identifier, sans le savoir, les photographies que vous voulez mettre en avant.

Le schéma ci-avant montre un exemple d’agencement de différents formats pour une exposition qui présenterait quatre séries, trois photographies par série, sur deux murs. Les trois premières séries sont installées sur le plus grand mur, partiellement visible depuis la rue ; l’autre se situe face à la vitrine, donc frontal depuis la rue mais avec beaucoup de recul. Quelle que soit la taille des cadres, ce qui est intéressant ici c’est de créer une répétition dans le rythme grâce aux formats choisis.
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Les images fortes et les images de liaison

La question des images fortes, celles que l’on choisit de mettre en avant dans une exposition, celles qui vont en être la structure, est si cruciale que nous lui dédions un petit chapitre. Je suis toujours réticent à l’idée de qualifier une photographie de « forte », par rapport à une autre qui de fait serait plus « faible », cette notion n’ayant pas de valeur en soi à mes yeux. Mais quand on prépare une exposition, il faut trouver ses points d’orgue, et construire une histoire – dans ce contexte précis, ce tri prend tout son sens.





Donner son rôle à chaque image dans la scénographie

Qu’est-ce qu’une image forte ?

On l’a déjà évoqué, les photos que vous identifierez comme fortes lors de votre éditing devront correspondre à cent pour cent à ce que vous voulez raconter dans l’exposition que vous préparez. Il y a toujours une part de subjectivité dans cette sélection, une affection particulière du photographe pour telle ou telle image, qui peut altérer son jugement ; c’est pourquoi, quand un artiste vient me voir pour travailler sur son éditing, je lui demande toujours de m’expliquer sa démarche, de me raconter en détail l’histoire dans laquelle il veut emmener le visiteur. C’est ainsi que l’on peut identifier les images fortes, celles qui doivent à elles seules permettre de comprendre le cheminement de l’artiste et ses choix.

À NOTER


Le plus souvent, cette ou ces photos fortes vous serviront pour la communication (affiche, flyer, dossier de presse) et deviendront le sujet de la construction de chaque phrase de votre scénographie.



Bien sûr, il y a différentes méthodes pour identifier les images fortes, chacun adoptera la sienne en fonction de son ressenti personnel. Pour ma part, je les distingue le plus souvent parmi celles qui racontent à elles seules l’ensemble de l’histoire que compose la série. Il y a aussi ces images que vous avez imaginées et dont, au moment où vous avez pressé le bouton de l’appareil, vous saviez déjà qu’elles seraient « parfaites » ; ce sont souvent celles qui sortent du lot et qui pourront être identifiées comme fortes. Il est donc évident que vous ne retiendrez pas les mêmes images fortes que moi si nous avions à travailler sur une même sélection, car à chacun ses choix en fonction de sa sensibilité.

Dans cet ouvrage, nous privilégions la notion d’image forte dans sa dimension de narration, car c’est elle qui intervient en priorité dans la construction d’une scénographie. D’autres paramètres, essentiellement techniques, entrent aussi en jeu dans cette identification (netteté de l’image, dynamique de composition, qualité du cadrage, etc.), mais nous ne les aborderons pas ici, nous nous consacrerons uniquement à la démarche d’auteur (laquelle, à mon avis, est d’ailleurs à même de faire oublier l’aspect technique d’une photographie…).

Qu’est-ce qu’une image de liaison ?

Communément appelée « image faible » par abus de langage (en opposition aux images fortes bien sûr), l’image de liaison sert à ponctuer la scénographie, à lui donner du liant.

Les images de liaison sont très utiles pour rythmer et enchaîner les « phrases » dont on a parlé au chapitre 1. Elles peuvent avoir de multiples utilités, comme casser ou changer le rythme de lecture (grâce à un format différent par exemple), créer une respiration et une pause (quand elles sont un peu isolées, un peu espacées des images qui les précèdent et qui les suivent), etc. Mais attention : ces images sont souvent identifiées à tort comme des images « complément » alors qu’elles n’ont pas cette fonction : elles sont « virgule », « point-virgule », « point » qui termine une phrase, là où les images « complément », elles, sont une brique majeure de la phrase.

À NOTER


Tout comme les images fortes, même si cela en surprendra certains, les images de liaison peuvent être exposées seules. Elles ne sont pas « faibles ». Si vous avez des images réellement faibles, jetez-les !



Exemples d’agencements

On entend très souvent dire qu’il faut toujours mettre une image faible à côté d’une image forte pour valoriser cette dernière. C’est une grave erreur, car le visiteur qui découvre votre travail pour la première fois aura l’impression que vous ne savez bien faire qu’une photo sur deux...

Les images fortes sont le sujet principal de votre exposition mais, rappelons-le, elles peuvent aussi être le verbe et le complément du phrasé scénographique. Il faut ensuite définir avec précision le rôle des images de liaison dans cette mise en scène, comment on place ces ponctuations, la construction de base (la plus simple) étant :

« sujet » puis « verbe » puis « complément » puis virgule ou point.

La série « Ghost City »

Illustrons ce principe à l’aide d’une partie des images de ma série « Ghost City », toujours en cours, imaginée en 2013 et commencée en 2014. « Ghost City » est une série ouverte. Dans cet exemple, le fait que la phrase puisse se terminer par un point montre qu’elle est complète. En effet, observons les images :

•l’image « sujet » se lit de gauche à droite ;

•l’image « verbe », qu’ici nous avons placée après le complément, se lit de droite à gauche ;

•l’image « complément », au centre, se lit frontalement.

À NOTER


Il n’existe pas d’images faibles dans un bon éditing, redisons-le, chaque image peut donc avoir une fonction particulière, être « forte » ou « de liaison » selon les histoires.



Ces trois images se renvoient les une aux autres, elles n’ont besoin de rien d’autre pour exister, il faut donc ensuite pouvoir passer à une autre phrase. Et pour cela il faut un point. C’est le rôle de cette image de liaison, qui a une lecture frontale avec une dynamique du fond vers l’avant : le personnage avance vers nous et nous invite à prendre le temps de nous arrêter. C’est ici une bonne image de liaison, même si dans d’autres scénographies elle pourra être le sujet principal d’une phrase !
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Extrait de la série « Ghost City ». L’image de liaison sert ici à terminer la phrase.



La série « Burning Film »

Voyons maintenant un autre exemple de construction, beaucoup plus complexe celui-là, à partir de ma série « Burning Film » qui date de 2012 (également exposée à Arles et au salon Fotofever en 2018). Cette série fermée est initialement composée de douze photos issues d’une pellicule, prises en une seule fois, le même jour, comme la série « Le Bruit des vagues ». Ici, je teste pour la première fois le brûlage de la pellicule avec un flash de soleil après la prise de vue.

En développant le négatif, je me suis rendu compte que quatre photos étaient redondantes, car prises de manière trop rapprochée, et qu’une était inutilisable car beaucoup trop brûlée (encore plus que la première). Je les ai donc supprimées, même si elles étaient intéressantes, pour ne conserver que les sept photos les plus fortes et qui composent maintenant la série.
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L’ensemble des images de la pellicule. Les photos que je n’ai pas gardées pour ce projet sont barrées en rouge. En bleu, une photo que je mets de côté pour un jour, peut-être, la rajouter à la série – je me laisse cette possibilité car elle pourrait bien conclure l’histoire, mais je ne suis pas sûr de vouloir avoir avec un nombre pair d’images.



J’ai pris d’abord le parti de conserver l’ordre de la prise de vue pour présenter cette série de sept images, mais après quelque temps, il m’est apparu que je créais une lecture presque trop simpliste et qui, de surcroît, était sans respiration. J’ai donc décidé d’insérer une ponctuation après les trois premières images en plaçant l’avant-dernière photo de la pellicule : elle trouve parfaitement sa place au centre, car sa lecture est frontale. Je l’utilise ici comme un point qui clôt la première séquence : elle permet de lire indépendamment les trois premières images d’une part, et les trois dernières d’autre part.
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Série « Burning Film » telle que présentée à Arles et à Fotofever en 2018. Elle est composée de trois séquences : deux avec sujet, verbe et complément, et une, de ponctuation, représentée par l’image au centre.



Cependant, quand j’ai préparé la mise en pages du livret vendu en accompagnement de l’exposition, j’ai modifié cette présentation. En effet, le dépliant fonctionnait beaucoup mieux esthétiquement parlant sans cassure de rythme dans la lecture de la série. Je suis donc revenu à la disposition originale de la pellicule, à l’ordre purement chronologique, en conservant les six premiers clichés à la suite les uns des autres. La septième photo (celle que j’ai positionnée au centre de l’affichage mural), a été mise au dos du livret. Nous voyons ici un cas concret de la différence majeure qu’il peut y avoir (qu’il doit généralement y avoir oserais-je même dire) entre la scénographie d’œuvres en exposition et celles destinées à un support papier.
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Série « Burning Film » telle que dans le livret qui accompagne l’exposition ; on retrouve l’enchaînement des images telles que prises initialement, sans la coupure/ponctuation précédente (image basculée au dos du livret).




Genèse de « Burning Film »

La série « Burning Film » a succédé à ma série « A Forest », elle aussi série fermée, réalisée en 2012, dont elle se fait l’écho. Le négatif a été brûlé par une exposition flash au soleil juste après la prise de vue. Je voulais tester ici pour la première fois, sciemment, les conséquences d’un incident fortuit qui s’était produit lors de mon précédent travail. Imaginée comme le plan séquence d’un court-métrage, « Burning Film » raconte en une phrase courte, directe, en sept images seulement (j’ai supprimé cinq négatifs sur les douze de la pellicule de départ) ma vision de la fin d’un cycle causée par autrui alors qu’un nouveau cycle aurait été possible sans intervention extérieure.

La série est présentée en intégralité pour la première fois à Arles en juillet et août 2018 dans le cadre des Voies Off. Elle a aussi été publiée en partie dans la Revue Noire (N° 10), conjointement avec la série « A Forest » en juillet 2014. Présentée également en partie lors de l’exposition inaugurale de la galerie (Extraits, septembre 2015), elle illustre parfaitement la méthodologie et les spécificités que j’instaure par la suite dans mes autres travaux. Cet effet « brûlure » deviendra notamment un marqueur fort de mes productions.



Réaliser une scénographie avec des images fortes uniquement

S’il arrive que vous ne vous retrouviez qu’avec des images fortes à exposer, c’est généralement qu’on vous a demandé de faire une sélection drastique dans vos images, que la place est très limitée. Trois possibilités s’offrent alors à vous pour faire vivre votre exposition sans le renfort des images de liaison :

•présenter vos images dans un seul et unique format ;

•jouer sur des formats différents ;

•jouer à la fois sur les formats et une composition dynamique.

Les trois solutions fonctionnent, ce qui motivera votre choix c’est la façon dont vous voulez que votre exposition soit perçue.

En gardant le même format

Prenons ici trois photos extraites d’une série d’images urbaines dans lesquelles l’humain est absent, de la photographe Anne-Sophie Jeannin, série exposée en février 2018 dans ma galerie pour l’exposition Urbanitas 7.

Pour cet exemple, je n’ai gardé que les trois images fortes de base, au même format. Elles illustrent toutes le même sujet. Elles ont toutes le même niveau de lecture puisqu’il s’agit de photos prises avec la même distance et qui reprennent toutes un détail d’urbanisme (matière, détail de porte ou de volet). Nous avons positionné les images en fonction de leur sens de lecture. L’accent n’est pas forcément mis sur l’image du milieu, mais on peut avoir cette impression car elle offre une lecture frontale, ce qui n’est pas le cas des deux autres.
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Premier affichage, trois images fortes placées en fonction de leur sens de lecture, toutes au même format. Celle du milieu ressort un peu, parce qu’elle est au centre et a une lecture frontale. Photos Anne-Sophie Jeannin.



En utilisant des formats différents

Pour jouer sur les formats, il va falloir décider quelle est l’image la plus forte des trois afin de la mettre en grand et l’encadrer avec les deux autres, plus petites. C’est une tâche difficile, car pour la photographe et moi-même, les trois photos sont fortes... Cependant, l’image que nous avions placée au centre dans l’exemple précédent s’impose, grâce à sa lecture frontale sans doute, nous choisissons donc de la privilégier. Ce choix a finalement été rapide, assez spontané, la démarche reste en grande partie subjective puisque les trois photos avaient pour nous la même force.
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En jouant sur les formats, on peut mettre une image en avant, la plus forte ou celle qui s’impose à notre subjectivité comme étant la plus forte. Attention, pour ce type de composition, pensez à laisser au minimum vingt centimètres entre la grande image et les autres (vous pouvez en revanche rapprocher les plus petits formats).



En jouant sur les formats et la dynamique des compositions

Tout en gardant la multiplicité des formats, vous pouvez mettre davantage encore de dynamisme dans votre scénographie.
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Avec cette composition, on donne l’impression que les deux premières images sont un détail de la troisième.



Quelle que soit la solution que vous adopterez, gardez votre objectif à l’esprit (en priorité vendre vos photos, ou montrer l’étendue de votre travail ou encore chercher à vendre un livre). Chaque exposition a ses propres règles, définies par les organisateurs (taille des cadres, nombre d’images, thème, etc.), elles pourront parfois vous obliger à adapter votre sélection à une scénographie commune à tous les exposants, alors que dans d’autres circonstances, comme dans un marché d’art ou dans une galerie, vous serez libre de proposer ce que vous voulez.

Travailler en collaboration avec un professionnel expérimenté peut vous aider à y voir plus clair. Ne cherchez pas à imposer vos idées sans avoir pris le temps d’écouter les conseils et arguments qui vous sont présentés (ne serait-ce, on en revient toujours là, que parce qu’il vous faudra souvent adapter votre scénographie au lieu d’exposition…). Sachez surtout présenter clairement vos idées, imposer intelligemment votre point de vue.
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Pour ces deux derniers exemples, on a ajouté une image de liaison (autre image forte de la série). La lecture de l’ensemble offre un autre point de vue, nous ne regardons plus les images de la même manière.
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6

Les différents types de scénographies

Une bonne scénographie en photographie se construit notamment, on l’a dit, en fonction de l’objectif final de l’exposition : voulez-vous vendre des œuvres, un livre, ou juste faire connaître votre travail et son évolution ? Il faut bien définir en amont le but visé, car la mise en scène en dépendra. Comme elle pourra dépendre aussi de la thématique de votre exposition (paysages, rue…). C’est ce que nous allons voir dans ce dernier chapitre.





Scénographier son exposition en fonction de l’objectif que l’on vise

Afin d’illustrer les différents propos de cette section, nous allons nous appuyer sur des photos issues de l’exposition Hajimemashite de Yannick Anthony-Koudjina et Yannick Avila, qui a eu lieu en octobre 2017 à la galerie. Cette exposition, qui avait pour thème un premier regard sur le Japon, se composait de 41 photos dans plusieurs formats, du 20 × 30 cm jusqu’au 60 × 80 cm, réparties sur six murs. Elle avait été montée dans le double but de montrer l’étendue d’un travail réalisé à deux et de vendre des tirages. Nous allons l’utiliser dans ce qui suit (en la détournant un peu parfois) pour donner des exemples concrets de chacun des différents types d’objectifs que nous allons détailler.

Exposer pour montrer l’étendue de son travail

Les expositions de type rétrospective n’ont pas d’objectif précis hormis celui de rassembler différentes époques de vos travaux ; la vente de tirages y est moins recherchée que celle d’un livre ou d’un catalogue. Vous devrez opérer une sélection drastique dans vos images, d’autant plus que la zone d’exposition est parfois très limitée. Veillez à bien identifier les photos les plus fortes de même que celles qui se sont bien vendues dans le passé. Montrez aussi, bien sûr, les photos qui ont reçu des prix ou ont bénéficié de publications.

À NOTER


La scénographie de ce genre d’exposition est difficile, elle est particulièrement compliquée à gérer seul ; vous faire accompagner d’un professionnel pourra être un véritable plus, ne serait-ce que parce qu’il pourra vous aider à choisir un angle de présentation.



Tout est possible en termes de déroulé : vous pouvez démarrer votre exposition par vos images les plus anciennes comme faire le contraire, ou choisir de mettre en parallèle images anciennes et images nouvelles. Il n’y a pas de règle, il s’agit seulement de montrer l’évolution que vous avez suivie sur un sujet défini – vous allez vouloir regrouper par exemple, sur dix ans de carrière, des photos de styles différents mais qui ont un point commun, comme des reflets dans des flaques d’eau.

Voici un premier exemple, choisi dans l’exposition Hajimemashite, pour illustrer la question de la rétrospective (en l’occurrence celle des travaux des deux artistes). Pour l’un des murs, une première sélection de six images a été effectuée.
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Pour l’exposition Hajimemashite de Yannick Anthony-Koudjina et Yannick Avila : une première sélection de six images pour un mur mesurant 4 mètres de long sur 2,50 mètres de haut.



Le mur ne mesurant que 4 mètres sur 2,5, il a fallu réduire cette sélection de six à quatre photos pour qu’elles soient bien mises en valeur. Même si toutes sont intéressantes, nous n’avons pas hésité à enlever les images qui allaient compliquer la lecture d’ensemble : nous avons assez naturellement décidé de ne garder que les plus contrastées, mais aussi les plus sombres, afin de créer une unité visuelle très forte. Le visiteur peut s’imaginer ce qu’il veut dans ce dédale de rues sombres ; pour mettre en scène cette version de la narration, nous jouons sur le fait que toutes les photos doivent ici avoir la même hauteur, ce qui a pour conséquence de devoir agrandir beaucoup le tirage de la photo horizontale.
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Sélection drastique, on ne garde au final que quatre images.



Exposer pour vendre un livre ou une exposition à venir

Comme pour une exposition de type rétrospective, vous êtes dans un cas de figure où vous ne cherchez pas à vendre les photos. Vos images sont ici le support grand format de votre livre. (Le paradoxe étant que les photos du livre peuvent pousser à l’achat d’un tirage après coup…)

À NOTER


Je n’entrerai pas ici dans les détails de la conception d’un livre photo, le sujet est traité dans l’ouvrage de Gildas Lepetit-Castel, Concevoir son livre de photographie (même collection). Notez que les conseils d’éditing comme de mise en page qu’il donne s’appliquent aussi pour la sélection des images à mettre en avant dans une scénographie.



L’idée est de regrouper sur les murs une sélection des meilleures images de l’ouvrage. Comme dans votre livre, rapprochez les photos qui s’associent entre elles, éloignez celles qui traitent de sujets différents, jouez sur les formats – mais ici pas plus de deux. Et surtout n’en mettez pas trop : privilégiez les images fortes qui donneront envie aux visiteurs d’acquérir votre ouvrage, à défaut de pouvoir acheter une image.

Le placement de l’image qui figure sur la couverture du livre devra être bien réfléchi, tout comme celui de la photo de la page centrale ou de la quatrième de couverture, car ce sont celles qui seront les plus reprises dans les différents médias et supports de communication.


Interview de Yannick Avila, photographe

Passionné de voyages et de nouvelles cultures, Yannick Avila a trouvé dans la photographie la compagnie idéale à ses errances autour du monde. Paulistano, Abidjanais, Parisien, sa personnalité et sa vision du monde ont été façonnées par ses trois nationalités et par le temps passé sur les trois continents. Appareil autour du cou en toutes circonstances, il tente d’apporter un regard externe et original à l’univers qui l’entoure. (www.yannickavila.com)

Quel fut votre premier rapport à la scénographie ?

Une visite du musée du football, à São Paulo, au Brésil ! C’était la première fois que je ressentais de l’émotion en visitant une exposition. Plus que le sujet, c’était bien la scénographie qui avait fait toute la différence et m’avait permis de m’immerger dans le sujet.

Qu’apporte une scénographie à vos expositions ?

Lors du projet Hajimemashite, nous voulions avec Yannick Anthony-Koudjina plonger nos visiteurs dans l’atmosphère du Japon. En plus des photos elles-mêmes, c’est la scénographie qui nous a permis de créer des petits voyages et de susciter plusieurs types d’interprétations.

C’est très clair pour moi, la scénographie peut make or break (comme le disent les Américains) une exposition. En tant que photographes, nous nous attachons souvent à la force individuelle des photos, voire à certaines relations entre elles, mais la mise en scène de toute une exposition c’est autre chose. Il faut du recul pour mettre ses œuvres en valeur, l’œil neuf d’un scénographe – lequel nous fait souvent d’ailleurs redécouvrir notre propre travail. Que d’émotions ressenties alors quand on contemple ses photos tout juste accrochées, bellement agencées, quelle fierté !



Exposer pour vendre ses photographies

Présenter, exposer pour vendre est une démarche que peu de photographes goûtent. Il n’y a pas pire vendeurs que les artistes avec leurs travaux.

Dans la relation à votre visiteur, privilégiez le dialogue mais laissez-le toujours vous donner son point de vue en premier. Évitez surtout les explications, vos images parlent pour vous : inutile de raconter quand, où et comment vous avez fait telle ou telle photo, quel type de logiciel vous avez utilisé pour le post-traitement, etc. Vous ne pouvez pas imaginer le nombre de ventes perdues quand les artistes sont présents (même en galerie), car ce type de discours informatif fait sortir le visiteur de la vision qu’il a du travail du photographe et peut le bloquer dans son intention d’achat. À force d’explications et de détails, vous risquez de ne pas atteindre votre objectif final, même avec une bonne scénographie.

La scénographie d’une telle exposition doit être faite avec beaucoup plus de subtilité qu’on pourrait l’imaginer. La règle de base est bien sûr de travailler sur une mise en place stratégique de vos photos afin que les visiteurs s’arrêtent dessus le plus longtemps possible : isolez les images les plus fortes pour qu’ils s’en souviennent, pensez à utiliser jusqu’à trois formats différents (au maximum) pour créer de belle dynamique. Mais attention, le seul message ne peut être : « S’il vous plaît, achetez mes photos ! » Il faut garder à l’esprit l’esthétique globale et la dynamique de lecture pour l’ensemble de l’exposition. Chercher à mettre en avant l’aspect autonome de chaque image tout en donnant à l’acheteur potentiel la possibilité de voir ce que certaines photos donnent en groupe.

À NOTER


Dans ce type de scénographie vous pouvez vous permettre de créer des histoires dans l’histoire. Jouez sur les formats et le type d’accrochage, classique ou original.



Nous allons voir maintenant plusieurs exemples de constructions possibles, toujours à partir de l’exposition Hajimemashite de Yannick Anthony-Koudjina et Yannick Avila.

Voici un mur où les images ont été présentées collées les unes aux autres. C’était le mur d’entrée de l’exposition. Comme pour tous les autres (six murs au total), nous avions au préalable listé sur le papier des formes évocatrices du Japon, comme le torii japonais, le dragon, les paravents, l’origami. Dans l’exemple ci-après, nous sommes partis de la forme schématique d’un kimono pour disposer les photos. Nous avons aussi veillé à harmoniser les images, prises pour plusieurs d’entre elles dans un même lieu.
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Le mur « kimono », composé de quatre photos, à l’entrée de l’exposition Hajimemashite.



Autres exemples, voyons maintenant des petits groupes de photographies, des phrases, que nous assemblerons ensuite pour écrire une « histoire ».

Premier élément : agencement de trois photographies avec une lecture scénographique de gauche à droite. La première photo (à gauche) invite à rentrer dans l’univers des artistes, mais également dans les deux images de ruelles qui suivent ; elle se lit de gauche à droite, d’où son emplacement en tête de la petite phrase. La photo en bas à droite se lit, elle, de droite à gauche ; elle invite à revenir sur la première image. D’une autre manière, la troisième photo, en haut à droite, vous invite à vous perdre avec ce salaryman ; comme elle est prise en biais avec une dynamique allant vers la gauche, elle permet également de faire revenir sur l’image de gauche.

L’ensemble de ces trois photos fonctionne comme une histoire dans l’histoire. Le fait que l’image du bas vous invite à revenir en arrière, de même que celle du haut, convient parfaitement à cette composition car l’ensemble crée un circuit fermé : le visiteur va revoir plusieurs fois la même image et ainsi commencer à regarder plus en détail. Cette stratégie va bien sûr dans le sens de l’objectif de vente que nous nous sommes fixés.
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Première phrase, qui raconte une histoire à elle seule mais qui s’inscrira ensuite dans une plus grande histoire. À gauche, Torii, en bas droite, Miso soup (Yannick Avila). En haut à droite, Kuro to Noir (Yannick Anthony-Koudjina).



Deuxième élément : la photo Triangle, de Yannick Avila, dont la composition appelle une lecture frontale (ou centrale). Tout ici indique qu’elle pourra être placée au centre de la scénographie. Les triangles qui se répètent sont un atout majeur car ils stabilisent l’image dans son positionnement au centre, tout comme les personnages de droite et de gauche. Cette photo offre en outre une perspective intéressante, qui fait que l’on s’y arrête. L’autre avantage caché de ces triangles, c’est qu’ils invitent tout autant à revenir en arrière qu’à passer à la suite. Ce sera donc une très bonne image de liaison dans notre scénographie, qui sert bien, déjà à elle toute seule, notre objectif de vente.
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Deuxième exemple issu de l’exposition Hajimemashite, la photographie Triangle, de Yannick Avila, qui sera une bonne ponctuation dans l’histoire finale.



Troisième et dernier élément (une lecture verticale cette fois) : trois photos de Yannick Avila qui se regardent à la fois de bas en haut et de haut en bas. Nous avons placé l’image la plus sombre au centre afin de laisser aux deux autres toutes leurs chances d’exister – placées l’une à côté de l’autre, elles se seraient mutuellement étouffées. L’image du haut, qui représente une foule, se lit de droite à gauche et de haut en bas, d’où son emplacement : elle nous invite à la regarder mais aussi à revenir en arrière ou à descendre sur les autres images. Celle du bas, total contre-pied, montre un homme isolé, en plus gros plan que les autres photos. Le regard doit s’arrêter pour comprendre qu’il s’agit d’un chauffeur de taxi en train de dormir dans sa voiture en attendant le client ». Ensuite la lecture de cette image se faisant elle aussi de droite à gauche, elle nous invite à revenir sur l’image centrale avec les triangles vus précédemment.
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Troisième exemple issu de l’exposition Hajimemashite et qui sera une phrase de la scénographie en cours de construction. Photo du haut, Shibuya Waiting, au centre, Convenience, en bas, Taxi (Yannick Avila).



Nous venons de voir des éléments que nous allons utiliser comme deux phrases et une ponctuation dans une plus grande histoire – laquelle doit, comme tous les blocs qui la constituent, répondre aussi bien entendu à l’objectif de vente grâce à des images fortes et des images de liaison et de ponctuation, ainsi qu’à un agencement stratégique qui invite le visiteur à passer du temps sur votre espace d’exposition. Nous n’avons pas cherché ici à vendre toutes les photos mais avons plutôt fait en sorte d’en valoriser certaines. C’est là que se situe la subtilité de ce type de scénographie : ne pas chercher à tout vendre mais plutôt chercher à bien vendre.
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Assemblage final des trois éléments, la scénographie de ce mur est terminée. Elle répond à l’objectif premier de l’exposition : attirer l’attention du visiteur sur certaines images, lui donner envie d’acquérir une œuvre.



Pour en terminer en beauté avec Hajimemashite, vous pouvez découvrir ci-dessous l’un des six murs complets de l’exposition (le plus grand), tel que présenté en octobre 2017. La forme que nous avions dessinée lors de la préparation était un dragon ; il est suggéré sur le mur par l’agencement des photos. Vous remarquerez que nous recherchons une esthétique d’ensemble tout en conservant bien sûr notre objectif de vente, en cherchant à arrêter le visiteur sur certaines photos clés de l’histoire. Pour influencer ce dernier encore davantage, nous avions ajouté discrètement sur le mur des QR codes qui renvoyaient à des vidéos expliquant certaines images.
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Le grand mur complet « Le dragon » de l’exposition Hajimemashite, de Yannick Anthony-Koudjina et Yannick Avila.



Scénographier son exposition en fonction de son thème

Jusqu’à présent, nous avons essentiellement parlé de la construction de notre scénographie en fonction de l’histoire que nous voulions raconter, et de l’objectif que nous souhaitions atteindre. Mais on peut aussi travailler sur des expositions basées sur un grand thème, comme le paysage, la photo de rue ou encore le portrait. C’est ce qui se passe dans ma galerie quand je travaille sur l’exposition Paysages d’ici et d’ailleurs ou encore Urbanitas (qui en est à sa huitième édition).

Toutes les photos doivent entrer dans le thème, raconter une histoire nouvelle, spécifique, mais surtout cibler au mieux la clientèle visée. L’acheteur potentiel se déplacera parce qu’il s’intéresse aux photos de paysages ou de portraits ou de rue. L’histoire arrivera au second plan, même si l’avoir en tête lors de l’agencement des images reste primordial pour faire une belle scénographie.

Attention, si la scénographie par thème semble au premier abord plus facile que les autres, vous allez parfois rencontrer de vraies difficultés, notamment en exposition collective, avec des photographes qui ont des histoires différentes à raconter, en couleurs comme en noir et blanc.

Exposer des photos de paysages

La scénographie de photos de paysages peut sembler très simple à réaliser, voire la plus simple de toutes les scénographies d’expositions thématiques. Des évidences s’imposent en effet très souvent de par la composition même des images, comme la ligne d’horizon et les différentes perceptives ou rapports d’échelle, laquelle aide à concevoir rapidement un enchaînement cohérent des photos.

Le grand classique quand on expose des photos de paysages est de tout agencer en ligne. C’est une scénographie simple, agréable à l’œil – à défaut d’être très belle – et efficace. Pourtant, comme vous pourrez le voir dans l’exemple suivant, on peut tout à fait présenter deux artistes simultanément et sans rester en ligne droite tout en respectant son sujet. Un éditing scrupuleux, un souci de la narration restent une fois encore la clé d’un agencement réussi.
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Extrait de l’exposition Paysages d’ici et d’ailleurs de Diane Chesnel et Françoise Hillemand, galerie Rastoll, mai 2016. Sur ce mur, nous avons apporté une dynamique très forte en mêlant les photos des deux artistes de façon à utiliser les images de l’une pour ponctuer, visuellement, celles de l’autre. Chaque photo est suffisamment forte pour être vue et appréciée de manière isolée, mais l’ensemble donne une perspective et un mouvement qui reprennent l’idée de flou intentionnel, commune à toutes les images de cette sélection.



Exposer des photos de rue

Ce sujet est celui qui permet les scénographies les plus variées, et aussi les plus complexes. Mais attention à éviter le piège d’un agencement trop facile, trop lourd et trop chargé. Je vois de plus en plus de photographes s’essayer en s’inspirant de certains de mes accrochages de photos de rue sans vraiment y parvenir, car pour réussir ces mises en scènes, il faut une vraie culture de la scénographie, et de l’expérience aussi.

Pour scénographier une exposition sur cette thématique, veillez en tout premier lieu à bien soigner la construction de vos phrases narratives. Il est bien sûr possible d’aligner parfaitement vos images les unes à la suite des autres, et c’est d’ailleurs ce que je conseille à ceux qui font de la photo de rue classique : ne cherchez pas à mettre de la fantaisie ou de l’originalité là où vos images expriment, démontrent les règles de base de la photographie. Votre exposition gagnera en lisibilité et l’objectif que vous aurez fixé sera plus facilement atteignable.

Mais pour ma part, je me suis libéré de toute forme simple. On l’a dit au début de ce livre, tout est possible ! Nous venons d’en voir quelques exemples avec l’exposition Hajimemashite et ses dessins stylisés d’un kimono ou d’un dragon pour agencer des photos sur les murs. À titre d’exemples, voici ci-après trois autres extraits de scénographies de photos de rue que j’ai conçues. On est loin des alignements classiques – lesquels, je le répète, vous seront précieux dans bien des cas pourtant.
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Extrait de l’exposition Urbanitas, de CarCam, en février 2017. L’agencement semble classique au premier coup d’œil, pourtant nous nous sommes permis d’ajouter un portrait sans rapport avec les autres images. En choisissant un grand format pour cette photo, on laisse le visiteur imaginer à quoi pense la personne photographiée, ou ce qu’elle a vécu.




Interview de CarCam, photographe

Né en 1972, CarCam découvre la photographie à l’adolescence en essayant les appareils argentiques de son père. Si ses premiers émois avec ce médium naissent du plaisir d’avoir ces capteurs de lumière entre les mains, ils deviendront vite son mode d’expression privilégié. Le bouillonnement créatif durera plus de 20 ans avant qu’il ne se décide à montrer son travail pour la première fois, à Paris, à la galerie Rastoll, dans une exposition portant sur ses premiers travaux de photos urbaines. Son dernier projet a été présenté aux Voies Off d’Arles à l’été 2018, puis à Paris la même année. (www.photocarcam.com)

Pour vous, qu’est-ce qu’une scénographie peut apporter par rapport à un projet photo originel ?

J’ai découvert ce qu’était une scénographie en visitant des expositions, j’ai vu comment elle pouvait servir le travail des artistes sans prendre le dessus sur le projet initial quand elle était bien faite. Quand j’ai commencé à exposer, j’ai vu comment elle servait mon histoire pour interpeller le spectateur, l’inviter à s’imaginer dans mon projet avec sa vision, sa sensibilité. Et comment elle permettait de faire un focus sur des photos importantes qui prennent toute leur dimension quand elles étaient associées harmonieusement et intelligemment avec d’autres. Un lien se crée entre elles qui donne plus de force encore à l’ensemble, comme dans une équipe qui avance.

« Je me raconte des histoires », comme je dis souvent quand je crée, des histoires parfois très personnelles, très intimes ou plus « futiles ». Et j’invite les personnes qui voient mes expositions à faire de même dès lors qu’elles sont touchées : « Vous aussi racontez-vous des histoires, vos histoires. » La scénographie permet à chacun de ne pas se laisser absorber totalement par la volonté de l’artiste en créant des espaces pour eux, pour les rêves qui leur seront propres.

Faites-vous toujours appel à un scénographe professionnel pour vos expositions ?

Oui, parce que je ne saurais pas faire ! Un professionnel qui découvre un projet qui ne lui appartient pas va apporter une cohérence, une cohésion visuelle entre les images, donner du sens à l’ensemble – encore plus quand les photos sont exposées au milieu de celles d’autres artistes, ce qui fut le cas des miennes à Arles cet été.

Je suis toujours émerveillé de constater comment une bonne mise en scène me fait redécouvrir mon propre travail, sans que mon intention de départ ne soit trahie. C’est juste magique !
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Extrait de l’exposition New York City The Wall, de James Vil, en novembre 2016. Nous avons joué sur l’intitulé « The Wall » pour composer une scénographie qui allait du sol au plafond, avec seulement deux formats d’images. Chaque mur de la galerie était dédié à un quartier de New York (ici, Brooklyn). Le foisonnement d’images noir et blanc très contrastées renforce l’idée de la ville qui vrombit, et de ses rues qui fourmillent d’images.
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Les photographies de Philip Bryden, exposées à Arles à l’été 2018. La composition se fait avec seulement quatre images. La scénographie renforce le côté « découverte au coin d’une rue » porté par les photos. Contrairement à ce que l’on pourrait penser, ce ne sont pas les grandes photos que nous cherchions à vendre et qui sont mises en avant ici, mais d’abord la plus petite, en bas à droite, puis la première en haut à gauche.



Exposer des portraits

Le portrait n’est pas le sujet le plus évident à mettre en scène. Il existe différents types de portraits, du plus classique au plus artistique, en passant par le nu. Si ma pratique de la scénographie est souvent peu classique, je reviens toujours pour le portrait à une présentation sur une seule ligne, en jouant notamment sur les regards.

Je conseille des formats proches de la taille réelle quand le lieu le permet, ou alors des formats qui rappellent les portraits en peinture.

Dans l’exemple ci-après extrait d’une exposition d’Agnès Cassière à la galerie en 2017, les photos de gauche étaient exposées sur le mur face à la vitrine de l’entrée de la galerie, elles accueillaient donc le visiteur avec beaucoup de lumière en journée. Le focus y était fait sur les enfants car, dans cette scénographie, les portraits des personnes âgées clôturaient l’exposition : le spectateur entrait en posant un regard sur la jeunesse et découvrait, en sortant, les anciens qui avaient acquis et transmis le savoir (ci-après, à droite).
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Extraits de l’exposition Des terres et des hommes – Palette aux couleurs de l’Inde, d’Agnès Cassière, galerie Rastoll, septembre 2017.
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Conclusion

Nous voici arrivés au terme de cet ouvrage. Avant de vous livrer quelques derniers conseils pratiques, laissez-moi vous rappeler qu’il ne faut jamais oublier que chaque règle existe pour qu’on puisse mieux s’en affranchir – à condition de bien la maîtriser au préalable, bien sûr. Pour vos expositions, vous devrez comprendre par vous-même ce qui fonctionne pour vos images et ce qui ne fonctionne pas, c’est ainsi qu’il vous faudra expérimenter les recommandations que je vous ai données au fil des chapitres de ce livre.

La scénographie d’une exposition est basée sur un équilibre fragile qui ne sera évalué que par la perception que chaque visiteur en aura. Ne cherchez pas à plaire, cherchez surtout à vous faire plaisir. Écoutez bien sûr aussi les retours d’expérience et sachez évaluer s’ils peuvent vous servir. En vingt-cinq ans, j’ai fait beaucoup d’erreurs lors de la mise en place de mes œuvres, privilégiant parfois le fond par rapport à la forme, ou inversement ; si j’avais plus souvent écouté mes pairs, j’aurais sûrement commis moins d’erreurs et ainsi perdu beaucoup moins de temps. Ceci étant dit, passons à mes tout derniers conseils concrets. Faites-en une liste, conservez-la et pensez à la consulter quand vous préparerez votre prochaine expo !

Identifiez qui fait quoi

Quand vous préparez une exposition, sachez précisément à l’avance qui fera quoi, décidez qui doit faire quoi. Si vous êtes seul, c’est très simple, vous ferez tout, tout seul ; mais si vous travaillez avec une galerie et donc avec des professionnels, vous pourrez être déchargé d’un certain nombre de tâches, ce qui vous permettra d’évaluer avec une certaine distance ce qui vous sera proposé, ce qui est une bonne chose.

En ce qui me concerne, je fais toujours la mise en place technique d’une exposition avec une ou deux personnes au maximum. Chacun a un travail à accomplir. L’expérience m’a notamment montré que celui qui s’occupe de faire les repères sur le mur doit être le même pour toute l’exposition et également celui qui perce ou cloute les fixations. Comme nous avons tous une manière différente de procéder, il y a de fortes chances pour que l’alignement ne soit pas bon et qu’il faille tout refaire si plusieurs personnes se chargent de ce travail...

Évitez de sélectionner une série dont le concept est trop récent

Quand on travaille sur une exposition composée d’images trop récentes, on manque très souvent de recul, ce sera également le cas pour la ou les personnes qui travailleront avec vous. Et cela met malheureusement un frein aux scénographies un peu complexes.

Attention toutefois à ne pas confondre le fait d’avoir pris des images très (trop) récemment et l’idée dont elles découlent. Vous pouvez très bien avoir écrit et composé la base du concept de votre série il y a un, deux ou trois ans et ne réaliser les photos que deux mois avant la période pendant laquelle vous travaillerez à l’élaboration de votre exposition, avec un galeriste si vous le pouvez. Ce qui compte le plus, c’est de conserver cette trame de fond, celle qui a guidé l’ensemble de votre démarche, et ensuite, c’est très important, le recul que vous pourrez prendre. Si vous cumulez concept et images très récents, c’est le fond et la forme que vous mettrez en péril, et il est fort probable que vous vous retrouverez avec une exposition qui laissera le visiteur indifférent.

Privilégiez autant la forme que le fond

Très et trop souvent le concept qui sous-tend une exposition est très travaillé alors que la forme, c’est-à-dire la composition des images, est basique – l’inverse existe mais il est plus rare. C’est l’équilibre entre les deux qui donne les bonnes clés pour mettre en place une scénographie cohérente en fonction de l’objectif que vous souhaitez atteindre. Si j’insiste sur ce point, c’est parce qu’il m’est arrivé de lire et même de rédiger des concepts très forts qui laissaient imaginer un tas de choses à découvrir, et qu’au final, quand je visitais l’exposition, je voyais des images, certes de très bonne qualité, mais qui n’étaient pas du tout en adéquation avec ce que j’avais pu imaginer, lire ou écrire.

Quand vous mettez en place votre scénographie, laissez-vous la possibilité de réécrire une partie de vos idées, ou du moins de les reformuler à l’aune de la réalité de votre exposition. Car votre scénographie peut réorienter certains de vos propos ou insister sur des éléments qui vous semblaient au départ secondaires. Il vous faudra aussi retirer du discours les éléments très descriptifs qui pourraient imposer une vision trop aboutie au visiteur avant même qu’il ait vu quoi que ce soit. L’exemple typique à éviter, c’est de décrire une image en détail en vous focalisant sur ce qu’elle vous évoque : « Vous poussez cette vieille porte à la peinture écaillée et soudain vous vous retrouvez face à vous-même. » Cette phrase peut à mon sens convenir à pratiquement toutes les photos qui figurent une vieille porte entrouverte... Elle suggère forcément quelque chose de particulier à chacun, dont votre image ne sera qu’un pâle reflet, il vaut mieux éviter de suivre cette voie descriptive...

Fuyez les mauvais conseils !

Ce ne sont pas tant les mauvais conseils qu’il vous faudra fuir que les mauvais conseilleurs ! Famille et amis proches ne sont pas ceux qui vous aideront le plus dans vos choix : leur avis sera souvent beaucoup trop positif (ou bien trop négatif), surtout quand vous proposerez quelque chose qui sortira des sentiers battus. À moins bien sûr qu’ils soient des professionnels dont la spécialité est la scénographie, des galeristes qui côtoient le marché de l’art ou des agents artistiques reconnus.

La meilleure façon de savoir si des conseils sont avisés consiste à observer comment ils vous sont présentés : si quelqu’un commence à vous parler de votre travail d’emblée, avant même que vous n’ayez exposé votre concept, vous pourrez émettre des doutes sur la pertinence de ses remarques.

Quand on me sollicite, je regarde une première fois les images sans que l’on ne m’ait encore rien raconté. C’est ce que j’appelle le plaisir brut, celui de la découverte d’un univers que je ne connais pas. Je commence à imaginer une histoire mais je la garde pour moi. Je demande ensuite au photographe de me parler de son histoire et de son concept, avec ses mots à lui. C’est seulement après que je vais rechercher dans chacune des images si je retrouve ce qui m’a été raconté. Il m’arrive alors de ne pas sélectionner certaines photos, non parce qu’elles ne sont pas bonnes, mais parce que rien dans leur contenu ne me permet de les raccrocher à l’ensemble.

Ayez une démarche d’auteur dès la prise de vue

La démarche d’auteur, c’est celle qui vous permet de justifier le début de votre histoire. C’est elle qui détermine pourquoi votre exposition et tout ce qui la compose sont conçus puis présentés sous telle ou telle forme.

Au lieu de produire des centaines de photos et de les trier ensuite, essayez dès le départ de prendre « les bonnes photos », en conscience, en ayant en tête votre histoire – si tant est que vous ayez déjà pensé au principe de votre exposition. Car une bonne photo, c’est avant tout celle qui répond le mieux à ce que vous allez ensuite scénographier. Cherchez à raconter une histoire comme si vous étiez un écrivain, avec un début, un milieu et une fin. N’oubliez pas la ponctuation, elle facilitera la mise en place.

Réfléchissez à votre scénographie dès la prise de vue

Même conseil ou presque que précédemment : si vous réfléchissez en amont aux images que vous voulez faire en vous basant sur l’histoire que vous voulez raconter, vous pourrez les imaginer plus facilement dans l’espace où il vous faudra les agencer. C’est ainsi que j’ai procédé pour mes séries « Impression résiduelle » (voir chapitre 3 page 53) ou « Le Bruit des vagues » (voir chapitre 4 page 77), notamment.

Le ou les formats s’imposent en fonction de l’histoire et de la place disponible

Je n’arrive pas toujours à comprendre les formats des photos que je vois en exposition. Ils sont souvent trop grands ou trop petits, pas toujours à la bonne taille par rapport au sujet photographié. Avoir une prédilection, un goût pour le grand ou le petit format ne doit en rien influencer ce qui est approprié pour vos photos dans une exposition. C’est une erreur que j’ai d’ailleurs commise lors de la première exposition de la série « Impression résiduelle » : je lui avais imposé un format plein cadre, mais en 20 × 30 cm alors qu’elle devait être éditée au minimum en 40 × 50 cm, voire en beaucoup plus grand. Attention aussi aux habitudes ; il paraît par exemple tellement évident de mettre une photo de paysage en grand format qu’on oublie souvent qu’elle peut très bien exister dans une autre version.

Choisir un format est quelque chose de difficile. Il est vrai que je conseille souvent de se limiter à deux ou trois formats dans une même exposition afin de créer des dynamiques fortes dans la scénographie, mais quand les images ne le supportent pas, je ne l’impose pas. Il faut respecter les photos et ce qu’elles racontent. Vous devrez aussi parfois adapter la taille de l’image au lieu d’exposition ; il vous faudra alors revoir votre scénographie, avec moins de photos pour mettre en place les bons formats.

Bien choisir son tireur

Le choix d’un tireur est une affaire très personnelle : de l’impression « en masse » sans vérification des fichiers édités au professionnel de quartier qui prend le temps de comprendre vos besoins et de regarder les images, il y en a pour tous les goûts et tous les portefeuilles, ce qui est une bonne chose je pense. Cependant, sachez que les conseils d’un bon tireur peuvent améliorer grandement la qualité finale de votre exposition.

Je n’aime pas pourtant qu’on ne retienne d’une exposition que la qualité des tirages ; cela implique que, sans le tireur, les images ne valent pas grand-chose... Je préfère de loin la complicité qu’il peut y avoir entre deux professionnels, le tireur et l’artiste, le premier aidant l’autre à sublimer son travail par son écoute mais aussi par des conseils pratiques et techniques.

À titre personnel, je fais appel à deux tireurs différents, un pour mes photos numériques, l’autre pour mes photos argentiques ; ce sont de très bons professionnels chacun dans leur domaine, je les écoute et je les respecte, car ils sont là pour servir mon histoire et non pour m’imposer la leur.
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Annexe

Le matériel du scénographe

S’il apparaît évident qu’avec un marteau et des clous on peut accrocher ses photos comme on le ferait chez soi, un peu plus de matériel sera nécessaire pour mettre en place une belle scénographie. C’est un poste de dépense qui n’est finalement pas très élevé et qui peut être vite rentabilisé si vous exposez régulièrement. Nous avons très souvent dans nos trousses à outils le matériel de base pour faire des accrochages, mais il y a des outils et fournitures auxquels nous ne pensons pas toujours et qui pourtant facilitent grandement les choses, comme un simple rouleau de scotch. Il m’a semblé utile d’en donner ici une liste (non exhaustive) et de préciser les façons de les utiliser.





Matériel commun à toutes les scénographies

Un ordinateur ou tablette. Vous avez travaillé votre scénographie en amont, vous avez noté toutes les cotes de hauteurs, écarts et espacements entre chaque photo ; il est nécessaire d’avoir ces informations sous les yeux. Je vous conseille de travailler avec votre version informatique plutôt qu’avec une sortie papier, car si vous relevez une erreur de cote sur l’un des murs, par exemple, vous pourrez la rectifier et ainsi disposer d’un document plus précis pour la fois suivante.

Un niveau à bulles, pas trop grand. Il peut certes servir à faire des alignements bien droits, mais je ne l’utilise pas pour cela : je m’en sers pour vérifier que toutes les œuvres, une fois accrochées, sont effectivement bien droites.

Un niveau laser avec perche. C’est lui que j’utilise pour mettre en place mes murs : il dessine une ligne rouge lumineuse sur le mur, ce qui évite de faire plusieurs mesures et présente surtout l’avantage de mettre toutes les œuvres à la même hauteur par rapport au plancher. Le gain de temps est énorme. Toutefois, ce matériel coûte un peu cher, surtout avec la perche de fixation.

Attention, n’oubliez pas de l’éteindre après utilisation, car les piles s’usent très vite. Notez aussi qu’il est inutilisable quand vous exposez dans des lieux où le sol bouge (problème rencontré notamment lors d’expositions sur les marchés d’art où le sol des stands à l’extérieur est en lattes de bois), car une fois fixé et mis à la bonne hauteur il ne doit subir aucune vibration : si l’on marche à côté de lui, la ligne n’arrête pas de bouger. Il ne peut servir que dans des lieux où les vibrations du sol ne vont pas faire osciller le niveau.

Du scotch. Je l’utilise pour indiquer les zones de perçage ou de cloutage, cela évite d’écrire sur les murs. Il faut donc du scotch sur lequel vous pouvez écrire, et facile à retirer sans abîmer la peinture.

Un crayon. Préférez toujours le crayon au stylo, car même si vous utilisez du scotch, comme recommandé ci-dessus, il arrive que certains stylos ou feutres le transpercent et marquent le mur.

Un escabeau. Cela paraît tellement évident qu’on l’oublie finalement très souvent... Quand vous travaillez avec des zones en hauteur, et au-delà du danger que représente le fait de monter sur une chaise, l’escabeau permet d’être bien stable lors du perçage ou du cloutage, de se positionner bien droit et donc bien en face de la zone à mettre en place.

Un marteau. Même si vous travaillez comme moi avec des vis ! Quand une vis ou deux clous ne sont pas plantés dans un alignement parfaitement horizontal, tapotez dessus avec un marteau pour rectifier les positions et avoir vos photos bien à niveau.

Spécificité de fixation par perçage

Il s’agit pour moi de la seule vraie solution pour mettre en place de belles scénographies, avec des photos bien droites et bien alignées.

La règle de base est d’utiliser deux vis sur lesquelles reposera le bord du cadre – on n’utilise pas l’attache centrale, ce qui évite que la photo penche dès qu’il y a trop de passage ou de vibrations (surtout si l’on est dans une ville où le métro passe souvent sous le lieu d’exposition…). Vous pouvez aussi vous tromper de presque 5 centimètres entre le point idéal de fixation et le bord du cadre sans que cela ait de conséquences, ce qui vous permet de caler votre œuvre exactement à l’emplacement voulu en la faisant simplement glisser sur les deux vis. Si toutefois vous observez un petit décalage de niveau quand vous percez (cela arrive, surtout si vous êtes plusieurs à intervenir sur le même mur – ce qui n’est pas recommandé, chacun ayant sa façon de percer…), il vous suffira de taper légèrement avec un marteau pour mettre la vis au même niveau que sa voisine, après identification de l’angle à corriger grâce au niveau à bulle.

Côté matériel, prévoyez une bonne perceuse, sans fil, car il n’y pas toujours de prise à proximité. Et un embout spécifique pour visser. Pensez aussi à prendre une batterie de rechange qui sera, il faut l’espérer, correctement chargée...

Mais la méthode par perçage a quelques inconvénients. Vous devez disposer d’un stock de vis pour les différents murs sur lesquels vous allez travailler : on ne perce pas dans du BA13 comme dans du bois ou du béton. Par ailleurs, vous devrez reboucher et peindre les murs après chaque exposition : il vous faudra pour cela une ponceuse électrique (quoique du papier de verre conviendra tout aussi bien), de l’enduit de rebouchage, une spatule, de la peinture et un ou des pinceaux. Heureusement, dans beaucoup de foires et salons d’art, il est autorisé de travailler par perçage sur des structures qui sont souvent en bois, vous n’aurez alors rien à poncer, reboucher ou peindre.

Spécificité de fixation avec des clous

Dès que je peux éviter ce type de fixation, je le fais ! C’est la méthode la plus ancienne, la plus longue et la plus fastidieuse que je connaisse, et donc pour moi la plus mauvaise pour faire de belles scénographies.

Il peut cependant arriver qu’on ne puisse l’éviter. Prévoyez alors des clous de différentes tailles, pouvant être plantés sur différents matériaux et supportant bien le poids de vos œuvres. Tout comme pour la fixation par perçage, vous ne serez pas obligé d’utiliser l’attache centrale, c’est un avantage ; deux clous suffiront à faire reposer bien droite chaque photo dans son cadre. Les belles scénographies complexes sont donc envisageables.

L’inconvénient majeur reste le temps nécessaire à la mise en place et le gros travail de mise à niveau qui suivra, car il est très difficile de planter un clou deux fois d’affilée selon le même angle strictement. Pour ma part, je ne me sers pas de crochets, je les trouve inutiles et souvent trop chers, mais si vous tenez à utiliser l’attache centrale, un crochet de fixation pourra être précieux, il se suffira à lui-même avec le clou. Pensez dans ce cas à placer de la Patafix aux deux extrémités basses des photos, cela évitera qu’elles penchent à chaque fois qu’il y aura des vibrations.

Spécificité de fixation par cimaises

C’est la méthode la plus répandue dans les vieilles galeries ou les lieux qui ne souhaitent pas faire de mise à neuf des murs après chaque exposition.

L’accrochage par cimaises rend presque impossible la mise en place d’une scénographie complexe. Si vous êtes confronté à des lieux ainsi équipés, comme je le suis très souvent, prévoyez des scénographies simples, sur un ou deux niveaux au maximum, avec des photos bien alignées. Des fils de suspension en nylon sont toujours préférables aux autres types d’accroche. Mais attention, toutes les cimaises ne supportent pas le même type d’attache ; il faut bien vous renseigner au préalable sur le crochet de fixation. Le mieux, même si c’est un investissement non négligeable, est de vous procurer vos propres crochets. Par ailleurs, en en utilisant deux par cadre, vous pourrez conserver vos photos bien alignées et droites.

L’inconvénient majeur des cimaises, outre le fait d’empêcher des mises en place originales, c’est de devoir placer en bas, au milieu et au dos de la photo un morceau de polystyrène (ou de bouchon, de carton) pour redresser la photo, qui sinon penche toujours vers l’avant ce qui peut donner un aspect bancal ou déséquilibré à votre exposition. Et aussi de ne pouvoir s’affranchir de la barre disgracieuse qui descend du plafond...
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Les morceaux de polystyrène servent à maintenir le cadre bien vertical quand il est accroché par des cimaises.







À nos lecteurs

Merci d’avoir choisi ce livre Eyrolles. Nous espérons que sa lecture vous a inspiré(e) et saura vous accompagner dans votre expérience photo.

[image: image]

Nous serions ravis de rester en contact avec vous et de pouvoir vous proposer d’autres idées de livres à découvrir, des nouveautés, des conseils ou des jeux-concours. Vous êtes intéressé(e) ? Inscrivez-vous à notre lettre d’information. Pour cela, rendez-vous à l’adresse go.eyrolles.com/newsletter ou flashez ce QR code (votre adresse électronique sera à l’usage unique des éditions Eyrolles pour vous envoyer les informations demandées).

Chaque mois, cinq lecteurs seront tirés au sort parmi les nouveaux inscrits à cette lettre et gagneront chacun trois livres, à choisir dans notre catalogue. Pour participer au tirage du mois en cours, il vous suffit de vous inscrire dès maintenant sur go.eyrolles.com/newsletter (règlement du jeu disponible sur le site).

Merci pour votre confiance,

L’équipe Eyrolles Photo

Vous êtes par ailleurs présent(e) sur les réseaux sociaux ? Rejoignez-nous pour suivre d’encore plus près nos actualités :
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Pour suivre toutes les nouveautés numériques du Groupe Eyrolles, retrouvez-nous sur Twitter et Facebook
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Et retrouvez toutes les nouveautés papier sur
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		Exposer pour montrer l’étendue de son travail


		Exposer pour vendre un livre ou une exposition à venir


		Exposer pour vendre ses photographies







		Scénographier son exposition en fonction de son thème

		Exposer des photos de paysages


		Exposer des photos de rue


		Exposer des portraits












		Conclusion

		Identifiez qui fait quoi


		Évitez de sélectionner une série dont le concept est trop récent


		Privilégiez autant la forme que le fond


		Fuyez les mauvais conseils !


		Ayez une démarche d’auteur dès la prise de vue


		Réfléchissez à votre scénographie dès la prise de vue


		Le ou les formats s’imposent en fonction de l’histoire et de la place disponible


		Bien choisir son tireur







		Annexe : Le matériel du scénographe

		Matériel commun à toutes les scénographies


		Spécificité de fixation par perçage


		Spécificité de fixation avec des clous


		Spécificité de fixation par cimaises
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