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LES ALLUMÉS 
DU DESIGN
—
Exposition temporaire des luminaires des collections du Musée de la ville,  
du 13 janvier au 28 février 2021 à la Commanderie à Élancourt.
Surface : 220 m2 

—
Rôles dans le projet : Maîtrise d’œuvre. Scénographie. Graphisme. Éclairage. Conception de l’affiche.

—
Lampes à poser, suspensions, appliques murales, lampadaires… les types de luminaire qui éclairent nos 
interieurs sont multiples et très variés. Si la période des années 1960 et 1970 s’est montrée particulièrement 
prolifique en la matière, les designers des deux décennies suivantes n’ont pas démérité. 
L’exposition présente 35 luminaires de cette période, sélectionnés parmi les 3000 pièces de la collection du 
Musée de la ville de Saint-Quentin-en-Yvelines.

Les objets sont présentés dans un espace d’exposition imposant, une chapelle de 220m2 avec un plafond 
de plus de 12 mètres de haut. La première difficulté est de faire exister des luminaires de tailles moyennes, 
voire assez petits (à peine une vingtaine de centimètres), tout en bénéficiant de la majesté du lieu. 
La seconde contrainte forte est de ne disposer d’aucun système d’éclairage orientable et modulable. 

Le principe scénographique repose sur la confection d’espaces clos reproduisant de petits «intérieurs» dans 
lesquels est embarqué un système d’éclairage réglable. L’espace de la chapelle est ainsi scandé de huit boîtes 
à lumière (lightbox). Elles permettent de créer des écrins reproduisant une hauteur sous plafond standard 
(2,5 m) et une surface de 2 à 4 m2 selon les besoins de l’accrochage. À l’intérieur, les luminaires sont disposés 
à même le sol, posés sur des socles de hauteurs différentes ou encore suspendus, afin de les présenter dans leur 
condition d’utilisation normale. La composition est aérée et est pensée pour pouvoir fonctionner aussi bien de 
face que de profil, selon que le visiteur se place devant l’une ou l’autre des deux parois vitrées. L’organisation 
intérieure des expôts est complétée et soulignée par de grands cartels simples en lettrage adhésif noir. Afin de 
pouvoir apprécier les objets les plus petits et/ou les plus signifiants, les parois de bois sont percées d’ouvertures 
elles-mêmes placées derrière un plexiglass. Ces ouvertures permettent d’apporter une lecture différente de ces 
objets (au revers des boîtes), les isolant ainsi des autres luminaires présents dans le même espace. Il est alors 
possible de documenter plus précisément certaines pièces choisies en proposant un cartel développé ou encore 
une photographie du luminaire allumé. En effet, pour des raisons de conservation, les objets présentés ne 
peuvent pas être allumés le temps de l’exposition. 

Dans chaque lightbox est installé un panneau led dimmable permettant de moduler la lumière en fonction 
de l’espace et des objets présentés. Les boîtes sont constituées de deux parois verticales en bois, d’un 
plancher et d’un plafond (accueillant le système d’éclairage). Chaque parallélépipède est fermé par deux 
parois verticales de plexiglass sécurisant les collections. Les boîtes sont donc éclairées de l’intérieur, ce qui 
a pour effet d’effacer les reflets sur les parois vitrées. L’ambiance lumineuse générale de la chapelle est très 
tamisée afin que chaque lightbox rythme le parcours de l’exposition en créant un fort contraste lumineux. 

Techniquement, les lightbox sont un assemblage de quatre panneaux utilisables et réutilisables aussi 
bien comme mur que comme sol ou plafond. Ils peuvent être stockés, démontés et ré-assemblés selon de 
multiples configurations. Les socles sont tous indépendants et dimensionnés selon un multiple de 25 cm 
afin de permettre différentes combinaisons. Enfin, l’assemblage est permis par des inserts bois et des 
boulons pour garantir au mieux la réutilisation des modules et leur pérennité.
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LA VILLE EN PARTAGE
—
Exposition temporaire, du 7 octobre 2020 au 25 mars 2021, à l’Ecomusée du Val-de-Bièvre à Fresnes.
Surface : 210 m2 

—
Rôles dans le projet : Maîtrise d’œuvre. Scénographie. Graphisme. Éclairage. Ambiances sonores. Conception des 
jeux, manips et des outils de médiation. Conception et réalisation des maquettes 3D. Conception de l’affiche.

—
Comment fabrique-t-on la ville ensemble ? L’envie de démocratie participative croît au fil des années. L’exposition 
aborde la question très actuelle des nouvelles formes d’implication citoyenne dans la fabrique de la ville. Qui peut 
donner son avis ? Que faire lors d’une rénovation urbaine qui ne convient pas ? Qui décide ? Qui peut proposer de 
nouveaux projets ? L’exposition relate la diversité des « chantiers dits participatifs » sur le territoire du Grand Orly 
Seine Bièvre et veut montrer qu’il n’y a pas une mais plusieurs manières de faire la ville autrement.
Pensée comme un espace de rencontre, cette exposition, fruit d’un travail entre l’écomusée et des chercheurs 
sociologues, architectes, urbanistes-ethnologues de l’école Nationale Supérieure d’Architecture de Paris la Villette, 
veut faire se confronter différents points de vue, en s’appuyant sur la présentation de huit projets très divers, qui 
permettent de découvrir différents niveaux d’implication citoyenne, grâce aux paroles recueillies des habitant.e.s, 
élu.e.s et expert.e.s du territoire.
Dès l’entrée, un mur d’introduction présente les différentes instances et les cadres législatifs de la participation 
citoyenne. En arrivant dans l’espace, les visiteurs déclenchent une bande sonore spatialisée qui les placent au centre 
d’une discussion entre différentes personnes qui débattent sur la participation citoyenne. Une façon immersive 
d’introduire les différentes questions qu’aborde l’exposition.
Celle-ci s’articule ensuite autour de huit projets concrets, déjà réalisés ou non. Chacun d’eux est matérialisé 
physiquement par une table bordée d’un échafaudage. La table est utilisée pour évoquer l’espace de travail (table 
d’architecte, table de réunion) mais aussi l’espace de convivialité où l’on se rencontre, se retrouve et où l’on échange. 
L’échafaudage quant à lui, évoque la construction et par extension les phases d’élaboration d’un projet jusqu’à sa 
réalisation. Le système scénographique permet ainsi de répartir le discours du musée selon trois niveaux. 
D’abord la table qui prend la forme de la parcelle cadastrale sur laquelle s’implante chacun des projets présentés. 
Cette strate « cartographique » présente les fondations et le contexte. On y retrouve les caractéristiques du projet et du 
lieu, une vue aérienne ainsi que le cadastre agrémenté d’une maquette de l’ensemble architectural dont il est question. 
Les impressions 3D permettent de découvrir l’état actuel de chaque site.
L’échafaudage placé en bordure de chaque table, présente des informations sur toutes ses faces. Coté table, les visiteurs 
peuvent découvrir les différentes phases d’élaboration du projet, les différents acteurs et leur implication, ainsi qu’une 
série de documents (cartes, photographies, courriers, plaquettes de présentation, videos, etc.).
Le revers quant à lui présente un point de vue distancié sur les projets avec une interview d’un des acteurs du projet et 
un point de vue plus théorique apporté par des chercheurs en urbanisme.
Enfin chaque table est surplombée d’une réglette led puissante inondant de lumière la surface de la table et l’intérieur 
de l’échafaudage. L’extérieur, ainsi que les espaces entre les modules, sont quant à eux dans une ambiance plus 
tamisée, pour faciliter la consultation des interviews et induire une circulation vers les tables suivantes. 
Les principes graphiques sont inspirés des codes du chantier (panneaux de chantier, pictogrammes, bâches 
microperforées habituellement utilisées pour sécuriser les échafaudages…) ou de l’architecture (plans, maquette, blue 
print…). Les interviews, sont présentées « en portrait » et empruntent les codes des vidéos partagées sur les réseaux 
sociaux. Les acteurs de chaque projet sont représentés par des illustrations comme celles qu’on trouve dans les dessins 
d’architecture, leurs interactions sont décrites en utilisant les techniques simples, ludiques et visuelles d’organisation 
des informations (sketchnoting, cartes heuristiques…). Le déploiement de ces codes permet de créer une diversité de 
niveaux de lectures vivants, colorés et adaptés aux différents publics. 
Nous avons conçu un jeu collaboratif qui se déploie au fil de l’espace et autour duquel les visiteurs sont invités à bâtir 
différents projets ensemble. Les quatre espaces de jeu prennent la forme d’une cabane de chantier (type Algeco), 
sur laquelle est placée un « tableau/plateau » de jeu. Les pièces du jeu sont des tuiles aimantées figurant les différents 
bâtiments et équipements permettant de construire les projets proposés dans une consigne. Enfin, chaque cabane 
est accompagnée d’une table en parpaing sur laquelle sont disposés du papier calque, des crayons (et bien sûr du gel 
hydro-alcoolique). Une fois le projet formalisé, les visiteurs peuvent décalquer leur proposition et venir la présenter 
dans l’espace de restitution à la fin de l’exposition. Également adapté aux groupes scolaires, cet espace permet de 
jouer, de partager et de confronter les différents points de vue autour d’un même projet. 
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LE CONTEXTE
En 2016, la ville de Gentilly se 
porte candidate au concours 
« Inventons la Métropole » 
pour la requalification de l’îlot 
« Paix Reims ». Elle lance un appel 
à projets avec deux conditions : 

 Le maintien en espaces verts 
de pleine terre de la moitié  
de la superficie.

 Le respect du caractère 
pavillonnaire du quartier Mazagran. 

21 candidatures ont été  
reçues pour ce concours,  
et 3 sélectionnées. 

Mais des habitants s’inquiètent 
d’une éventuelle bétonisation 
du site et commencent à se 
mobiliser, certains se constituant 
en association.

LES PRINCIPAUX ACTEURS

 La ville de Gentilly 

 Le collectif Cœur de plateau constitué 
du conseil de quartier du Plateau ainsi que des 
associations Mieux vivre sur le Plateau, Les enfants 
d’Alphonse, Secours populaire, AMAP de Gentilly,  
La friche enchantée, La ferme de l’îlot, Gentil’îlot vert, 
Takari Taka et Atelier des Gents. 

LA CHRONOLOGIE DU PROJET

2016 > Juillet. Réponse de la ville à l’appel à projet  
« Inventons la métropole » pour l’îlot Paix-Reims.

 > Septembre et novembre. Annonces du concours  
dans le journal Vivre à Gentilly.

 > Décembre. Création du collectif Cœur de plateau.
2017 > Janvier. Lancement d’une pétition citoyenne pour  

élaborer en concertation le projet de l’îlot Paix-Reims  
et être associé à « Inventons la métropole ».

 > Entre janvier et septembre. Mobilisation des  
habitants du quartier et dialogue avec la ville.

 > Octobre. Retrait du projet par la ville de Gentilly.
2018 > Création d’un Observatoire citoyen de la biodiversité ordinaire.
 > Poursuite des échanges avec la mairie.
 > Publication par l’association Gentil’îlot vert du Livre blanc  

pour un îlot vert disponible sur leur site internet.
2019 > Développement des actions citoyennes sur l’îlot Paix-Reims renforcées 

par la présence de La ferme de l’îlot et de  
La friche enchantée.

Le quartier s’est urbanisé fin XIXe et début XXe siècles, au 
moment de la réalisation de la ligne de Sceaux. Il a participé 
au premier développement contemporain de la ville, et dispose 
d’un des plus grands groupes scolaires réalisés dans les années 
1920 et 1930. Actuellement le quartier est composé de pavillons, 
de petits immeubles collectifs, d’anciens ateliers et entrepôts 
ainsi que de petites et moyennes entreprises. 

Situé sur une trame verte et bleue, l’îlot Paix-Reims a une 
superficie de 5147 m2 et est constitué à 80% par des espaces 
verts de pleine terre végétalisés, sous forme d’espaces publics 
et de friches. La commune a préempté l’achat de lot immobilier 
et a constitué au fur et à mesure une réserve foncière sur cet 
îlot : elle en est propriétaire à 82%. Il représente en superficie 
le troisième espace vert de Gentilly, qui est une commune 
très dense. C’est un espace de respiration à 300 mètres du 
périphérique, à 400 mètres de l’autoroute et à proximité de 
la gare du RER. C’est aussi une réserve intermédiaire de la 
biodiversité ordinaire. Le premier diagnostic écologique de l’îlot 
a révélé en 2017 la présence de nombreuses espèces dont 
trois sont protégées : hérisson, chauve-souris et conocéphale 
gracieux (sauterelle verte). 

Îlot  
Paix-Reims

RER B

A86

Boulevard 
périphérique

0 25 m 50 m 0 100 m50 m

TV CENTREE
HAUT BASQuand la forme dit le fond

Aux yeux de certains membres de la mairie de Gentilly, les revendications 
du collectif Cœur de plateau relèvent certainement de ce que l’on a appelé 

le « not in my back yard » : du logement social, d’accord, mais pas près de chez moi. 
Pour le du collectif Cœur de plateau, certains membres de la mairie ont en retour 
effectué probablement des actions de « democraty washing » : fausse concertation, 
voire même manipulation de la participation. L’architecture et l’urbanisme, par leurs 
ampleurs, leurs budgets, leurs visibilités, leurs incidences sur le quotidien, leurs 
ramifications, ont toujours tôt ou tard trait à la politique, à l’organisation de la cité. 
Elles révèlent les polémiques. Dressent camp contre camp. On demande vite de 
prendre parti. Le faut-il ? Comme le confèrent l’architecte Rem Koohlas et sa femme 
de ménage : l’un et l’autre doivent-il s’entendre sur tout ? 

Quoi qu’il en soit, l’action politique de l’association est remarquable d’efficacité. 
Elle illustre aussi une autre dimension souvent soulevée de l’architecture : sa capacité 
à convoquer l’ensemble des directions de l’action sociale, en particulier le droit, la 
communication, la formation. On s’inscrit sur les plateformes de réponse à appel 
d’offre, on se forme rapidement à la législation relative à l’urbanisme pour partager 
le langage de la discussion officielle, on prévoit des réseaux de communication, des 
sources de mobilisation (pétitions…), on redessine les plans d’architecte difficiles à 
lire, et enfin, de manière plus remarquable, on adosse la revendication à deux causes 
plus globales : l’écologie dans la cité, la formation pour tous. L’îlot vert sera défendu 
comme niche écologique, observatoire citoyen de la biodiversité des Gentilléens. 
On revendique un projet d’éducation populaire – on dira ailleurs, un empowerment 
des habitants de la cité. 

L’architecture et l’urbanisme : totalités synthétiques, objets polémiques. Leurs auteurs 
s’en réfèrent souvent à la philosophie. Jean Nouvel, par exemple, cite Deleuze. 
Le territoire ne joue-t-il pas un rôle décisif dans nos liens à la démocratie ? 
L’implication politique des citadins ne développerait-elle désormais pas 
d’abord au sein des murs de la maison ?

de SOHOLAB
le point de vue

GENTILLY

ILOT
PAIX REIMS

BERTRAND DUCLOS

MEMBRE
de lASSOCIATION

GENTIL  ILOT VERT

GENTILLY

Comment décider de l’aménagement 
urbain d’un quartier ? 

En fonction de quels critères et quels intérêts : 
général, social, individuel, environnemental ?

Comment allier démocratie représentative  
et démocratie participative, et faire  

converger ces intérêts ? 

Requalification 
d’un îlot, des pour 

et des contre 
À Gentilly, le devenir de l’îlot Paix-Reims  

fait débat. Les habitants se sont mobilisés 
à la suite d’un projet de réaménagement 

proposé par la municipalité. 

Participer aux choix urbains 

Mobiliser et construire des liens

desELUS

Imaginer un nouveau 
quartier de vie 

des ASSOCIATIONS

des HABITANTS
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L’AVENIR ASSOCIATIF ET
COLLABORATIF DE L’ÎLOT
Des associations rassemblent les citoyens pour repenser 
l’avenir du quartier. 

> La friche enchantée : cette association a comme objectifs 
l’embellissement, l’animation et la domestication des friches 
urbaines. Il s’agit de transformer un lieu ignoré en point de 
rencontre en attendant un projet d’urbanisation.

> La ferme de l’îlot. Sur la passerelle cadastrale 48, 
« L’Île ô possibles » a vu le jour en 2018 avec la volonté 
de redonner vie à une ancienne friche. 

Ensuite, d’autres associations ont décidé de venir collaborer 
sur ce projet : Metropollen association d’agriculture urbaine 
et d’éducation populaire, 94 Gentilly Street-Art association 
culturelle et artistique, Détournes transformes crées 
association dédiée au réemplois, au « do it yourself » et au 
zéro déchet, et Solid’Sonor association de promotion des 
cultures jeunes et auto-produites.

Le projet « Ferme de l’îlot » est 
candidat au budget participatif de 
la ville, en ces termes : « La ferme 
de l’îlot est une micro ferme 

urbaine, pédagogique, participative et créative ouverte à toutes et tous. Elle 
ne se résume pas à la seule ambition de la création d’un lieu de production 
mais s’inscrit dans une démarche de reconversion des villes au profit du 
vivant et de modes de vie dits résilients. » 

En juillet 2020, la candidature était inscrite comme projet instruit pour 
vérification du bon respect du règlement, puis il sera ensuite soumis à un 
examen de son coût (30 000 Q) et de sa faisabilité technique.

BUDGET PARTICIPATIF
de la VILLE

Étape 3

CANDIDAT au

La friche enchantée, mars 2020.
© Anne-Laure Chambaz 

L’îlot Paix-Reims, mars 2020.
© Anne-Laure Chambaz 

« L’îlot ô possible » (squat) devenu La ferme de l’îlot  
avec réorganisation des membres, mars 2020.
DR

Petit déjeuner sur l’herbe dans le grand square pour la première rencontre avec les trois groupements finalistes 
du concours, discours de la maire et présentation des préconisations du collectif, 25 mars 2017. 
© Augustin Viatte 

L’îlot Paix-Reims, mars 2017.
© Gentil’îlot vert

Mobilisation contre la densification urbaine sur l’îlot, 2017.
© Gentil’îlot vert

L’îlot vert 
de Gentilly
Réalisé par Augustin 
Viatte pour le collectif 
Cœur de plateau. 
Durée : 10 min

Gentil’îlot vert est membre fondateur de la Coordination de protection des espaces verts et 
publics d’Île-de-France. Exposition sur l’îlot lors des rencontres CEVE, 10 septembre 2017.
© Gentil’îlot vert

« Nous, dans cette rue, on a toutes les 
couleurs politiques mais on s’est tous 
réunis. On était conscients de ce que 
ce terrain représente, une ouverture 
sur la vallée de la Bièvre. C’est le 
seul endroit qui n’est pas avec des 
immeubles gigantesques dans une ville 
qui est coincée entre l’autoroute et 
le périphérique. On veut arrêter cette 
pression immobilière. »

Corinne Brachet Ducos, porte-parole  
de l’association Gentil’îlot vert

Annonce de l’appel à projet « Inventons la métropole » dans 
le journal municipal, Vivre à Gentilly, septembre 2016.
© Vivre à Gentilly

« Un cœur pour le plateau (rue de la Paix - rue de Reims), Gentilly », fiche projet « Inventons la métropole ».
© Société du Grand Paris 

« Force est de constater que les conditions n’étaient pas réunies pour pouvoir 
aboutir sur un projet serein, équilibré et qui corresponde à tous et qu’on n’avait 
pas eu le temps d’engager vraiment une démarche participative. On a eu des 
résistances, des citoyens qui se sont opposés, c’est ça la démocratie ! »

Fatha Aggoune, adjoint au maire en charge de l’écologie urbaine

UNE MOBILISATION
CONTRE LES PROJETS
RETENUS
En apprenant les premières sélections de projet, les habitants 
du quartier se sont mobilisés pour faire annuler l’opération et 
préserver la biodiversité dans la ville. 

La mobilisation se fait en présentant des arguments 
« techniques » (par exemple la contestation du PLU), le constat 
d’une absence de concertation préalable, liée en partie à un 
calendrier contraint. Différentes campagnes de communication 
et actions sont lancées. Une pétition obtient 1 500 signatures 
en trois semaines pour préserver l’îlot Pais-Reims du risque 
de bétonisation. 

Plusieurs associations s’organisent ensemble pour imaginer 
un autre îlot vert.

Étape 1

 Le projet « Jardin métropolitain » 
(mandataire : une SA HLM,  Logeo Seine Estuaire).

 Le projet « Mille mains pour un plateau solidaire » 
(mené par Eiffage Aménagement).

 Le projet « Regénérations » 
(avec Icade) comprenant une ferme aquaponique. 

les trois PROJETS en FINALE

les
ELUS

D’UN PROJET ANNULÉ
À UN AUTRE
Le projet d’aménagement est annulé par la ville de Gentilly. 
En parallèle, des habitants proposent un projet d’Observatoire 
citoyen de la biodiversité ordinaire (OCBO). Un dossier est déposé 
dans le cadre d’un appel à projets citoyens du ministère de la 
Transition écologique, il concerne une partie de l’îlot, au niveau 
du 18 rue de la Paix (parcelle 49). Il a été déclaré lauréat 2018 de 
l’appel à projet « Le Val-de-Marne en mouvement pour le climat ».

La proposition est d’implanter, dans l’îlot au cœur du plateau 
de Gentilly, une prairie et un verger. Cela permettrait le 
développement d’un espace naturel accessible à tous dans 
une zone urbaine dense. 

L’association Gentil’îlot vert, qui porte l’OCBO, a pour objet de défendre et 
promouvoir les espaces verts de pleine terre, l’environnement, la biodiversité, 
le développement durable et le cadre de vie. Elle a pour objectif l’organisation 
de rencontres et l’entraide entre riverains de l’îlot Paix-Reims de Gentilly, 
ainsi que de défendre leurs intérêts dans le cadre de ses objectifs généraux. 

un PROJET d OBSERVATOIRE 
PORTE par une ASSOCIATION

Étape 2

les
HABITANTS

les
ASSOCIATIONS

Inauguration de La friche enchantée, avril 2017.
© Association Gentil’îlot vert
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LE SIÈGE SE RÉVOLTE
—
Exposition temporaire, du 5 février 2020 au 9 janvier 2021 au Musée de la ville  
de Saint-Quentin-en-Yvelines à Montigny-le-Bretonneux.
Surface : 200 m2 

—
Rôles dans le projet : Maîtrise d’œuvre. Scénographie. Graphisme et illustrations. Éclairage. 
Conception des manips et des outils de médiation.

—
Au cours des années 1960, un grand tournant s’opère dans le monde du design, parallèlement à une société 
en pleine révolution culturelle, sociale et technologique.
Élément alors privilégié de l’ameublement domestique, le siège devient le support de prédilection des 
créateurs. Il fait l’objet d’expériences spectaculaires qui marquent à la fois la fin d’un design privilégiant la 
fonctionnalité et l’essor de nouveaux modes de vie revendiquant des valeurs de liberté et de décontraction.
Dans le contexte d’une production générale très abondante, l’exposition resserre le sujet sur la période 
particulièrement intensive et créative de 1965 à 1972, au sein d’une approche limitée à la France et l’Italie, 
qui comptent parmi les pays les plus féconds en la matière.

La scénographie de l’exposition est un grand espace ouvert bordé de longues estrades. Elles sont 
surmontées et rythmées par l’ajout de socles plus hauts conçus sur mesure pour recevoir des sièges. Les 
expôts sont ainsi positionnés à des hauteurs différentes, permettant d’en apprécier les différents angles. 
L’ensemble du mobilier d’exposition est d’une grande sobriété, peint en blanc, afin de faire ressortir les 
formes et les couleurs souvent franches de ces créations. Leurs dimensions (profondeur notamment) 
permet de garantir une mise à distance suffisante pour assurer la sureté des expôts. La hauteur des socles 
est également prévue pour créer une distanciation sans pour autant fausser le rapport au corps que les 
personnes ont avec ce type d’objet.
Les regroupements thématiques sont physiquement marqués par l’ajout d’un cube en bois brut portant le 
texte de partie et le nom de chaque thème (les gonflables, les anthropomorphiques, les modulaires, etc.). 
Ce dernier est systématiquement placé entre deux exemples emblématiques de ce thème et surplombé d’un 
grand tirage photographique d’un troisième exemple en situation d’utilisation. Cette photographie permet 
à la fois d’ajouter un siège mais aussi de rappeler que ces créations avaient pour but d’être utilisées avant 
de devenir des pièces de collection. De plus, elle permet souvent de comprendre que la création de cette 
époque portait ses recherches sur la posture du corps, un corps de plus en plus libre ! 
Les cartels sont mis en page comme des fiches d’identité pop ou comme les regroupements de légendes des 
pages de catalogues design. Ils sont organisés selon la même nomenclature qui présente le nom, le designer 
et l’année bien sûr, mais aussi une série de pictogrammes informatifs : matériaux, postures, couleur, 
contexte.
Enfin, ayant à coeur de permettre une approche sensorielle de ces créations alors même qu’il est interdit de 
les toucher, nous avons proposé un espace de manipulation. Au mur, les visiteurs peuvent voir et toucher 
des échantillons de matière. Sur la table, ils peuvent assembler un siège. Trois cubes (un plein en bois, un 
mou en mousse, et un évidé en acier) constituent le point de départ de l’assemblage. Il est alors possible 
d’empiler, sur ces différentes structures, un carré de mousse, de bois ou de plexiglass et de les recouvrir 
ensuite d’une housse de coton, de cuir, de velours… Par le toucher, les visiteurs peuvent alors se rendent 
compte de l’étendue des possibilités et des sensations permises par tous ces matériaux.
Une seconde manipulation, sur un tableau magnétique, propose d’essayer de légender les différents sièges 
présentés dans l’exposition avec le lexique « traditionnellement » utilisé pour qualifier les parties d’un siège. 
Les visiteurs se rendent alors assez vite compte que les créations présentées sont « révolutionnaires » au 
point de bousculer jusqu’au vocabulaire.
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ALBERT ANDRÉ
Peintre post-impressionniste (1869-1954)
—
Exposition temporaire, du 11 octobre 2019 au 24 février 2020,  
aux Archives départementales du Gard à Nîmes.
Surface : 400 m2

—
Rôles dans le projet : Scénographie. Graphisme. 

—
La Direction de la conservation départementale du Gard rend hommage à Albert André à l’occasion du 
150e anniversaire de l’artiste post-impressionniste. Des œuvres de jeunesse à l’affirmation d’un style propre, 
la rétrospective retrace la carrière artistique de ce peintre d’origine lyonnaise, entre les années 1890 juste 
après son arrivée à Paris et les dernières œuvres réalisées 50 ans plus tard dans sa maison de Laudun. En 
illustrant les 20 années d’amitié partagées entre l’artiste et le grand maître impressionniste, la manifestation 
s’inscrit dans le cadre de la célébration du centenaire de Pierre-Auguste Renoir.
L’exposition présente 150 toiles et dessins (dont 11 œuvres d’Auguste Renoir, ami intime du peintre) rassem-
blés pour la première fois, issus des collections départementales et du musée Albert André de la Ville de 
Bagnols-sur-Cèze. Cette sélection est complétée par des prêts exceptionnels sollicités auprès de plusieurs 
musées publics partenaires (Orsay, Villefranche-sur-Saône, Montbéliard, Saint-Denis, Cagnes-sur-Mer) et 
de collectionneurs privés. Correspondances, photographies, objets personnels issus de l’exceptionnel fonds 
d’archives conservé par le Département du Gard permettent d’entrer dans l’intimité du peintre, ami des plus 
grands artistes de son temps.

L’exposition rétrospective propose un accrochage chrono-thématique. Elle est séquencée en trois grandes 
périodes de la carrière d’Albert André : « La modernité des œuvres de jeunesse », « L’affirmation d’un style » 
et « Les tableaux de la maturité ».
La salle d’exposition est donc divisée en trois grands espaces distribués par un couloir. Ce dernier est obtenu 
en positionnant un long mur parallèlement à la façade vitrée du lieu. Outre sa fonction de distribution, le 
couloir est également un moyen de protéger les œuvres de la lumière directe et ainsi protéger les tableaux en 
respectant les préconisations de conservation préventive. De plus, il permet d’introduire chaque période par 
un titre et un texte de partie agrémentés d’une grande reproduction photographique visible depuis l’exté-
rieur du bâtiment. Le mur du couloir apparaît dès lors comme un appel visuel invitant les visiteurs. Enfin il  
augmente la surface d’accrochage.
Les trois espaces principaux de l’exposition sont complétés par trois espaces à l’ambiance plus sombre et plus 
intime. Une section est dédiée à l’amitié entre Albert André et Pierre-Auguste Renoir. L’accès a cet espace se fait 
par l’intérieur de la section « L’affirmation d’un style », période à laquelle les deux peintres se lient d’amitié. Un 
cabinet d’art graphique présente l’œuvre dessiné d’Albert André. Ses conditions de présentation sont spécifique-
ment adaptées à la fragilité des oeuvres présentées. Enfin, une petite salle de projection présente la biographie de 
l’artiste qui prend la forme d’un court-métrage réalisé par l’illustrateur Jean-Noël Criton.
Chaque section chronologique est un espace rectangulaire au milieu duquel est placée une cimaise en forme de « 
L ».  Elle permet à la fois d’augmenter la surface d’accrochage mais aussi de rythmer la déambulation des visiteurs. 
Pour ce qui est de l’accrochage des œuvres, nous avons mêlé plusieurs logiques qui s’appuient sur l’usage de 
la couleur. Pour chaque période, nous avons déterminé une couleur qui soit en mesure de mettre en valeur 
les œuvres, tout en apportant un peu de modernité à l’accrochage. Ces couleurs apparaissent par touches afin 
de ne pas trop assombrir un espace déjà peu lumineux et ne pas trop surcharger un accrochage déjà dense. 
L’utilisation de la couleur permet de marquer des pauses sur un tableau en particulier ou encore de faire des 
regroupements thématiques qui ponctuent l’accrochage chronologique.
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En Provence, 1892
Gouache et aquarelle sur papier
Musée Albert-André, Bagnols-sur-Cèze

Le chemin rose, 1892
Aquarelle et crayon sur papier
Musée d’art sacré du Gard, Pont-Saint-Esprit

Ces deux aquarelles sont les 
plus anciens paysages connus 
d’Albert André, probablement 
réalisées sur le motif, c’est-à-dire 
en plein air. Le dessin posé 
préalablement au crayon guide 
à peine la touche colorée jetée 
très librement. La rapidité du 
travail à l’aquarelle permet 
à l’artiste de saisir la juste 
sensation du moment. 

Dans les bois, vers 1893
Gouache et aquarelle sur papier
Musée d’art sacré du Gard, Pont-Saint-Esprit

Femme au corsage rouge cueillant des fleurs, 1893
Pastel et encre de Chine
Musée Albert-André, Bagnols-sur-Cèze

la femme 
au jardin
Entre 1893 et 1895, le peintre revient sur le motif de la 
« femme au jardin », cher aux artistes de la jeune génération, 
en particulier Pierre Bonnard qui le décline notamment dans 
ses grands panneaux de paravent dès 1891, suivi par Maurice 
Denis, Édouard Vuillard et Ker-Xavier Roussel. À la différence 
des nus mythologiques de la peinture classique, les person-
nages féminins sont alors des modèles familiers des peintres. 

Ici Albert André fait poser sa cousine Jenny Malarte. L’artiste 
se concentre sur la silhouette de la jeune femme, vêtue d’une 
longue robe bouffante, tête baissée coiffée d’un chapeau, laissant  
à peine entrevoir son visage vu d’en haut. D’une composition  
à l’autre, les couleurs sont posées en touches fragmentées ou  
en aplats dans des formes délimitées. La ligne est tantôt  
nerveuse, tantôt fluide, toujours ondulante. Le mouvement du 
tronc de l’arbre répond aux contours sinueux de la robe et 
aux arabesques des brides du chapeau. L’artiste partage avec 
ses contemporains une inclination pour l’absence de profon-
deur au profit de l’effet décoratif et un attrait pour les images 
planes et colorées des estampes japonaises, découvertes dans 
le cadre d’une exposition organisée à l’École des Beaux-Arts 
de Paris en 1890. 

Deux esquisses ont préparé la grande Femme en bleu, d’un 
format plus étiré encore en hauteur et d’un effet plongeant 
plus prononcé. Présenté au Salon des Indépendants de 1895 
sous le titre de Décoration pour une salle à manger de cam-
pagne, le tableau est remarqué par Thadée Nathanson, rédac-
teur de La Revue blanche. 

Femmes et chat, vers 1892
Gouache et aquarelle sur papier
Musée Albert-André, Bagnols-sur-Cèze

La femme au serin, 1894
Huile sur carton
Paris, musée d’Orsay,  
don de Mme Jacqueline George-Besson, 1991

Le musicien des rues, 1893
Huile sur carton
Paris, musée d’Orsay, dépôt au  
musée d’Art et d’Histoire, Saint-Denis, don de  
Mme Jacqueline George-Besson, 1975

Les ombrelles rouges, 1892
Huile sur toile
Musée d’art sacré du Gard, Pont-Saint-Esprit

Roses et lys, 1894
Huile sur toile
Musée d’art sacré du Gard, Pont-Saint-Esprit

Le jardin de Laudun, 1894
Huile sur toile
Musée d’art sacré du Gard, Pont-Saint-Esprit

Femme au corsage rouge cueillant des fleurs au jardin, 1893
Gouache sur papier
Musée Albert-André, Bagnols-sur-Cèze

La robe à ramages, 1893
Pastel et encre de Chine sur papier
Musée Albert-André, Bagnols-sur-Cèze

Étude pour la femme en bleu, 1893
Pastel sur papier
Musée Albert-André, Bagnols-sur-Cèze

La femme en bleu, 1895
Huile sur toile
Musée d’art sacré du Gard, Pont-Saint-Esprit

Paul Durand-Ruel dans 
sa galerie parisienne 

en 1910.
© Photo Dornac, Archives  

Durand-Ruel@Durand-Ruel&Cie

le marchand
Paul Durand-Ruel
Alors qu’il participe en 1894 pour la première fois au Salon 
des Indépendants, le jeune artiste de vingt-cinq ans est repéré 
par deux visiteurs de marque, Pierre-Auguste Renoir et le 
marchand Paul Durand-Ruel. Après son combat pour faire 
connaître les impressionnistes, le marchand cherche dans 
la jeune génération de la dernière décennie du siècle leurs 
dignes continuateurs – qualifiés plus tard de « post-impres-
sionnistes de la galerie Durand-Ruel ». « Voilà un peintre qui 
me paraît intéressant, vous devriez le prendre avec vous », 
lui dit Renoir. Paul Durand-Ruel suit les conseils de son ami 
et achète pour la somme de cinq-cent francs les cinq toiles  
présentées par Albert André. 

Bien qu’aucun contrat n’ait jamais été signé, il devient à 
compter de cette date son marchand exclusif. Il lui assure 
des revenus réguliers, lui achète de nombreux tableaux, 
en prend d’autres en dépôt – tous sont consignés dans les 
livres de stock conservés dans les archives de la famille. 
Durand-Ruel fait connaître le peintre en l’exposant très 
régulièrement. Albert André participe à de nombreuses 
expositions de groupe, dès 1899 dans la galerie parisienne 
et dès l’année suivante dans la succursale new-yorkaise 

(ouverte en 1887), tandis que d’importantes expositions 
personnelles lui seront consacrées à partir de 1904, soit 
dix ans exactement après leur rencontre. En envoyant des 
œuvres aux États-Unis dès 1894, le marchand assure très 
tôt à l’artiste, apprécié des collectionneurs et musées amé-
ricains, une renommée outre-Atlantique. 

Au lendemain de la mort de Paul Durand-Ruel, Albert André 
adresse à ses fils une lettre témoignant de son profond atta-
chement à celui qui fut plus que son marchand : « Je m’associe  
de tout cœur à votre douleur. La mort de votre père a été 
l’un des plus gros chagrins que j’ai éprouvé [sic]. Il avait été  
tellement bon pour moi que je ressentais pour lui une affec-
tion presque filiale. Et bien que depuis plusieurs années, il ne 
fut plus vraiment parmi nous, on se faisait difficilement à l’idée 
qu’il partirait un jour » (27 février 1922). Pouvant compter sur 
le soutien indéfectible des fils et petits-fils du marchand, qui à 
leur tour s’employèrent à promouvoir son œuvre en France et 
aux États-Unis, Albert André resta fidèle à la maison Durand-
Ruel pendant les trente années qui suivirent. 

Le déshabillé rose, 1893
Huile sur carton
Musée d’art sacré du Gard, Pont-Saint-Esprit

La brune, 1893
Aquarelle sur papier
Musée Albert-André, Bagnols-sur-Cèze

Danseuse mettant ses bas, 
vers 1900
Huile et crayon sur carton
Musée Albert-André, Bagnols-sur-Cèze

Le cache-corset bleu pâle, 1896
Pastel et fusain sur papier
Musée Albert-André, Bagnols-sur-Cèze

Coup de vent place Pigalle, 1900
Huile sur toile
Musée d’art sacré du Gard, Pont-Saint-Esprit

La dame au chapeau noir, vers 1898
Huile sur carton
Musée Albert-André, Bagnols-sur-Cèze

Portrait de Madame Dorival, 1902
Huile sur carton parqueté
Musée Albert-André, Bagnols-sur-Cèze

La chambre de jeune homme à Laudun, 1893
Huile sur contreplaqué
Musée d’art sacré du Gard, Pont-Saint-Esprit

La femme au chien, 1900
Huile sur carton
Musée d’art sacré du Gard, Pont-Saint-Esprit

Trois roses dans une flûte de champagne, 1894
Huile sur carton
Musée d’art sacré du Gard, Pont-Saint-Esprit

Le père d’Albert André à Laudun, 1900
Huile sur toile
Musée d’art sacré du Gard, Pont-Saint-Esprit

La musique, vers 1900
Huile sur toile
Paris, musée d’Orsay, dépôt au musée  
Paul-Dini, Villefranche-sur-Saône, don de 
Mme Jacqueline George-Besson, 1991

Cette œuvre mettant en scène 
un concert de musique de 
chambre situé dans un cadre 
privé évoque les milieux cultivés 
bourgeois au tournant du siècle. 
Le sujet comme la composition, 
marquée par une perspective 
multiple donnant l’effet d’un 
grand angle photographique 
et des figures coupées au 
premier plan, sont proches 
de l’esthétique nabie et plus 
particulièrement du travail 
de Vuillard. 

Ce tableau est l’étude préparant à une 
composition aujourd’hui conservée aux 
États-Unis, correspondant probablement 
aux Baigneuses présentées au Salon 
d’Automne de 1908. À l’ombre d’un figuier, 
six nus féminins évoluent devant une 
imposante arche enjambant une rivière. 
Le cadre naturel est sans doute inspiré du 
pont de la Tave, devenu ici monumental, 
situé en contrebas du village de Laudun où 
l’artiste possédait une maison de famille.

Albert André manifeste ici sa filiation avec 
la tradition classique et les grands maîtres 
modernes qui font de ce thème le support 
de leurs expériences. Deux ans après le 
décès de Cézanne et quelques mois après 
la rétrospective qui lui a été consacrée au 
Salon des Indépendants, l’influence du 
maître aixois est notoire dans cette œuvre. 

Alors qu’au même moment Picasso livre au 
public son immense tableau des Demoiselles 
d’Avignon, considéré comme le point de départ 
du cubisme, Albert André reste résolument 
figuratif. Il ne se laisse tenter ni par la liberté 
dont font preuve les fauves dans l’utilisation de 
la couleur ni par la désintégration de la forme 
du cubisme. Il redonne du volume aux formes 
disloquées par la lumière des premières années 
et renoue avec une palette plus nuancée. Tandis 
que d’autres déconstruisent la réalité, lui repart 
en quête du réel, affirmant une vision optimiste 
du monde et amorçant là un changement 
de style qui se confirmera après la guerre.

Baigneuses sous un pont, 1908
Huile sur toile
Musée d’art sacré du Gard, Pont-Saint-Esprit

Nu au fond mauve, 1912
Huile sur toile
Musée Albert-André, Bagnols-sur-Cèze

Demoiselle lisant, 1902
Huile sur toile
Paris, musée d’Orsay, dépôt au musée d’Art et d’Histoire, 
Saint-Denis, don de Mme Jacqueline George-Besson, 1975

« Elle était très belle, brune aux yeux profonds 
d’une originalité orientale, très intelligente, 
très artiste et cultivée. Elle intéressait par sa 
conversation vive, gaie, et par ses opinions 
libres et très avancées. »  
(Témoignage de Jacqueline Bret-André)

D’origine lyonnaise, Marguerite Cornillac  
(1862-1952), surnommée Maleck, s’était 
émancipée en rejoignant Paris où Puvis de 
Chavannes lui prodigua ses conseils et la fit 
entrer au Salon de la Société nationale des 
Beaux-Arts qu’il présidait. Albert André l’avait 
rencontrée à Lyon dans le salon littéraire que 
tenait sa mère ; il l’épousa en 1905. Artiste 
peintre, auteure de grandes décorations 
murales, dont celle de l’Hôtel de ville de Lyon, 
elle abandonne la peinture au lendemain 
de son union avec l’artiste pour se consacrer 
aux décors de théâtre. Les époux travaillent 
dans leurs ateliers respectifs situés au 4 et 
13 de la rue Duperré. Le couple choisit de 
ne pas avoir d’enfant. 

Ce grand portrait peint en 1898 fut accroché 
au mur du premier atelier parisien de l’artiste, 
qui le conserva toute sa vie. Maleck fut par 
la suite prise plusieurs fois pour modèle 
jusqu’au dernier portrait de 1951 présenté 
dans l’exposition.

Maleck en bleu, 1898
Huile sur toile
Musée d’art sacré du Gard, Pont-Saint-Esprit

L’abat-jour aux verres de couleur, 1910
Huile sur toile
Musée Albert-André, Bagnols-sur-Cèze

À l’affût, 1912
Peinture à la colle sur toile
Musée Albert-André, Bagnols-sur-Cèze

Cette œuvre est la plus représentative de la 
verve décorative qui rattache l’artiste aux 
travaux des peintres nabis. Juste après la 
série des « Femmes au jardin », Albert André 
travaille à cette composition significative de 
sa tentation pour la couleur pure. L’espace est 
totalement saturé par le motif de la femme, 
au buste dénudé, et dont le bas du corps est 
recouvert du plumage des trois paons qui 
l’entourent. La couleur y est mise à l’honneur. 
Mêlés aux larges corolles jaunes et rouges des 
fleurs, le paon et son plumage chatoyant sont 
l’occasion d’exprimer l’attrait de l’artiste dans 
ces années pour un chromatisme expressif. 
Les ocelles des queues des oiseaux renforcent 
l’effet bigarré de la composition. Les couleurs 
chaudes et franches qui emplissent l’espace, 
comme les arbres aux troncs tortueux à l’arrière-
plan, rappellent les expériences récentes de 
Gauguin qui inspire cette jeune génération. 
Peut-être s’agit-il d’un projet de décor comme 
l’était La femme en bleu ? Loin des modèles 
féminins familiers mis en scène dans des 
postures naturelles, la dimension symbolique, 
voire énigmatique, de l’iconographie rattache 
le tableau aux compositions de certains nabis 
comme Paul Ranson. 

La femme aux paons, 1895
Huile sur toile
Collection particulière

La cavalcade, 1895
Huile sur carton
Musée Albert-André, Bagnols-sur-Cèze

Le carnaval à Nice, 1895
Huile sur carton entoilée
Musée Albert-André, Bagnols-sur-Cèze

Les deux œuvres se faisant 
pendant témoignent de l’audace 
du premier style de l’artiste qui 
exprime par la simplification 
de la forme et l’exaltation de 
la couleur pure l’impression 
de la foule, de la lumière et 
de l’agitation. Jamais l’artiste 
n’aura été aussi loin dans la 
déformation du réel au service 
de la transcription de sa 
sensation.



Nicolas Franchot et Stéphane Rébillon // Références 2012-2021 // 15

FENÊTRES SUR JARDIN
—
Exposition temporaire, du 11 avril 2019 au 21 février 2020, à l’Ecomusée du Val-de-Bièvre à Fresnes.
Surface : 210 m2

—
Rôles dans le projet : Maîtrise d’œuvre. Scénographie. Graphisme. Éclairage. Ambiances olfactives et 
sonores. Conception des manips et des outils de médiation. Conception de l’affiche.

—
L’exposition « Fenêtres sur jardins » interroge le rapport à la nature qu’entretiennent les habitants de banlieue, 
en lien avec les usages et la pratique du jardinage. La participation des habitants à la constitution de leur 
patrimoine est un axe fort du développement de l’écomusée du Val-de-Bièvre. Ainsi, l’équipe du musée a 
préalablement mené une vaste enquête ethnobotanique auprès de vingt jardiniers dans leurs jardins privés, 
familiaux ou partagés, répartis sur neuf villes du Val-de-Marne. Le parcours de visite propose une déambu-
lation immersive à travers ces jardins, dont l’approche sensible permettra à chacun de s’interroger sur son 
propre rapport à la nature. Les témoignages des jardiniers exposés rencontrent des photographies, des dessins 
botaniques, des vidéos d’experts, des objets et outils du jardin. Les enfants peuvent aussi partir à la décou-
verte des animaux du jardin en menant l’enquête dans un parcours parallèle plus ludique. 
Dès le porche de la Ferme de Cottinville, nous avons souhaité créer un appel visuel fort portant le titre de 
l’exposition. Les visiteurs sont accueillis par une grande jardinière en bois, plantée d’une composition de Léa 
Chauvet, paysagiste et illustratrice dont on peut découvrir les œuvres dans l’exposition. Les essences plantées 
nous renvoient à celles que l’on peut trouver dans les jardins de banlieue. 
L’espace d’introduction prend la forme du portail d’un jardin de pavillon de banlieue, retrace la genèse du 
projet et pose le sujet de l’exposition. Des photographies de Robert Doisneau évoquent de façon poétique le 
jardin de banlieue d’avant-guerre et font écho à la présentation d’un film historique sur les jardins ouvriers.
Le cœur de l’exposition est un grand espace composé de 18 modules scénographiques présentant chaque 
jardin. L’espace est ponctué de 3 cabanes de jardin qui permettent une lecture transversale et thématique. 
Le visiteur est invité à déambuler librement d’un jardin à l’autre. Une bande sonore spatialisée rythme le 
parcours. Outre le chant des oiseaux et le bruit du vent dans les feuilles, on peut également distinguer les sons 
de la ville et du voisinage : une ambiance sonore typique des jardins de banlieue. 
Chaque jardin est présenté selon le même principe scénographique et occupe une cimaise divisée en deux parties : 
une partie blanche pour une lecture esthétique et une partie de bois brut pour une lecture technique. Chaque 
cloison porte une tablette qui accueille la fiche d’identité du jardin et un socle pour présenter un objet désigné 
par le jardinier. Dans la partie blanche se trouvent les portraits de jardin-jardinier réalisés par le photographe 
Gilberto Güiza-Rojas, une large place graphique est laissée à la présentation des extraits des entretiens menés avec 
les habitants, enfin une aquarelle de la plante désignée par le jardinier complète cet accrochage. Dans la partie 
bois, l’accent est donné sur les aspects techniques, les gestes, les outils, les trucs et astuces des jardiniers.
Les trois cabanes de jardin sont conçues comme des « cabanes à outils » de compréhension, ayant pour rôle 
d’apporter une lecture plus distanciée des jardins. Chacune est porteuse d’une thématique transversale. Elles 
sont documentées à l’aide de textes, de photographies, de citations et d’extraits d’entretiens. L’espace inté-
rieur des cabanes sert principalement à la diffusion de vidéos d’experts
Une tonnelle ouvre sur l’espace de conclusion : le jardin botanique. C’est un espace immersif tapissé d’une 
pelouse synthétique et dégageant une agréable odeur de bouquet floral via un diffuseur de parfum. De 
longues jardinières en bois encerclent la salle et permettent de mettre en scène les différentes planches bota-
niques réalisées avec les plantes désignées par chaque jardinier. Les planches sont présentées sur des tablettes 
inclinées piquées dans la terre des jardinières. Chaque planche est accompagnée d’une étiquette scientifique 
et d’un cartel ethno-botanique. Cet espace est aussi dédié à la détente et au jeu. Au centre, se trouvent trois 
fauteuils de jardin ainsi qu’un petit meuble proposant des ouvrages de référence sur le sujet et quelques jeux 
de société sur le thème des jardins. Le visiteur peut également découvrir à l’aide d’écouteurs le résultat d’une 
« chasse aux sons » menée par la chanteuse Verdée et les enfants du centre social Avara de Fresnes.
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Balade par les sentiers, de Fresnes à Gentilly
proposée et animée par des membres de l’association  
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L’écomusée est un équipement de  
l’Etablissement public territorial  
Grand-Orly Seine Bièvre

PRÉFET 
DE LA RÉGION

19 avril 2019 - 23 février 2020

Écomusée du Val de Bièvre

Ferme de Cottinville - 41 rue Maurice Ténine - Fresnes

01 41 24 32 24 - ecomusee.agglo-valdebievre.fr

Exposition gratuite
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MARCEL PROUST,  
PRIX GONCOURT 1909
—
Exposition temporaire du 24 avril au 25 août 2019,
à la Maison de Tante Léonie - Musée Marcel Proust, à Illiers-Combray.
Surface : 56 m2 

—
Rôles dans le projet : Scénographie. Graphisme. Éclairage.  

—
Le 10 décembre 1919, le prix Goncourt est attribué à Marcel Proust pour À l’ombre des jeunes filles en 
fleurs, le deuxième volet d’À la recherche du temps perdu. À l’occasion de ce centenaire, la Maison de tante 
Léonie – Musée Marcel Proust rend hommage à cette date de l’histoire littéraire française et revient sur ce 
moment clé de la vie de l’écrivain. Cette exposition lève le voile sur les conditions étonnantes dans lesquelles 
le prix Goncourt a été attribué à Marcel Proust en présentant pour la première fois des documents rares et 
exceptionnels : le contrat d’édition de la Recherche signé par Marcel Proust et Gaston Gallimard ainsi que les 
lettres échangées entre l’éditeur et l’écrivain, les célèbres épreuves d’imprimerie corrigées et augmentées par 
Marcel Proust et l’un des rarissimes exemplaires de luxe de son roman, la lettre des jurés du prix Goncourt 
annonçant l’heureuse nouvelle au lauréat et, pièce majeure, le célèbre portrait de l’écrivain par Jacques-Émile 
Blanche exceptionnellement prêté par le Musée d’Orsay.
Cette exposition comporte plusieurs contraintes fortes. D’abord, un nombre d’expots relativement impor-
tant pour un espace de seulement 56 m2. Ensuite, une grande majorité d’objets sensibles à la lumière (cor-
respondances, ouvrages originaux, documents papiers). Enfin, un temps de conception et de montage très 
court avec un budget assez restreint.
L’ensemble de ces problématiques nous a conduit à concevoir une scénographie simple et sobre constituée de 
grandes tables blanches épousant la forme de la salle et agrémentées de plaques de médium noir teint dans la 
masse. Chaque table permet un rassemblement thématique et chronologique respectant le découpage en cinq 
séquences de l’exposition. Les différents objets, documents, images, œuvres et textes de l’exposition prennent place 
sur les plaques noires et sont répartis en 3 niveaux. D’abord un niveau bas, utilisant le flanc des meubles, permet 
d’identifier chaque séquence avec son titre et son texte de présentation. Ici la plaque  noire part de la surface de 
la table pour se replier sur le devant. Puis, le second niveau occupe la surface horizontale des tables et permet de 
déployer tous les documents « papiers ». Pour les documents sans « volume », des fenêtres sont percées dans la table 
blanche et fermées par en dessous avec une plaque noire afin d’utiliser l’épaisseur de la table comme une vitrine. 
Pour les objets en volume, la plaque noire est fixée sur la table pour pouvoir accueillir une cloche. Enfin, les images 
(reproduction photographique, photographie, dessin et tableau) sont présentées verticalement : les tableaux et 
œuvres d’art sur le mur du lieu, les photographies et images sur des plaques noires. Le tout forme un ensemble 
homogène et sobre jouant sur le noir et blanc et permettant de mettre en valeur les objets, tout en les protégeant. 
Le choix d’un médium noir teint dans la masse nous a permis de gagner du temps sur la finition tout en 
proposant des supports n’ayant reçu aucun produit (peinture ou vernis) donnée appréciable en terme de 
conservation préventive. De même, l’utilisation de l’épaisseur de la table comme vitrine nous a permis de 
diminuer au maximum le nombre de cloches plexi.
Les choix graphiques complètent la sobriété des mobiliers. L’utilisation du noir et blanc et du positif /négatif 
scande l’organisation de l’exposition. La mise en page et la typographie (une didone réactualisée) rappellent 
la collection « Blanche » de Gallimard et laissent la part belle aux objets exposés, tout en prenant en compte 
la contrainte imposée par la taille des espaces.
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LE CHEMIN
DES HOMMES
—
Exposition temporaire du 9 novembre 2018 au 21 avril 2019,
au Compa, Conservatoire de l’agriculture à Chartres.
Surface : 300 m2 

—
Rôles dans le projet : Scénographie. Graphisme. Éclairage. Conception de l’affiche et des 
documents de communication.

—
En 1985, l’artiste Éric Poitevin a photographié cent combattants de la Première Guerre mondiale. Dans le 
cadre des commémorations du Centenaire de la Guerre 14-18, le musée du Compa a choisi de présenter ces 
portraits à travers l’exposition « Le chemin des hommes ». La guerre y est bien présente, mais nous sommes 
avant tout face à des survivants, face à ceux qui ont rendu possible la construction des liens entre les géné-
rations du XXe siècle. Parmi ces anciens combattants : des cheminots, des professionnels de la banque, du 
commerce, des fonctionnaires de la ville, des artistes, des hommes d’église, des intellectuels, des artisans... et 
de nombreux paysans. Leurs regards singuliers témoignent de la complexité d’un monde rural qui ne cesse 
d’évoluer depuis le milieu du XIXe siècle. Ainsi l’exposition aborde également les bouleversements et les 
évolutions du monde agricole au lendemain de la Grande Guerre. 

La particularité de ce projet réside dans la coexistence de deux logiques qui peuvent sembler antagonistes 
et qui pourtant font la richesse du propos. D’une part une exposition de photographies contemporaines, et 
d’autre part un discours historique et sociologique sur les mutations de la France (rurale). C’est une exposi-
tion à deux voix : celle d’un artiste et celle d’un musée de société. Ainsi le principe scénographique devait à la 
fois proposer des surfaces d’accrochage neutres à la façon d’un « white cube » pour respecter l’intégrité de la 
série photographique et le propos de l’artiste tout en contextualisant un sujet historique porté par le musée. 
C’est la recherche de cet équilibre qui a présidé aux différents choix scénographiques. L’idée principale est de 
créer un espace dans l’espace et deux parcours utilisant le centre et la périphérie.
La scénographie fait directement référence aux tranchées, symbole emblématique de cette guerre. L’espace 
central est ainsi scandé de cimaises organisées selon une trame orthonormée afin de créer un parcours laby-
rinthique. Les portraits, de même format et de même technique, y sont accrochés en ligne à la même hauteur 
et avec les mêmes espacements de sorte qu’ils semblent se déployer à l’infini. Ils sont simplement accom-
pagnés d’un cartel simple et discret. La largeur des passages varie entre 2 et 3 mètres pour des cimaises de 
3m60 de haut ce qui accentue l’effet « couloir » sans pour autant gêner les déplacements et la visite. Le sol 
en terre battue et les pièces de charpente qui lient et étayent les murs entre eux participent à cette évocation 
des tranchées. Cet espace est très lumineux afin de mettre en valeur les tirages photographiques de l’artiste. 
Rien ne perturbe la lecture des images à l’exception de quelques ombres portées de charpente provoquées 
sporadiquement par des flashs lumineux. Cet effet de lumière évoque discrètement les bombardements.
En sortant de l’espace labyrinthique, les visiteurs peuvent découvrir aux revers des murs périphériques, le 
discours historique. C’est un parcours linéaire et thématique constitué de textes et d’images fixés sur des 
bardages bois. Il encercle littéralement l’espace central. L’éclairage y est plus tamisé et doux.
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SPORTS !
Dans la vie comme à la ville
—
Exposition temporaire, du 12 septembre 2018 au 9 mars 2019
au Musée de la ville de Saint-Quentin-en-Yvelines à Montigny-le-Bretonneux.
Surface : 200 m2

—
Rôles dans le projet : Maîtrise d’œuvre. Scénographie. Graphisme et illustrations. Éclairage. Conception 
multimédia, conception des manips et des outils de médiation. Conception de l’affiche, du catalogue et des 
documents de communication.

—
Afin d’interroger les pratiques sportives du point de vue de l’usager et captiver le public, il est crucial d’orga-
niser la mise en espace des séquences de l’exposition en fonction du rapport que le visiteur entretient avec les 
différents aspects du sport. Ainsi, nous passons d’un espace où les visiteurs arpentent la ville à la découverte 
de l’offre sportive locale, à un espace où le rôle du visiteur est clairement celui du spectateur venu partager 
avec les autres un grand moment de sport de haut niveau, pour finir par un espace dans lequel les visiteurs 
sont sollicités physiquement. 
L’expérience de visite, instructive et ludique, permet à chacun de se questionner par rapport à ses propres 
pratiques et de comprendre à quel point le sport peut être fédérateur, créateur de liens sociaux en plus de tous 
les bienfaits physiques et psychologiques qu’il procure.
Dans le premier espace historique, il s’agit d’implanter des éléments directement inspirés du mobilier urbain 
et des skateparks, afin de créer une déambulation évoquant le maillage urbain. Ces modules sont conçus 
pour recevoir, parfois simultanément, des photos, des objets, des textes, des vidéos… et assurer la mise à 
distance et la sécurisation des expôts présentés. Les zones thématiques se poursuivent graphiquement au 
mur et au sol pour permettre de hiérarchiser les différents niveaux d’information. Elles utilisent les codes des 
terrains de sports : lignes de marquage, type de surface en relation étroite avec la thématique ou l’équipement 
mis en avant (les lignes de couleur du complexe omnisports, les couloirs d’une piste d’athlétisme…).
Dans le second espace, les visiteurs se retrouvent à la place des spectateurs des grands événements sportifs. Nous 
nous servirons de la future tenue des jeux olympiques à Paris pour introduire les principaux équipements emblé-
matiques de Saint-Quentin-en-Yvelines. Un retour sur les JO de 1924 permettra de comprendre l’importance de 
cet événement sur un territoire. Nous mettons en place des sortes de « carottage » du vélodrome ou encore du 
terrain de golf, qui font entrer « en conditions réelles » ces sports dans le musée (le vélo de course est penché sur 
une piste à 45°, la balle de golf vient de sortir du bunker, on peut entendre les acclamations du publics, etc.). Ces 
bouts de terrains de sport sont placés sur des mobiliers évoquant la forme des podiums des compétitions sportives, 
afin d’insister sur l’aspect « haut niveau » de ces pratiques. Les parcelles de terrain de sport sont tantôt envisagées 
comme des îlots centraux, tantôt collées aux murs de l’espace pour générer des espaces interstitiels dans lesquels il 
est alors possible de traiter de l’historique des événements importants, des liens entre les spectateurs et le partage de 
ces grands moments. Certains podiums sont agrémentés d’extraits vidéo des grandes compétitions. 
La dernière partie de l’exposition est introduite par une grande vitrine qui crée une sorte de couloir. D’un 
coté se trouve l’étal de la boutique d’une « fan zone » où est présentée une collection de maillots floqués, de 
perruques et autres accessoires bruyant). De l’autre côté se trouvent les champions du territoire qui prennent 
place sur de grands posters graphiques. Ils évoquent ceux que les fans peuvent afficher dans leur chambre.
Les visiteurs peuvent enfin accéder à un espace dédié à la manipulation et à l’expérimentation de dispositifs 
sportifs et ludiques. Nous avons intégré les objets de collections (basket et survêtement) dans de grands 
vestiaires protégés d’un plexi. Les autres mobiliers en forme de « L », crée des coins, des zones comme 
autant d’ateliers auxquels les visiteurs peuvent participer. Parmi eux, nous avons créé deux manipulations 
interactives. La première permet, par un quizz, de découvrir quel sport semble nous correspondre le mieux. 
Le second jeux permet de comprendre comment composer un repas de sportif en donnant des indications 
nutritionnelles aux visiteurs.
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FRONTIÈRE
CONTREBANDE
LES FEUX DE LA SAINT-JEAN
—
Trois expositions temporaires, à partir du 12 juillet 2018,
au Musée de Cerdagne à Sainte-Léocadie.
Surface : 65 + 70 + 45 m2

—
Rôles dans le projet : Maîtrise d’œuvre. Scénographie. Graphisme. Éclairage, ambiance sonore et 
automatisation. Conception des manips et des outils de médiation. 

—
Frontière : des tables occupant l’ensemble de l’espace et qui prennent la forme de longues cartes qui 
se plient et se replient pour former une silhouette de montagne. La tranche des ces supports, peinte 
en rouge, se poursuit sur le sol pour créer un parcours qui guide les visiteurs dans leur découverte 
de cette frontière. Dans les tables ont été installés des lecteurs mp3 et des casques qui permettent 
d’écouter les différents témoignages audio.
Contrebande : l’idée principal de cette espace est de faire chercher les informations aux visiteurs. 
En suivant les traces ou sous le revers du manteau du contrebandier, dans la guérite du douanier, ils 
découvriront les témoignages audio, texte et vidéo.
Les feux de la Saint-Jean : Au centre de l’espace prend place un bûcher fait de planches agencées 
en pyramide. Un éclairage spécifique donne l’impression que le bûcher flambe. Une bande son 
reprenant le bruit du feu qui crépite et les chants traditionnels, ainsi que les photographies et textes 
documentent cette tradition. Dans les mangeoires de l’étable sont installées les herbes séchées, 
chaque variété est documentée par un tirage photo, une planche botanique et un cartel qui raconte 
les histoires et vertus qui y sont associées.



Nicolas Franchot et Stéphane Rébillon // Références 2012-2021 // 28



Nicolas Franchot et Stéphane Rébillon // Références 2012-2021 // 29

GUÈPES, FOURMIS, 
ABEILLES :  
INSECTES SOCIAUX
—
Exposition temporaire du 18 mai 2018 au 06 janvier 2019,
au Compa, Conservatoire de l’agriculture à Chartres.
Surface : 165 m2

—
Rôles dans le projet : Scénographie. Graphisme et illustrations. Éclairage. Conception des manips 
et des outils de médiation. Conception de l’affiche et des documents de communication.

—
Exposition de photographies de Damien Rouger au Compa à Chartres. La centaine de photogra-
phies de cette exposition est présentée selon une scénographie s’inspirant de la forme d’une alvéole, 
motif constitutif du nid des guêpes et des abeilles.
Une première partie est consacrée à l’habitat et à la reproduction. Le visiteur peut y observer une 
vraie fourmilière, des nids de frelons et d’abeilles. La deuxième partie présente les différents aspects 
du fonctionnement quotidien de ces sociétés d’insectes sont abordés : les castes, l’essaimage, les rôles 
des ouvrières et des reines, les stratégies de défense, de recherche de nourriture… Une manipulation 
permet de jouer en famille pour comprendre le fonctionnement d’un nid d’abeilles. La troisième 
partie aborde les rôles des insectes sociaux et solitaires dans les écosystèmes qui leurs sont propres. 
Un jeu de trappes permet de découvrir les interactions de ces trois insectes avec les hommes et les 
autres espèces animales et végétales.
Au centre de l’exposition, petits et grands peuvent faire une halte dans la bibliothèque pour lire un 
livre en famille, dévisager des portraits d’insectes ou parcourir des articles de presse sur l’actualité 
de ces insectes sociaux.
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OBJETS PRIVÉS,  
HISTOIRES PARTAGÉES
—
Exposition temporaire, du 21 mars 2018 au 24 février 2019,
à l’Ecomusée du Val-de-Bièvre à Fresnes.
Surface : 210 m2

—
Rôles dans le projet : Maîtrise d’œuvre. Scénographie. Graphisme. Éclairage. Conception des 
manips et des outils de médiation. Conception de l’affiche.

—
L’introduction fonctionne comme le mode d’emploi qui présente la démarche de la constitution 
d’une collection écomuséale et permet de faire comprendre ses principes et ses enjeux. 
La scénographie de l’exposition est basée sur un module scénographique récurrent : la maison 
boîte. Petite maison, elle évoque les habitations. Ouverte, elle invite à la visite et devient maison 
commune. Cabinet de curiosité, on peut y pénétrer pour en découvrir les secrets. Boîte de conser-
vation à grande échelle, elle est un écrin scénographique qui accueille les regroupements d’objets. 
Couverte de textes et de documentation, elle utilise les codes de la fiche d’inventaire pour renseigner 
les objets qui y sont présentés.
Depuis les premiers cabinets de curiosité et les premiers musées, la manière d’exposer les objets n’a 
cessé d’évoluer. Objets accumulés, présentés en série, isolés, bel objet mis en valeur pour son esthé-
tique, objets regroupés selon leur utilisation, objet remis en contexte dans son environnement…
Le choix des objets et la manière dont ils sont montrés et présentés nous parlent de la culture du 
territoire de Fresnes. Les objets témoignent différemment selon le type de muséographie, nous en 
avons sélectionné un certain nombre : L’accumulation d’objets - La série - La recontextualisation 
des objets - La présentation « chronologique » à la G-H Rivière - La présentation pédagogique - La 
présentation esthétisante - L’ethnographie comparée.
Nous nous sommes attaché à ce que ces types de présentation muséographique répondent et soient 
adaptés aux regroupements thématiques proposés par l’écomusée du Val-de-Bièvre : objets utilisés 
communément par des membres du groupes fresnois - objets liés à des événements ou personnalités 
de l’histoire de Fresnes - objets hérités, symboles de racines familiales - objets trouvés, qui forment 
une collection - objets qui créent du lien - objets offerts - objets choisis achetés - objets muets, mais 
qu’on a conservé…
La conclusion, pour aller plus loin, est articulée autour d’une table-jeux, d’une bibliothèque-média-
thèque et d’un espace d’exposition des ateliers de l’imaginaire.
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Prenez un stylo et une feuille.

Tournez les trois rouleaux, choisissez  
une époque, un lieu, un usage  
et recopiez la phrase obtenue.

Dessinez votre objet imaginaire
ou écrivez son histoire.

Affichez votre dessin ou votre texte  
au mur des objets imaginaires.

À OBJETS

LA FABRIQUE
Je découvre ma ville à
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RACHID KHIMOUNE
—
Exposition monographique de peintures et de sculpture,
du 24 novembre 2017 au 1er avril 2018, à Ar[T]senal à Dreux.
Surface : 500 m2

—
Rôles dans le projet : Scénographie. Graphisme. Éclairage. 

—
L’exposition retrospective s’ouvre sur un oeuf monumental posé au centre d’un bac rempli de 
sable gris. L’oeuvre, produite spécifiquement pour l’exposition, est entourée d’une cinquantaine de 
« tortues de la paix ». L’ensemble occupe le hall sous la grande verrière de l’Ar[T]senal, créant ainsi 
un signal fort visible depuis l’extérieur du bâtiment. Cette « éclosion » sera le point de départ d’une 
performance consistant en l’installation de plus de mille tortues sur la place Mésirard.
Dans l’aile gauche est installée l’oeuvre « Strange Fruit  » qui consiste en un arbre monumental 
aux branches duquel sont suspendus des «  masques  ». Cette oeuvre rend hommage à un texte 
d’Abel Meeropol de 1939 qui dénonçait alors le racisme aux Etats-Unis et notamment les lynchages 
que subissaient les esclaves afro-américains. L’oeuvre est accompagné par l’interprétation que Billie 
Holiday a faite de ce texte. En périphérie sont accrochés une série de reliefs en coton faient à 
partir de moulages de bandes blanches de passages piétons. Ces grandes formes blanches ne sont 
pas sans rappeler les adeptes du Ku Klux Klan qui semblent assister à cette pendaison et explicite 
le message porté par l’oeuvre. L’ambiance lumineuse fait surgir les masques pendues ainsi que les 
figures blanches d’une salle entièrement noire. Dans l’aile droite se déploie les séries des masques 
et des totems. Utilisant des matériaux de récupération qu’il assemble, l’artiste en tire de grands 
bronzes évoquant les totems et masques africains. La thématique est guerrière et tribale. La mise en 
valeur de ces oeuvres consistent en la création de groupe plus ou moins important disposé sur des 
socles noirs ou à même le sol. Les différentes figures sont éclairées individuellement pour faire sortir 
d’une certaine pénombre ces silhouettes parfois inquiétantes. A l’étage, les visiteurs découvrent la 
série des enfants du monde, initialement composés de 21 sculptures d’environ 2,5 mètre. L’artiste 
a également décliné cette série en sculptures d’une trentaine de centimètres, en dessins de grandes 
dimensions ainsi qu’en digraphies de plus petites tailles. Ainsi sur la mezzanine, nous avons choisi 
de présenter 3 sculptures originales accompagnées de trois grands dessins. Les 18 autres enfants, 
de petite dimension, sont présentés en diptyque avec leur digraphie, formant ainsi une sorte de 
ronde autour de la coursive. Pour finir, la salle dite de « l’atelier » présente un échantillon de toutes 
les séries sur lesquels l’artistes a pu travailler, y compris celles présentent dans les autres espaces de 
l’Ar[T]senal. Les visiteurs peuvent ainsi découvrir l’étendu du travail de Rachid Khimoune mais 
aussi mieux comprendre et contextualiser les oeuvres qu’ils vient de découvrir dans l’exposition. 
Cette salle fonctionne comme une accumulation d’oeuvres , parfois dû au hasard, parfois formant 
de petits groupes thématiques. C’est dans un espace de ce type que l’artiste nous a accueillis pour la 
première fois dans son atelier et ce fut pour nous le prétexte à une notice complète de son travail.
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GÉNÉRATIONS ÉCRANS
—
Exposition temporaire, du 9 novembre 2017 au 31 juillet 2017 
au Musée de la ville de Saint-Quentin-en-Yvelines à Montigny-le-Bretonneux.
Surface : 200 m2

—
Rôles dans le projet : Maîtrise d’œuvre. Scénographie. Graphisme. Éclairage. Conception 
multimédia, conception des manips et des outils de médiation. Conception de l’affiche, du 
catalogue et des documents de communication.

—
Par télévision on peut désigner à la fois la technique, l’appareil et les contenus. Nous nous inspi-
rons de cette définition, en y ajoutant le téléspectateur, pour articuler l’exposition autour de trois 
discours transversaux et complémentaires qui se lient, parfois s’entremêlent et que l’on retrouve 
dans chacun des espaces pour créer les différents registres de mise en exposition.
Pour chaque époque, il s’agit de se questionner sur les ambitions et les objectifs qui motivent les 
acteurs de la télévision. Ensuite d’observer les évolutions techniques qui favorisent le développe-
ment de la télévision et la démocratisation de sa pratique. Et enfin d’analyser et de comprendre la 
façon dont le public intègre cette pratique dans son quotidien.
De l’introduction à la dernière partie de l’exposition, un parcours chronologique, le discours est 
scindé en trois points de vue distincts qui évoluent et interagissent différemment selon les périodes 
abordées. Ce sont ces évolutions et ces interaction qui confèrent à chaque partie de l’exposition sa 
forme, son rythme, son ambiance.
Les trois discours dans l’exposition
Le discours « production » rassemble ce que l’on trouve avant le poste. Il prend la forme d’une frise 
murale où se mêlent les éléments chronologiques, les données factuelles, les grandes avancées scien-
tifiques, la culture de l’image, les diffuseurs et les programmes emblématiques d’une époque… dans 
un esprit mise en page de programme télé. En plus de ces éléments généraux, on y retrouvera des 
focus locaux sur les productions et les évolutions techniques propres au territoire de Saint-Quentin-
en-Yvelines.  Le discours « appareil » présente les postes de télévision, mais aussi leur place dans la 
maison et leurs liens avec leurs périphériques. Sa forme sera celle d’une présentation sur socles. Les 
objets exposés seront liés à la chronologie de la frise murale. Ils seront aussi liés entre eux le cas 
échéant. Le discours « utilisateur » interroge sur les usages de la télévision. Il est articulé autour des 
assises, c’est la place du visiteur/spectateur. Dans chaque espace se trouvent un ou plusieurs canapés 
neutres, de tailles différentes, en ligne le long de la vitre. Visibles depuis l’entrée de l’exposition, ils 
évoquent, sans jouer la reconstitution, les usages de la télévision (de multiple à individuel). 
En s’asseyant dans les canapés le visiteur prend du recul, il a accès à une vision d’ensemble propice 
aux échanges. Il est interrogé, depuis notre époque, sur les précédentes pratiques de télévision. 
L’expériences de l’exposition est aussi interactive. En effet, dès l’introduction, les visiteurs peuvent 
découvrir par la manipulation, les inventions importantes qui président à l’apparition de la télévision.
La visite se termine par l’expérience d’une installation artistique qui prends la forme d’une colonne 
d’écrans. Ces derniers réagissent à la présence et au déplacement des visiteurs en modulant leurs 
images et en affichant des messages liés au monde de la télévision.



Nicolas Franchot et Stéphane Rébillon // Références 2012-2021 // 37



Nicolas Franchot et Stéphane Rébillon // Références 2012-2021 // 38



Nicolas Franchot et Stéphane Rébillon // Références 2012-2021 // 39



Nicolas Franchot et Stéphane Rébillon // Références 2012-2021 // 40

LA FIN DES PAYSANS ?
—
Exposition temporaire du 28 octobre 2017 au 6 mai 2018,
au Compa, Conservatoire de l’agriculture à Chartres.
Surface : 400 m2

—
Rôles dans le projet : Scénographie. Graphisme. Éclairage. Conception des manips et des outils de 
médiation. Conception de l’affiche, du catalogue et des documents de communication. 

—
En 1967, le sociologue Henri Mendras (1927-2003) publiait l’ouvrage intitulé La fin des paysans. 
Ce n’est pas tant le contenu du livre que son titre qui marqua les esprits. Si le mot « fin » évoque 
la fin d’une société paysanne où l’on naissait, travaillait et mourrait paysan, il évoque aussi la dimi-
nution numérique des paysans dans la société. Cinquante ans plus tard, en 2017, le Compa - le 
Conservatoire de l’agriculture ré-interroge cette affirmation.
Qu’est-ce qu’être paysan aujourd’hui ? S’installer, récolter, élever, parfois transformer des produits 
et les vendre. Etre fermier, agriculteur, entrepreneur, exploitant, producteur agricole.... Sans doute 
un peu tout cela, car il s’agit aujourd’hui d’un métier pluriel. Chaque agriculteur, par l’ensemble des 
choix qu’il fait, façonne son métier, le renouvelle pour réussir à en vivre.
Témoignages d’agriculteurs, données chiffrées et définitions dialoguent avec des oeuvres d’art. Du 
dessin de presse à la photographie, le regard posé par ces artistes sur le monde paysan est parfois 
esthétisant, parfois engagé mais témoigne toujours d’une réalité du métier.
Un propos sociologique mis en regard d’œuvres d’art contemporain.
Dès l’entrée de l’exposition, une œuvre de l’artiste brésilien Netto interpelle le visiteur : « Reti-
rantes, exode de paysans ». Photographies, installations, dessins… des œuvres d’art éclairent les 
chiffres et les mots et renvoient le visiteur à sa propre perception des agriculteurs et des enjeux 
actuels. Les dessins de presse de Gab, les photographies en noir et blanc de Christian Malon, celles 
de Raymond Depardon ou encore le travail d’Alexia Brunet offrent des représentations multiples, 
parfois engagées, parfois nostalgiques, du monde paysan. Toutes ces œuvres illustrent l’actualité des 
questions agricoles. Diminution des terres consacrées à la production, rapport à l’animal d’élevage, 
transmission d’une exploitation et d’un savoir-faire, par la diversité des thèmes abordés, les artistes 
interpellent, interrogent et tentent une première réponse.
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ALFRED MANESSIER ET  
L’ATELIER PLASSE LE CAISNE
Naissance d’une amitié, histoire d’une tapisserie

—
Exposition temporaire du 20 mai au 1er octobre 2017,
à l’église Saint-Nicolas du Château de Maintenon.
Surface : 230 m2

—
Rôles dans le projet : Scénographie. Graphisme. Éclairage. Conception de l’affiche, du catalogue 
et des documents de communication. 

—
Au sein de l’église Saint-Nicolas, le Château de Maintenon invite à découvrir l’exposition d’une 
rencontre. Celle d’Alfred Manessier, peintre de l’abstraction française d’après-guerre, et des tisse-
rands Jacques et Bilou Plasse Le Caisne. C’est ensemble, en juin 1971, qu’ils présentaient pour la 
première fois au public, dans cette église, les douze tapisseries des Cantiques spirituels de Saint Jean 
de la Croix, tissées d’après des lithographies du peintre. Ces tapisseries de trois mètres de haut y sont 
de nouveau exposées aujourd’hui, accompagnées des lithographies, de photographies et d’un film 
évoquant la complicité créative du peintre et des tisserands.
C’est une longue collaboration amicale qui lie Jacques et Bilou Plasse Le Caisne et Alfred Manessier 
depuis les années 1950, les premiers ayant leur atelier à Houx, village à proximité de Maintenon, le 
second à Émancé, à seulement quelques kilomètres de là. Aussi, c’est sans commande et par passion 
qu’entre 1965 et 1971, le couple de tisserands réalise une série de douze tapisseries. Les Cantiques 
spirituels de Saint Jean de la Croix sont tissés d’après les lithographies du peintre, réalisées en 1958 
pour illustrer un recueil de poèmes de l’espagnol Jean de la Croix, traduits en France en 1641.
Dans une scénographie évoquant le monde du tissage, l’exposition invite à découvrir dans l’église 
les douze tapisseries, accompagnées des douze lithographies et des quatrains des poèmes. Un repor-
tage du photographe Robert Doisneau montre Manessier et les Plasse Le Caisne au travail, en 1966 
dans l’atelier de Houx. Le fils des Plasse Le Caisne, Joël, les a également photographiés tout au long 
de leur vie, lors de vernissages d’expositions ou lors de dîners festifs. Des photographies et un film 
commenté par leurs enfants permettent d’évoquer l’amitié et la complicité créative qui liaient le 
couple de tisserands et le peintre.



Nicolas Franchot et Stéphane Rébillon // Références 2012-2021 // 43

L’ATELIER 
DE HOUX
Jacques et Bilou Plasse 

Le Caisne installèrent leur 

atelier à quelques kilomètres 

de Maintenon, à Houx, en 

1934. Ils déménagèrent à 

Paris en 1939, au 26 rue des 

Plantes, dans un immeuble 

regroupant plusieurs ateliers 

d’artistes, tout en gardant leur 

atelier beauceron.

En 1953, quelques années 

après avoir commencé à tisser 

des tapisseries d’après des 

maquettes réalisées par des 

artistes, ils construisirent dans 

leur atelier de Houx un grand 

métier, permettant des tissages 

de cinq mètres de large. 

Trois ou quatre personnes 

pouvaient y tisser en même 

temps : les Plasse Le Caisne 

travaillaient en couple, avec 

leur fille Christine et quelques 

collaboratrices. 

Aujourd’hui, l’atelier reste 

ouvert à tous les passionnés 

qui souhaitent découvrir la 

technique du tissage.

48 49

Jacques et Bilou Plasse 
Le Caisne, leur fille 

Christine et leur petite 
fille Marie-Noël, atelier 
de Houx, 1965-1968.

Photographies de 
Françoise Bouchez.

Page ci-contre :  
Atelier de Houx, 2017.

C’est une complicité à la fois géographique et 
spirituelle qui unissait le peintre Alfred Manessier 
et le couple de tisserands Jacques et Bilou Plasse 
Le Caisne. Une complicité et une amitié nées au 
début des années 1950, facilitées par la proximité 
de leurs ateliers de campagne en Beauce, distants 
seulement de 12 km : en Eure-et-Loir à Houx, près 
de Maintenon, pour les Plasse Le Caisne (depuis 
1934) et dans les Yvelines à Émancé pour Manes-
sier (depuis 1956). Depuis leur rencontre par l’in-
termédiaire de leur ami commun, le peintre Jean 
Le Moal, une confiance réciproque était née. 
Manessier fit ainsi tisser une cinquantaine de ses 
œuvres, la plupart par les Plasse Le Caisne. Mais 
c’est sans commande et par passion que le couple se lança pendant plus de trois ans dans l’aventure des Cantiques.

Du 26 au 28 juin 1971, peintre et tisserands présentèrent non loin de chez eux, dans l’église du château de Maintenon, les douze tapisseries que les Plasse Le Caisne venaient de terminer, les Cantiques spirituels de Saint Jean de la Croix, tissées d’après les lithographies de Manessier réalisées en 1958. La même année, les tapisseries furent exposées au musée d’Art moderne de la Ville de Paris, avant d’être montrées lors d’une succession d’expositions à travers le monde, jusqu’à ce que les deux familles en fassent don au musée des  Beaux-Arts de Chartres en 1998.

Aujourd’hui, dans la même église que lors de leur première présentation au public en 1971, les douze tapisseries sont de nouveau exposées, accompagnées cette fois par les douze lithographies. Ce ne sont pourtant pas les différences et ressemblances entre œuvres tissées et œuvres lithographiées qui sont données à voir. Manessier disait des Plasse Le Caisne qu’ils étaient de grands interprètes, non des copistes. C’est cette confiance qu’il avait en eux qui a permis au peintre de les laisser transformer son œuvre peinte en tapisserie, l’âme de sa peinture devant être conservée et traduite, transcrite sur un support différent. Chacun, peintre et tisserands, est en effet parvenu, avec sa technique et sa sensibilité, à révéler l’essence des œuvres. 

13

une
complicité

créative

ARTI STE 
ET 

I NTE R PRÈTE S

Jacques Plasse 
Le Caisne (sur l’échelle) 

et Alfred Manessier 
travaillant à la mise au 
point du grand carton 

préparatoire de la 
tapisserie Avant l’aube, 

atelier de Houx, 
12 novembre 1966. 

Photographie de 
Robert Doisneau.

naissance
d’une amitié,
histoire d’une

tapisserie

A L F R E D  M A N E S S I E R 
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CLAUDE IMHOF
Jeux en question

—
Exposition temporaire du 29 juin 2017 au 4 février 2018,
au Compa, Conservatoire de l’agriculture, Chartres.
Surface : 165 m2

—
Rôles dans le projet : Scénographie. Graphisme. Éclairage. Conception des manips et des outils de 
médiation. Conception de l’affiche, du catalogue et des documents de communication. 

—
Le Compa, musée où l’on amuse autant que lieu où l’on apprend, présente le travail de Claude 
Imhof, artiste percheron et créateur de jeux éducatifs.
Alors que le Compa accueille près de 20 000 scolaires chaque année, proposer une exposition sur 
le jeu dit « éducatif » rappelle les questions théoriques à chaque accueil de classes : comment on 
apprend et comment on fait apprendre ? Comment le musée oscille entre plaisir et éducation, entre 
divertissement et apprentissage ?
De nombreux chercheurs ont traité le jeu selon des points de vue variés (celui du pédagogue, du 
philosophe, du psychologue…). Si cela a conduit à une multitude de définitions, tous ont mis en 
évidence son caractère fondamental dans le développement de l’enfant. En posant des questions, 
en organisant exploration et observation, le jeu contribue à l’affirmation de soi, à une meilleure 
maîtrise du corps et de l’esprit.
Inspiré par la pensée de pédagogues tels que l’Allemand Friedrich Fröbel (début 19e siècle), la Fran-
çaise Pauline Kergomard (fin 19e siècle) ou encore l’Italienne Maria Montessori (20e siècle), Claude 
Imhof a cherché des réponses adaptées au développement moteur et sensoriel de l’enfant, a proposé 
sous forme de jeux des équipements et matériels accompagnant les apprentissages. La cinquantaine 
de pièces présentées - dessins, prototypes, maquettes, jeux - dévoile un univers de travail, une 
personnalité et offre à chacun l’expérience du jeu.
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LES ESPACES 
NATURELS SENSIBLES  
DE LA FERTÉ-VIDAME
—
Mobiliers d’interprétation et de manipulation 
dans le parc du château de la Ferté-Vidame, mai 2017.
Surface : 2 hectares

—
Rôles dans le projet : Scénographie. Graphisme. Conception des manips et des outils de 
médiation.  

—
Ce projet a pour but de mettre en valeur le patrimoine naturel et la bio-diversité du parc du château 
de la Ferté-Vidame, par le biais de la création d’un circuit de découverte avec mobiliers d’interpré-
tation et de manipulatin qui s’adressent essentiellement au public familial et au public scolaire.
L’espace est divisé en 3 séquences utilisant chacune un code couleur spécifique. Elle permettent la 
compréhension des 3 phases du travail de l’entomologiste. La récolte des insectes, le laboratoire où ils 
sont étudiés et classifiés, l’explication des bonnes conduites de protection des espaces naturels sensibles.
La récolte des animaux se « vit » grâce à un système de palets sur lesquels les enfants viennent poser 
une feuille, frotter pour recueillir son empreinte… Puis à une série de totems comportant d’un côté, 
les informations sur les milieux et les animaux qui les fréquentent (ceux qu’il faudra récolter). De 
l’autre, des manipulations sur les techniques de chasse… Associer un insecte à un milieu, décrire 
et expliquer les techniques de chasse. L’étude au laboratoire est construite autour de paillasses de 
manipulation et d’un tableau de reconnaissance des espèces. Enfin les bonnes conduites de protec-
tion des espaces naturels sensibles sont déployées sur des bornes spécifiques à chaque type de milieu 
rencontré dans le parc. 
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LA SUITE 
C’EST PAR LÀ

Saviez-vous que  
DES INSECTES RARES, 
en voie de disparition,  
VIVENT DANS LE PARC 
DE LA FERTÉ-VIDAME ? 

Ce sont les entomologistes qui ont 
découvert leur présence.
En toute discrétion, ces petits animaux 
participent, sans le savoir, à l’équilibre 
de la nature à travers ce que l’on 
appelle la biodiversité…

Ce parcours d’interprétation 
vous glisse dans la peau 
d’entomologistes en herbe… 
Vous allez découvrir tout le 
processus que suivent les 
scientifiques pour protéger un 
milieu naturel, les espèces rares 
qu’il abrite et comprendre les 
modes de gestion mis en place 
pour parvenir à sauvegarder ce 
patrimoine naturel.

OU PAR LÀ
LA SUITE 

C’EST PAR LÀ

Toute 
GRANDE AVENTURE 

est une BELLE HISTOIRE  
Pour vous accompagner 
dans la découverte des espaces 
naturels du parc de la Ferté-Vidame, 
nous vous invitons à suivre une 
aventure taillée sur mesure… 

Le conservateur du 
Muséum d’Histoire 
Naturelle a été missionné 
pour étudier les insectes 
qui vivent dans le 
parc de la Ferté-Vidame. 
Vous avez été chargé 
de l’aider à réaliser une 
étude entomologique. 

Malheureusement, une urgence retient 
le conservateur au Muséum… Cependant, 
il n’est pas du genre à vous abandonner 
seul dans la nature… Il vous donnera 
des consignes tout au long du parcours 
pour que vous puissiez mener à bien 
cette mission ! 

À vous de jouer !

M. LE CONSERVATEUR DU MUSÉUM 
D’HISTOIRE NATURELLE

Comment JOUER ?   
L’histoire se divise en trois parties. 
Il est préférable de les suivre 
dans l’ordre… 

La zone rouge
LA CAPTURE DES INSECTES EN MILIEU NATUREL

C’est ici que vous relèverez les pièges posés 
par les entomologistes. Dans ces pièges, des 
insectes de toutes sortes sont prisonniers. 
Vous devrez choisir 5 individus parmi les 
nombreuses espèces pour continuer l’aventure. 

La zone bleue
LE LABORATOIRE

Le laboratoire vous permettra d’étudier les 
insectes que vous aurez sélectionnés. C’est ici 
que vous pourrez connaître leur nom et savoir s’il 
s’agit d’espèces menacées et protégées ou non. 

La zone violette
LES MILIEUX

Dans la zone violette vous découvrirez pourquoi 
ces animaux rares ont choisi de vivre dans la 
prairie, les sous-bois ou l’étang de la Ferté-Vidame 
et comment protéger ces milieux fragiles. 

Vous serez guidé tout au long de votre progression… 
Suivez bien les indications données par le conservateur 
du Muséum d’Histoire Naturelle. 

Si vous possédez un carnet d’aventure 
Suivez les indications sur les bornes 
ou sur votre carnet d’aventure 
pour jouer et répondre à toutes les 
questions. Le carnet est disponible à 
l’Offi ce de Tourisme. 

Vous pouvez utiliser un smartphone ou un 
appareil photo numérique pour jouer même 
si vous n’avez pas le carnet d’aventure.

L’utilité 
des INSECTES   

Pas de fl eurs ni de fruits sans insectes ! 
Les insectes jouent un rôle essentiel dans la 
reproduction des plantes en transportant le 
pollen d’une fl eur à l’autre lorsqu’ils butinent. 
Les plantes à fl eurs dépendent presque 
totalement des insectes pour leur fécondation… 
C’est pourquoi ils sont très utiles à l’agriculture. 

Des recycleurs du bois ! 
Les insectes saproxylophages mangent le bois 
mort et participent à sa dégradation. Parmi eux, 
on trouve de nombreux coléoptères : Lucanes 
« Cerf-volant », Scarabée « rhinocéros », Hanneton 
« foulon » ou « Petite biche » Dorcus...

Les éboueurs de la nature ! 
 Les insectes coprophages mangent les bouses 
de vache, crottes de cheval ou de mouton. 
Ces insectes qui se nourrissent des déjections 
des autres animaux évacuent des tonnes de 
déchets et fertilisent nos jardins. Sans ces 
insectes recycleurs, la terre serait une 
gigantesque poubelle...

Des auxiliaires de l’agriculture ! 
Des insectes se nourrissent d’autres insectes 
qui sont nuisibles à l’agriculture.  On les appelle 
des insectes « auxiliaires ». Le plus connu 
est la fameuse coccinelle à 7 points, grande 
consommatrice de pucerons.

Des maillons indispensables 
de la chaîne alimentaire ! 
Les insectes sont le premier maillon de la chaîne 
alimentaire… La plupart d’entre eux consomment 
des végétaux et servent aussi de nourriture à de 
nombreux autres animaux : oiseaux, amphibiens, 
reptiles, chauves-souris, hérissons, etc. Sans les 
insectes, les animaux qui fréquentent nos jardins 
disparaîtraient…

qui sont nuisibles à l’agriculture.  On les appelle 



Nicolas Franchot et Stéphane Rébillon // Références 2012-2021 // 48

La PRAIRIE, 
les HERBES 
et les FLEURS

De nombreux insectes habitent 
dans les hautes herbes.

On y trouve les criquets, les sauterelles, les grillons, 
les papillons, les punaises, les cicindèles…

Ce sont les fl eurs de la prairie qui attirent la plus 
grande variété d’insectes : des papillons, des scarabées, 
des abeilles, des mouches, des punaises, des éphémères…

On trouve aussi les chenilles des papillons qui dévorent 
leurs plantes favorites.

Certains sont très faciles à voir.  
Tu peux les observer en t’approchant doucement, 
c’est ce qu’on appelle la chasse à vue !

“Certains insectes sont de véritables 

chanteurs ! Pour les observer ou les 

attraper, il suffi t de tendre l’oreille et de 

s’approcher silencieusement !”

“Certains insectes sont de véritables 

chanteurs ! Pour les observer ou les 

attraper, il suffi t de tendre l’oreille et de 

s’approcher silencieusement !”

Tu as un carnet d’aventure ! 
Place ta page d’inventaire sur 
l’insecte que tu as choisi puis 
frotte la feuille avec ton crayon 
pour recueillir  son empreinte.

Tu as un appareil photo 
numérique ou un 
smartphone ! Tu peux 
photographier les animaux 
que tu veux récolter et 
poursuivre le fi l de l’aventure…

COMMENCE LA RÉCOLTE
Explore la prairie, trouve les « plots chasse à l’ouïe »
qui portent cette icône        et sélectionne les animaux 
que tu veux étudier.

N’oublie pas !  
Tu dois sélectionner 5 individus au total. 
1 rouge, 1 vert et 3 bleus. Tu peux en prendre un ou 
plusieurs par habitat ou par piège.

La CHASSE 
À L’OUÏE 

La chasse à l’ouïe consiste à repérer les 
insectes en écoutant leur chant. 

Évidemment, cette technique fonctionne uniquement avec 
les animaux qui émettent des sons : sauterelles, grillons, 
criquets, cigales…

Parfois leurs stridulations atteignent des fréquences 
sonores si élevées que leur chant est inaudible pour 
l’homme. Les entomologistes utilisent alors des détecteurs 
d’ultrasons pour les repérer.

La CHASSE 
AU FILET

“Rappelle-toi que les insectes 
qui vivent dans les prairies 
sont tous très différents. Il y a 
ceux qui volent au dessus des 
fl eurs, ceux qui vivent sur les 
tiges des plantes et ceux qui se 
promènent sur le sol. 

Aussi, pour les capturer et les 
observer, les entomologistes 
emploient plusieurs techniques
de chasse et de piégeage.”

Les entomologistes décrivent de 
grands cercles à l’aide de fi lets aux 
mailles légères pour ne pas blesser les 
animaux lors de leur capture… 
La plupart du temps, les individus sont 
relâchés dans la nature.

Des fi lets pour étudier 
les insectes les plus véloces 
Pour s’approcher des insectes volants, qui sont rapides, 
c’est une autre paire de manches…
Les entomologistes sont obligés de les capturer pour 
les observer. Ils utilisent des fi lets… 

POURSUIS LA RÉCOLTE
Pour découvrir les insectes qui ont été 
capturés par les fi lets des entomologistes, 
regarde à l’intérieur des curieuses bornes 
qui évoquent les fi lets.

Place ensuite une feuille de ton carnet sur 
l’animal de ton choix. Frotte avec ton crayon 

pour transférer sa forme sur le papier.

N’oublie pas !  
Tu dois sélectionner 
5 individus au total. 
1 rouge, 1 vert et 3 bleus. 
Tu peux en prendre un ou plusieurs 
par habitat ou par piège.

CARNET D’AVENTURE  
du petit entomologiste  
DE LA FERTÉ-VIDAME

Le conservateur du Muséum d’Histoire Naturelle a été missionné pour étudier les insectes qui vivent dans le parc de la Ferté-Vidame.  Tu as été chargé de l’aider à réaliser une étude entomologique. 
Malheureusement, une urgence retient le  conser-vateur au Muséum… Cependant, il  n’est pas du genre à t’abandonner seul dans la nature… Il te donnera des consignes tout au long du parcours pour que tu puisse mener à bien cette mission ! 

À toi de jouer !
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La zone rouge

LES PIÈGES OLFACTIFS : Quelle odeur attire les fourmis ?Quelle odeur les repousse ?
. . . . . . . . . . . . . . . . . . . . . . . . . . . . . . . . . . . . . . . . . . . . . . . . . . . . . . . . . . . . . . . . . . . . . . . . . . . . . . . . . .

LES PIÈGES LUMINEUX : À ton avis, pourquoi les insectes sont-ils attirés par la lumière ?

. . . . . . . . . . . . . . . . . . . . . . . . . . . . . . . . . . . . . . . . . . . . . . . . . . . . . . . . . . . . . . . . . . . . . . . . . . . . . . . . . .

LA CHASSE AU FILET : Note quelle maille te paraît la plus douce pour ne pas blesser l’animal.
. . . . . . . . . . . . . . . . . . . . . . . . . . . . . . . . . . . . . . . . . . . . . . . . . . . . . . . . . . . . . . . . . . . . . . . . . . . . . . . . . .

LE BATTAGE : Dessine ici les trois symboles cachés.
. . . . . . . . . . . . . . . . . . . . . . . . . . . . . . . . . . . . . . . . . . . . . . . . . . . . . . . . . . . . . . . . . . . . . . . . . . . . . . . . . .

La zone violette

LES MILIEUX: Note ici les noms des insectes qui se déplacent dans plusieurs milieux

.. . . . . . . . . . . . . . . . . . . . . . . . . . . . . . . . . . . . . . . . . . . . . . . . . . . . . . . . . . . . . . . . . . . . . . . . . . . . . . . . .
. . . . . . . . . . . . . . . . . . . . . . . . . . . . . . . . . . . . . . . . . . . . . . . . . . . . . . . . . . . . . . . . . . . . . . . . . . . . . . . . . .
. . . . . . . . . . . . . . . . . . . . . . . . . . . . . . . . . . . . . . . . . . . . . . . . . . . . . . . . . . . . . . . . . . . . . . . . . . . . . . . . . .

Comment JOUER ?   
L’histoire se divise en trois parties.  

Il est préférable de les suivre dans l’ordre… 

La zone rouge

LA RÉCOLTE DES INSECTES
Explore la prairie, trouve les « plots chasse à l’ouïe »  

et de « plots chasse à vue » qui portent ces icônes :

Relève les pièges posés par les entomologistes, tu les reconnaitras 

facilement ils ressemblent à ça :

Sur les plots ou dans les pièges tu trouveras des insectes de toutes 

sortes. Place une de tes fiches de récolte sur l’animal de ton choix. 

Frotte avec un crayon pour transférer sa 

forme sur le papier. Puis, remplis la fiche avec 

ton nom, la date et toutes les informations 

que tu peux voir sur le dessin de l’animal.

N’oublie pas !   

Tu dois sélectionner 5 individus au total. 1 rouge, 1 vert et 3 bleus. 

Tu peux en prendre un ou plusieurs par habitat ou par piège.

La zone bleue

LE LABORATOIRE
Le laboratoire te permettra d’étudier les insectes que tu as 

sélectionnés. C’est ici que tu pourras connaître leur nom et  

savoir s’il s’agit d’espèces menacées ou non. 

Utilise le grand tableau de classification :

- Regarde parmi les schémas celui qui correspond 

le mieux à l’animal que tu veux étudier. Tu peux 

aussi procéder par élimination. Note alors l’ordre 

sur la fiche de récolte.

- Aide-toi de la description et de la silhouette 

de l’animal. Place le bâtonnet, puis fais le tour 

du tableau pour découvrir le nom de l’animal. 

Note le nom sur la fiche de récolte.

- Découvre alors si c’est une espèce  patrimoniale (rare) ou 

ordinaire (fréquente). Coche ta réponse sur la fiche de récolte.

Utilise les tables d’expériences du laboratoire 

pour observer certaines caractéristiques 

étonnantes des insectes que tu as capturés ou que 

tu connais : les sens, les outils des insectes, leur 

carapace et leur métamorphose. 

La zone violette

LES MILIEUX
Dans la zone violette tu découvriras pourquoi les animaux rares 

ont choisi de vivre dans la prairie, les sous-bois ou l’étang de la 

Ferté-Vidame et comment protéger ces milieux fragiles. 

Nom du récolteur : . . . . . . . . . . . . . . . . . . . . . . . . . . . . . . . . . . . . . . . . . . . . .

Lieu de la capture : . . . . . . . . . . . . . . . . . . . . . . . . . . . . . . . . . . . . . . . . . . . . .

Date de la capture : . . . . . . . . . . . . . . . . . . . . . . . . . . . . . . . . . . . . . . . . . . . . .

Ordre (famille) : . . . . . . . . . . . . . . . . . . . . . . . . . . . . . . . . . . . . . . . . . . . . . . . . . . . .

Nom (espèce) : . . . . . . . . . . . . . . . . . . . . . . . . . . . . . . . . . . . . . . . . . . . . . . . . . . . . .

 Patrimoniale   Ordinaire (coche la bonne réponse)

Place ta fiche de récolte sur l’insecte que tu as choisi puis frotte 

la feuille avec ton crayon pour recueillir son empreinte. 

FICHE DE RÉCOLTE 
N°       

Nombre de pattes :                           A-t’il des ailes ?                           A
-t’il des antennes ?                           Couleur(s) du corps :     

      
     

     
    

  C
ou
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ur
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) d

es
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ile
s :
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LA SUITE 
C’EST PAR LÀ

Bienvenue 
dans le 
LABORATOIRE 

C’est ici que les entomologistes 
observent et étudient les insectes 
récoltés (attrapés). 

Les insectes sont répartis dans de grandes familles 
que l’on appelle des « ordres ». Par exemple, la coccinelle 
appartient à la famille (à l’ordre) des coléoptères… 
comme le scarabée ! 

Les ordres sont basés sur des caractéristiques 
morphologiques. Il suffi t d’observer attentivement 
un insecte pour connaître sa famille !

“Aujourd’hui, on connaît un million d’espèces d’insectes différentes. 

Mais ces chiffres augmentent chaque année. Les scientifi ques 

en découvrent encore et encore chaque année. Certains 

estiment qu’il pourrait y en avoir quatre, cinq voire dix 

fois plus ! On ne sait pas exactement...

Utilise les tables d’observation et le grand tableau 

de classifi cation pour mieux connaître les 

insectes que tu as récoltés dans la zone rouge.”

“Aujourd’hui, on connaît un million d’espèces d’insectes différentes. 

Mais ces chiffres augmentent chaque année. Les scientifi ques 

en découvrent encore et encore chaque année. Certains 

estiment qu’il pourrait y en avoir quatre, cinq voire dix 

fois plus ! On ne sait pas exactement...

Utilise les tables d’observation et le grand tableau 

LA SUITE 
C’EST PAR LÀ

ESPÈCE
PATRIMONIALE

(espèce rare)

Des INSECTES 
en voie de 
disparition ! 

Certaines espèces d’insectes sont en 
voie de disparition. Elles sont inscrites 
parmi les espèces dites patrimoniales, 
c’est-à-dire les espèces rares. 

L’objectif de l’étude entomologique est de vérifier la 
présence d’espèces menacées sur un site. 
Il y a plusieurs espèces patrimoniales à la Ferté-Vidame...

Lorsque le cas se présente, les entomologistes dressent des 
préconisations pour préserver leur habitat naturel afin de 
protéger ces espèces rares.

LA SUITE 
C’EST PAR LÀ

Les jeux de 
L’ESPACE 
LABORATOIRE 

EXPÉRIMENTE 
Utilise les tables d’expériences du 
laboratoire pour observer certaines 
caractéristiques étonnantes des insectes 
que tu as capturés ou que tu connais : 
les sens, les outils des insectes, leur 
carapace et leur métamorphose. 

CLASSIFIE ET DÉTERMINE 
Utilise le grand tableau de 
classifi cation pour connaître 
l’ordre (la famille) et l’espèce à 
laquelle appartient chacun des 
5 insectes que tu as capturés. 
C’est grâce à cet outil que tu 
sauras si les insectes que tu as choisi 
d’étudier sont rares (patrimoniaux) 
ou s’ils sont communs.

EXPÉRIMENTE EXPÉRIMENTE 
Utilise les tables d’expériences du 
laboratoire pour observer certaines 
caractéristiques étonnantes des insectes 
que tu as capturés ou que tu connais : 
les sens, les outils des insectes, leur 
carapace et leur métamorphose. 

CLASSIFIE ET DÉTERMINE 

Des 
COLLECTIONS 
D’INSECTES 
pour s’y 
retrouver

Il existe plus d’un million 
d’espèces d’insectes recensées et 
les entomologistes estiment qu’il 
en reste au moins deux millions à 
découvrir encore… 

Écris ces informations sur 
ton carnet d’aventure !

Pour s’y retrouver les 
scientifi ques ont mis en 
place des inventaires et des 
collections qui classent les 
insectes en familles et sous 
familles…

Or, pour être utilisable d’un point de vue 
scientifi que, une collection d’insectes 
doit être correctement étiquetée. 

Il faut impérativement 
mentionner le lieu, la date de la 
capture, le nom du récolteur et 
l’altitude de la localité. 

Aranéides HyménoptèresHémiptèresOrthoptères

Odonates

Isopodes
Lépidoptères

Scolopendres Diptères Coléoptères

Les stries noires 
et jaunes, sur son 
corps, agissent 
comme une tenue 
de camouflage 
qui la rend moins 
visible aux yeux 
de ses proies.

Souvent de 
couleur sombre, 
elle a des taches 
qui forment des 

dessins sur le corps. 
Ses pattes sont 

robustes et poilues.

Son dos est 
rayé de bandes 
longitudinales 
rouges et noires.

Large, court, plat, 
brun verdâtre,  
il possède de 
larges pattes 
antérieures 
ravisseuses. 
Il vit dans l’eau.

Sa robe est souvent foncée et 
ses antennes forment un coude 
marqué. Une sorte de pétiole 

donne à l’abdomen une 
plus grande mobilité par 
rapport au reste du corps.

Le dessus de son 
corps présente 

un dessin 
rouge-orangé 

et noir qui 
évoque un 

masque 
africain.

Son abdomen arbore 
des couleurs vives et des 
rayures jaunes et noires. 

Les adultes sont 
généralement velus.

Son corps est 
parsemé de 
taches aux 
couleurs vives, 
noires et rouges.

Sa robe verte 
possède deux taches 
rouges à l’extrémité 
des élytres. Son 
front est jaune.

Il possède 
de longues 

antennes 
(« cornes »), dont 
la taille dépasse 

celle de son corps 
noir métallique.

Sa taille est très fine. 
Elle arbore des couleurs 

vives et des bandes 
jaunes et noires.

Ses crochets sont 
visibles. Son corps 
en deux parties 
est marron avec 
des taches. 

Noirâtre ou 
gris ardoise, sa 
carapace peut 
être presque 
transparente. 
Elle est composée 
de nombreuses 
plaques 
comme une 
armure…

Ses ailes 
sont noires 
avec des lignes 
oranges et des 
taches blanches.

Ses ailes sont 
brun-noir et 
traversées par 
une bande 
médiane 
blanche

Roux 
avec des 
antennes, 
des yeux 
et le bout 
des élytres 
noirs.Ses ailes sont très 

foncées et ornées 
de taches rouges.

Il a des reflets 
métallisés 

bleutés et de tout 
petits élytres par 

rapport à son abdomen.

Sa robe a une couleur 
brune et foncée 
ou rougeâtre qui 
est recouverte par 
les élytres rouges 
qui protègent les 
ailes. Le bout de ses 
antennes est ovale.

Son corps long 
et plat est brun 

foncé. Ses élytres 
striés sont d’un 

brun acajou.

Les grosses mandibules du 
mâle lui ont valu le nom de 
« cerf-volant », en raison de 

leur ressemblance avec les bois 
d’un cerf et du fait qu’il vole.

Son corps 
est de 

couleur verte 
métallisée plus 
ou moins vive.

En tout 7 points : 3 points 
noirs par élytre, plus un 

point supplémentaire sur 
la jonction des deux.

Le corps est de couleur brune, 
recouvert de poils. Il a de gros yeux 

noirs et un long « nez » (rostre) 
très incurvé, faisant un 

tiers de la longueur totale 
du corps et au milieu 

duquel se trouve deux 
antennes coudées.

Elle ne possède qu’une paire 
d’ailes ; les deux haltères ou 
balanciers qu’elle porte en arrière 
du thorax sont les reliquats 
d’autres ailes disparues que 
possédaient ses ancêtres.

Ses ailes orangées sont 
ornées de dessins, 
points et lignes 
marron. Une frise de 
ronds noirs orne les 
extrémités de ses ailes.

Le bout de son 
abdomen est bleu.
Il n’a jamais les 
yeux rouges.

Ses ailes portent 
de nombreuses 
couleurs. Il porte 
4 taches en forme 

d’oeil (ocelle) 
qui effraient 
ses ennemis.

Ses ailes 
marron-beige 
portent deux 
taches marron 
avec un petit 
point noir 
au centre.

De couleur grise, 
la scolopendre 
possède plusieurs 
dizaines de pattes.

La femelle est 
surnomée la 
« sauterelle à 
sabre », à cause de 
sa tarière, organe 
de ponte situé au 
bout de l’abdomen. 
Elle a des antennes 
longues et fines 
qui peuvent 
atteindre jusqu’à 
trois fois la 
longueur du corps.

Ses couleurs sont 
variées, du vert au 
brun. Il possède 
des petites ailes 
plus courtes que 
son abdomen. 
Ses antennes 
sont longues.

Il a de grandes antennes 
et une couleur brunâtre. 

Les ailes inférieures 
sont absentes.

Elle peut porter des 
marques plus ou moins 

rouges. Les fémurs 
postérieurs sont rouges. Les 

ailes sont quasiment aussi 
longues que l’abdomen.

Un corps trapu, 
ocre jaune, et 

de très longues 
antennes 

vers l’arrière…

Ses antennes sont 
courtes et ses 
couleurs sont très 
variables. Ses ailes 
sont plus longues 
que son abdomen.

On l’appelle aussi l’Echiquier… 
le dessin des ailes est composé 
de noir et de blanc…

Des 
ondulations 
grises, marron 
et blanches 
sont dessinées 
sur ses ailes.

Le fond de ses ailes 
est rouge-orange avec 
des taches noires, une 
marge blanche et 
des taches bleues 
sur le bord.

Les ailes sont de 
couleur marron et 

ornées de points 
noirs avec des 

liserés orangés.

Le dessus des ailes 
du mâle est bleu 

métallique bordé d’une 
frange blanche.

Ses ailes sont découpées 
en forme de feuille, jaune 

citron chez le mâle. Un petit 
point rouge est dessiné 

sur chacune d’elles.

Ses ailes orange 
vif sont bordées 

de marron. 
Son corps est 

duveteux.

Le sommet des ailes 
antérieures du mâle est 

orange bordé d’une petite 
bande noire.

Ses ailes présentent des variations de 
couleur ocre bordées de beige foncé, 
présentant un ocelle noir avec  
un point blanc 
en son centre, 
comme deux yeux.

C’est une 
grande libellule 

brun-roux 
avec du bleu 

sur le thorax.

Il a un 
point 

bleu au bout de 
l’abdomen et ses 
yeux sont rouges

Son corps est 
rouge et fin. 

Il a des pattes 
très poilues..
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VINTAGE
Regard dans le rétro

—
Exposition temporaire, du 25 janvier au 31 juillet 2017 
au Musée de la ville de Saint-Quentin-en-Yvelines à Montigny-le-Bretonneux.
Surface : 200 m2

—
Rôles dans le projet : Maîtrise d’œuvre. Scénographie. Graphisme et illustrations. 
Éclairage. Conception multimédia, conception des manips et des outils de médiation. 
Conception du catalogue.

—
Qu’est-ce qui fait qu’un habit, un meuble, un accessoire de décoration soient étiquetés «vintage», alors 
que d’autres sont perçus comme ringards ? Que dit de notre société ce retour à des valeurs du passé ?
Pour explorer et décrypter les différences entre vintage et rétro, entre objets authentiques, rééditions 
et copies, le musée proposait à travers cette exposition, un parcours à travers la mode, le mobilier 
puis les objets du quotidien, avec un petit détour par la photographie vintage.
Pour véhiculer la confrontation de l’unique et du multiple, du passé et du présent, la scénographie 
met en regard les icônes vintage et un symbole de la société de consommation et de la production de 
masse : la table IKEA « Lack ». Les possibilités offertes par le surcyclage et le hacking et par le sens que 
l’on peut lui donner sont exploitées en la modulant, en la détournant et en la transformant en module 
scénographique ultra-polyvalent. En s’appropriant cette petite table et en la mettant en relation avec 
des objets vintage, la scénographie apporte un questionnement sur nos modes de consommation.
Ce module scénographique existe en Blanc, Noir, Gris, Rouge et Jaune. Nous utilisons principale-
ment cette gamme de couleurs simples, franches et signalétiques. Le graphisme utilise les codes des 
vitrines de magasins, des magazines de mode et de décoration et des brochures commerciales, ainsi 
qu’une série de pictos déclinés dans le catalogue et les bornes multimédias. 
L’exposition est également animée par un éclairage interactif et la diffusion de son d’ambiance. 
Ainsi, les podiums de défilé de mode sont comme « mitraillé » par des flashs. De même, dans le 
dernier espace, les objets du quotidien prennent vie et les espaces de la cuisine, de la salle à manger 
et du salon semblent comme habiter.
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—
ROBE « WEEK-END »
Années 1960
Jean Patou (créateur)
Soie imprimée

Collection Musée de la ville – SQY / inv. DG.98.14

—
Les robes issues des collections prêt-à-porter de créateurs renommés sont 
particulièrement prisées des adeptes du vintage, car elles se prêtent à toutes 
les réutilisations, tout en étant d’une qualité et d’une fi nition irréprochables. 
Cette pièce de la maison Patou en est un parfait exemple : la ligne a été 
particulièrement travaillée, notamment en remontant la ceinture des hanches à 
la taille naturelle ; les coloris et les imprimés, quoique typiques de leur époque, 
sont encore au goût du jour, grâce à l’abstraction du motif et à la gamme de 
couleurs employée. En fonction des accessoires qui lui sont associés, cette 
robe peut aussi bien être portée au quotidien qu’en soirée.

—
FOULARD
Années 1970
Lanvin (éditeur)
Soie

Collection Musée de la ville – SQY
inv. DG.2001.226

—
Les foulards font partie de la gamme des 
accessoires privilégiés du vintage, car 
ils ont une bonne tenue dans le temps 
et sont faciles à assortir. Leur datation 
se fonde sur leur motif, en fonction 
des décors propres à chaque époque. 
Ce foulard Lanvin peut ainsi être daté 
des années 1970 grâce à ses motifs 
géométriques dans les tons marron, 
jaune, orange.
L’authenticité s’évalue quant à elle 
au regard du textile, de la qualité 
d’impression ou de la fi nition. Une 
contrefaçon aura ainsi un tissu plus 
fi n et plus brillant, des fi nitions faites 
à la machine plutôt qu’à la main, un 
dessin trop net et trop régulier, ainsi 
que de petites différences sur le 
logo et l’étiquette.

—
BLOUSON « PERFECTO »
1991
First (éditeur)
Cuir, métal, textile synthétique

Collection particulière

—
Le Perfecto est l’un des meilleurs exemples d’icône vintage. 
Ce blouson a été imaginé en 1928 par Irving Schott à la 
demande d’un vendeur de Harley Davidson, qui souhaitait un 
blouson résistant en cas de chute à moto. 
Perçu dans les années 1950 comme le vêtement des voyous 
et des marginaux, il fut immortalisé par Marlon Brando en 
1954 dans L’Équipée sauvage. Il est repris une première fois 
dans les années 1970 par le mouvement punk, puis remis au 
goût du jour par Pete Doherty et Kate Moss vingt ans plus 
tard : aujourd’hui, le prêt-à-porter et même la haute couture 
se le sont approprié. Par la grâce du vintage, un vêtement 
stigmatisé devient ainsi une pièce à la pointe de la tendance.

—
PAIRE DE CHAUSSURES 
POUR ENFANT
1997
Daniel Raufast, Jacques Chevallereau 
(créateurs), Kickers (éditeur)
Cuir, caoutchouc, corde

Collection Musée de la ville – SQY / inv. DG.2003.89

—
Le phénomène vintage n’épargne pas la 
mode enfant. Il s’agit en effet d’un secteur 
où la revente et l’utilisation d’habits de 
seconde main faisait déjà partie des 
habitudes. S’y ajoute désormais le goût 
des parents pour des objets qui les ont 
marqués, qu’ils souhaitent retrouver et 
transmettre. C’est le cas des bottines 
Kickers. Les lignes pour enfants, créées 
en 1977, rencontrent d’emblée un 
immense succès, grâce au confort et à 
l’originalité de la botte en nubuck avec 
ses œillets rivetés, son étiquette rouge 
et sa semelle différente à gauche et à 
droite. La réutilisation de chaussures déjà 
portées est également rendue possible 
par la qualité des matériaux.

—
VESTE EN FOURRURE
Années 1970-80
Christian Dior (créateur), 
Boutique Dior fourrure (diffuseur)
Fourrure de lapin, daim, tissu

Collection Musée de la ville – SQY / inv. DG.95.70

—
En raison des polémiques qu’elle suscite, 
la fourrure vintage se fait extrêmement 
discrète en boutique. Mais il existe toute 
une fi lière, dont les adeptes sont souvent, 
paradoxalement, des pourfendeurs de 
l’industrie contemporaine de la fourrure. 
Ils se positionnent néanmoins contre 
le gaspillage et pour la réutilisation 
des manteaux déjà portés, tout en 
revendiquant l’attrait des fourrures 
anciennes. D’aucuns les considèrent 
même comme les pièces vintage 
par excellence.
Dior ouvre son département fourrure dès 
1948, deux ans après la création de la 
maison. Mais ce n’est qu’en 1973 que 
naît la première collection de prêt-à-porter 
fourrure, dont est issue cette veste.

—
BLOUSON « PERFECTO »
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POUR ALLER  plus loin
La mode vintage ne s’arrête pas aux objets : elle a aussi pris sa place dans la culture immatérielle. 
Livres jeunesse, bandes dessinées, séries télévisées, jeux vidéo : petite liste non exhaustive – et de loin – 
pour se plonger dans l’ambiance des années 1960, 1970 et 1980.

SÉRIES TÉLÉVISÉES
La série télévisée Mad Men est la plus iconique de la vogue rétro. On trouve dans le même esprit Boardwalk 
Empire et That 70’s Show. Mais il existe également des séries vintage qui connaissent aujourd’hui une nouvelle 
vie, comme Happy Days, qui a été rediffusée plusieurs fois dont en version remasterisée à partir de 2007, 
Mac Gyver, revenue tout droit des années 1980-1990 en rediffusion en 2010 et avec une nouvelle version en 
2016, ou encore X-Files, qui outre ses fréquentes rediffusions a eu droit à une nouvelle saison début 2016.

LITTÉRATURE JEUNESSE
Les albums originaux de la série Martine se trouvent aisément sur les brocantes. Casterman réédite également des 
fac-similés ou propose des adaptations, avec des textes rendus plus « accessibles ». C’est le cas également des 
Le Club des cinq et plus généralement des classiques de la Bibliothèque Verte et Rose : la nostalgie des parents 
pour ces séries de leur jeunesse assure leur pérennité. Certains titres sont réédités, d’autres republiés dans une 
version modernisée et simplifi ée. Michka, le petit ourson de Marie Colmont est lui aussi réédité à l’identique par 
Flammarion. Il en existe aussi une adaptation, réalisée par Olivier Tallec. Enfi n, les albums pour enfants Ernest et 
Célestine ont connu un regain d’intérêt à la suite de la sortie du fi lm d’animation du même nom en 2012.

BANDE DESSINÉE
Le marché de la bande dessinée vintage a d’abord concerné les comics américains, dans leurs versions 
originales prisées des collectionneurs, mais aussi par des publications récentes, notamment chez Marvel, comme 
par exemple L’Intégrale Spider-Man, en plusieurs volumes. Picsou et Donald Duck ont aussi eu droit à leurs 
intégrales ces dernières années, chez Glénat. Quant à Mickey, ce sont des auteurs français comme Trondheim et 
Keramidas (Mickey’s Craziest Adventures) qui (se) jouent de l’esprit rétro en reprenant le personnage phare 
de Disney dans des péripéties soi-disant exhumées du passé. Régis Loisel reprend aussi ce personnage culte 
fi n 2016, dans Café Zombo. Le premier tome de la série consacré au petit héros franco-belge Benoît Brisefer, 
Les Taxis rouges, a été réédité à l’occasion de la sortie du fi lm en 2014. Plus généralement, tous les classiques 
de la BD franco-belge connaissent des reprises régulières. Les mangas ne sont pas en reste : le manga culte 
Ashita no Joe a par exemple été plusieurs fois réédité, notamment chez Glénat dans leur collection Vintage.

JEUX VIDEO / RÉTROGAMING
Le jeu emblématique Pacmania est lui-même dès 1987 une réédition de Pac-Man ; il est ressorti sous le nom 
de Pac-Man 256 en 2015. Les grands classiques des jeux vidéo connaissent tous aujourd’hui une nouvelle vie, 
y compris sur les plateformes mobiles : Mario Bros, Sonic, Crash Bandicoot, Street Fighter, Donkey Kong, 
Final Fantasy, Resident Evil, Heroes of Might and Magic… En novembre 2016, Nintendo a sorti pour les 
nostalgiques une mini-console NES, qui reprend l’allure de la NES des années 1980, avec sa fameuse manette, 
mais surtout avec trente titres à succès de l’époque des jeux vidéo 8 bits. L’interface propose même un fi ltre 
« téléviseur cathodique », qui ajoute des lignes et du fl ou à l’écran. Dans l’esprit rétro, citons aussi Minecraft 
(pour son style graphique), et le fi lm Pixels, sorti en 2015. 
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La maison 
AU RYTHME DU VINTAGE

À l’origine, le vintage ne concernait que le contenu de nos armoires. Depuis 
quelques années, c’est aux armoires elles-mêmes qu’il s’intéresse, et plus 
largement à l’ensemble du mobilier dit « design », des années 1950 aux 
années 1980. 

Les meubles vintage se sont d’abord installés dans les pièces de réception. 
Le marché s’est en effet construit autour de créations signées par de grands 
designers – Eames, Panton, Saarinen – et déjà conçues à l’origine pour 

meubler les pièces à vivre. Il gagne désormais les cuisines et les chambres à coucher, 
grâce au détournement de certains meubles, principalement les chaises. Comme pour le 
vêtement, l’ameublement vintage repose sur un mélange des époques et sur un décalage 
volontaire et assumé. Il s’agit de se créer un style, fondé sur des coups de cœur, des préfé-
rences et des références toutes personnelles – même si la diffusion de la mode vintage 
tend à lisser cet effort de distinction. Elle se construit en effet majoritairement autour d’un 
petit nombre de pièces phares, que l’on retrouve de plus en plus fréquemment dans les 
intérieurs. C’est là le paradoxe de cette tendance : à mesure qu’elle prend de l’ampleur, elle 
efface ce qui constituait son sens premier.

Bien évidemment, les prix ont suivi l’augmentation de la demande : le mobilier des designers 
les plus célèbres s’arrache à prix d’or et les copies – avouées ou non – foisonnent. Dans ce 
domaine aussi, deux maîtres mots pour différencier le vintage du rétro : l’authenticité et le 
caractère iconique du meuble. Mais il est parfois diffi cile d’être assuré que l’on se trouve bien 
face à une édition originale : la qualité des matériaux, des fi nitions, les modes d’assemblage 
peuvent constituer de bons indices. Par ailleurs, en France, les marchands professionnels 
sont tenus d’expertiser et d’authentifi er les meubles anciens qu’ils revendent. Néanmoins, 
ces pièces rares sont devenues fi nancièrement inaccessibles dans les ventes aux enchères 
ou sur les salons. C’est ainsi principalement par les pièces d’inspiration rétro ou par des 
rééditions que ce type de design peut tout de même prendre place dans nos intérieurs.

—
PORTEMANTEAU 
« NOTES DE MUSIQUE »
Vers 1955
Roger Féraud (designer)
Métal, bois

Collection Musée de la ville – SQY
inv. DG.2015.234

—
Pour ce portemanteau, Roger Féraud 
a puisé son inspiration dans les 
maquettes scientifi ques de structures 
moléculaires, alors en vogue : on 
en reconnaît les tiges, les pointes 
et les boules de couleurs vives. 
Il se situe également dans la droite 
ligne du mobilier imaginé par 
Charlotte Perriand et Le Corbusier, 
dont on retrouve les lignes droites 
et brisées, ainsi que les matières et 
coloris de prédilection : bois et acier, 
gamme limitée de couleurs franches. 
À la même époque, aux États-Unis, 
Charles et Ray Eames conçoivent le 
portemanteau mural « Hang-It-All », 
exactement dans le même esprit, 
fait de fi ls d’acier et de boules 
colorées. Ce style est aujourd’hui 
très recherché pour ses lignes 
épurées et sa modernité.
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Vintage, DU PASSÉ 
DANS LE PRÉSENT
Tout était-il mieux avant ? Récupération d’objets anciens, brocante, chine, réédition : 
partout, le passé fait irruption dans notre présent, sous un qualifi catif aux allures anglo-
saxonnes et aux contours fl ous que l’on croise à tout propos : « vintage ». 
Être à la pointe de la mode aujourd’hui, c’est paradoxalement être « vintage » ; des objets 
anciens, un temps méprisés, sont désormais valorisés, car ils correspondent de nouveau 
au goût du jour : c’est ainsi notre regard actuel, pétri de valeurs construites – ce qui est 
beau, ce qui est digne d’être de nouveau porté – qui les rend « vintage ». La frontière 
avec le ringard est donc parfois assez fi ne. Si le mot est récent, l’idée n’est toutefois 
pas complètement nouvelle : récupérer et remployer ont toujours fait partie des habitudes. 
Mais pourquoi ce phénomène prend-il tant d’ampleur ces dernières années ? Que dit-il de 
nous et de nos modes de vie d’aujourd’hui ?

Avant tout, qu’est-ce au juste que le vintage ? Étymologiquement, le mot est issu du français 
« vendange ». La langue anglaise l’emprunte et le transforme en « vintage » dès le XVe siècle ; 
le sens s’affi ne peu à peu pour désigner spécifi quement à partir du XVIIIe siècle un vin millé-
simé de référence – il a toujours cette signifi cation en anglais aujourd’hui. Il est repris en 
français avec ce même sens à la fi n des années 1960, puis est emprunté peu après par les 
milieux de la mode et de la couture pour désigner des vêtements de créateurs prestigieux, 
conçus et portés entre les années 1950 et les années 1980-1990 et que certains initiés 
commencent à faire revivre. En 2007-2008, le terme apparaît dans les magazines consa-
crés à la brocante, au mobilier et à la décoration. Il s’est depuis étendu à tous les domaines 
de la vie quotidienne : l’inspiration « d’antan » est partout et tout objet à l’allure un tant soit 
peu rétro est indistinctement qualifi é de vintage, qu’il soit original ou neuf.
Et justement : « vintage », « rétro », « à l’ancienne », « réédité »… Une jungle de qualifi catifs 
entretient la confusion entre des objets authentiques et des pièces neuves dont les traits 
s’inspirent du passé. D’où la méfi ance naissante du consommateur à l’égard de termes de 
plus en plus galvaudés, bien aidés en cela par le marketing, qui s’est emparé sans tarder 
de la tendance.
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Vintage
REGARD DANS
LE RÉTRO

MUSÉE DE LA VILLE 
DE SAINT-QUENTIN-EN-YVELINES

Tout était-il mieux avant ? Récupération d’objets anciens, brocante, chine, réédition : partout, le passé fait irruption dans notre présent, sous un qualifi catif aux allures anglo-saxonnes et aux contours fl ous que l’on croise à tout propos : « vintage ». 
Être à la pointe de la mode aujourd’hui, c’est paradoxalement être « vintage ». Si  le mot est récent, l’idée n’est toutefois pas complètement nouvelle : récupérer et remployer ont toujours fait partie des habitudes. Mais pourquoi ce phénomène prend-il tant d’ampleur ces dernières années ? Que dit-il de nous et de nos modes de vie d’aujourd’hui ?

À travers ses collections Design et Modes de vie, le Musée de la ville vous invite à décrypter cette tendance.

Vintage
REGARD DANS
LE RÉTRO
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MUSÉE EUGÈNE FARCOT
—
Exposition permanente des collections du Musée Eugène Farcot de Sainville,  
inauguration le 14 octobre 2016.
Surface : 80 m2

—
Rôles dans le projet : Scénographie. Graphisme. Éclairage. Conception de l’affiche et des 
documents de communication. 

—
De la première date inaugurale du « petit musée intime » voulu  par  Eugène Farcot (1903) à 
aujourd’hui, plus d’un siècle s’est écoulé. La municipalité de Sainville, fidèle à la mémoire du « bien-
faiteur de la commune », a souhaité réhabiliter le bâtiment qui lui avait été légué mais aussi réveiller 
le musée qui lui avait été confié. 
Il a donc fallu repenser un récit, celui de la vie d’Eugène Farcot et de ses passions, en quatre 
séquences : L’enfant de Sainville, L’horloger ingénieux, Le voyageur érudit, L’aérostier patriote. 
Cette « accumulation primitive », cette envie de faire collection dit le goût d’Eugène Farcot pour 
l’hétéroclite et l’inédit, à l’origine souvent des cabinets de curiosités, eux-mêmes ancêtres des musées 
et des muséums. Ce goût dit un homme érudit que tout passionne : les techniques (l’horlogerie, 
l’aéronautique…), l’histoire ancienne (antiquités grecques et romaines, égyptiennes…), les arts 
(peintures et sculptures…).
Il a fallu dépoussiérer, inventorier les collections, redonner allure et aplomb au mobilier, réorganiser 
l’espace et le mettre en valeur… 
Le pari de réveiller le bel endormi (le musée) et le presque oublié (Eugène Farcot) est en passe d’être 
gagné. 
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RONALD CURCHOD
—
Exposition monographique d’affiches, du 11 décembre 2015 au 28 août 2016 
à l’Ar[T]senal à Dreux.
Surface : 500 m2

—
Scénographie. Graphisme. Éclairage.

—
L’Ar[T]senal, Centre d’Art Contemporain à Dreux, présente une nouvelle exposition consacrée à 
l’artiste et affichiste Ronald Curchod. Cette exposition invite le visiteur à découvrir un peu plus 
de deux cents affiches et originaux, dessinés et peints entre 1985 et 2015 démontrant la variété 
des techniques employées, et témoignant d’un imaginaire très personnel. Vernissage de l’exposi-
tion jeudi 10 décembre à 18h, en présence de l’artiste. Depuis 30 ans, l’artiste et affichiste Ronald 
Curchod collabore avec les milieux culturels et institutionnels pour lesquels il développe un travail 
de « fabricant d’images ». Mixant les méthodes traditionnelles et les techniques les plus modernes, 
ses images inspirées et énigmatiques suscitent, souvent et en même temps, émotion et étonnement. 
En parallèle, Ronald Curchod réalise des images hors commande. Il se dénomme, lui-même, « 
peintre d’images ». Des images demandées ou inventées, avec une idée en tête, un rêve dessiné ; à 
base d’huile, de gouache, de tempera ou de matière argentique. Des images qui s’influencent et se 
répondent sans hiérarchie, les genres même semblant se mélanger. Né en 1954 en Suisse, Ronald 
Curchod vit et travaille à Toulouse. Ses affiches ont été sélectionnées dans de grandes manifestations 
internationales et ont reçu de nombreux prix (en Chine, au Japon, au Mexique...). Cette exposition 
devrait aider à découvrir un travail original, un univers graphique et poétique qui n’a guère d’équi-
valent dans le monde de l’affiche. Le parcours de l’exposition est organisé selon 6 séquences : le geai, 
les forêts, les rivières, les champignons, les maisons et le théâtre, toutes abordées et présentées dans 
une scénographie neuve et originale.
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CHARLES DENNER
—
Exposition temporaire, du 14 octobre 2015 au 31 janvier 2016,  
à l’Hôtel Montulé et dans la ville de Dreux.
Surface : 100 m2 débordant dans toute la ville

—
Scénographie. Graphisme. Éclairage.  
Conception de l’affiche et des documents de communication. 

—
Le plaisir d’une énigme est dans la quête, dans la recherche beaucoup plus que dans la solution. 
Cette exposition propose à chaque visiteur de réinventer, de redessiner la figure de l’acteur disparu, 
de se rapprocher pudiquement de cet homme unique et en même temps différent et pareil à tous 
les autres. 
La partie la plus importante du projet se situe au rez-de-chaussée de l’Hôtel Montulé. On y découvre 
dès le jardin des affiches de films en une haie d’honneur, puis dans les salles cette passionnante vie. 
En coulisse, vous trouverez: tableaux, dessins de ses proches, documents rares prêtés par la Ciné-
mathèque française, Les Films 13 (Lelouch), la Bibliothèque nationale de France, mais aussi par ses 
deux enfants, Ethel et Charlet. 
Le spectateur pénètre sur le plateau de tournage et s’imprègne totalement du jeu de l’acteur : sa 
biographie, mêlant vie privée, anecdotes, théâtre et cinéma, défile de façon synchronisée sur un mur 
et deux réflecteurs. « Ça ne se voyait pas forcément à l’écran mais c’était un garçon très drôle, très 
déconnant, mais aussi avec une profonde tristesse dans le fond. Un vrai clown, au sens noble du 
terme. » (Claude Chabrol). Ce lien privilégié, ainsi créé, invite également à faire découvrir Charles 
Denner à une nouvelle génération pour laquelle, il demeure encore largement méconnu.
Denner dans la ville : les Drouais sont sur la piste de Charles Denner. Sur des façades, vitrines, 
ponts, cabines téléphoniques, la silhouette des personnages de l’acteur apparaîtra dans la ville.
Ce parcours, illustré et accompagné de citations, nous entraîne jusqu’au Ciné Centre, en passant 
par le foyer du Théâtre où une loge reproduira l’espace intime de l’acteur. »
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HALLE DE LA GARE 
D’ÉPERNON
—
Espace d’informations touristiques pour la Communauté Communes du Val Drouette,  
18 mai 2015.
Surface : 50 m2

—
Scénographie. Graphisme. 

—
La Communauté de communes du Val Drouette a restauré une halle de marchandises sur les quais 
de la gare d’Épernon. Elle souhaite aménager une banquette (sorte d’estrade en béton d’un mètre de 
haut), située au sein de cet espace rénové, pour promouvoir l’histoire, l’architecture, le patrimoine, 
l’industrie, le tourisme et la culture de son territoire.
Le principe scénographique consiste en une mise en espace de panneaux métalliques pliés et 
imprimés. Leurs formes et leurs couleurs nous ont été directement inspirées par un élément incon-
tournable du territoire et fortement lié à l’utilisation historique de la halle : les carrières de grès. 
Les profils des panneaux rappellent les « fronts de coupe », les différences de niveau les « banquettes 
des carrières » et les couleurs les « nuances de grès ». Les matières (métal, peinture, béton), les codes 
couleur ainsi que les typographies font référence au passé industriel de la halle. 
Les différents panneaux permettent de découper le propos en thématiques. Vus depuis les quais ou 
l’intérieur de la halle, ils se télescopent pour permettre un dialogue entre-eux. Ils sont complétés 
par des informations peintes sur le sol de la banquette qui viennent donner quelques éléments de 
vocabulaire et de compréhension supplémentaires.
La banquette est aussi accessible via un escalier traversant la façade de la halle. En guise d’introduc-
tion, deux séquences encadrent le passage vers la banquette et servent d’appel visuel depuis la gare 
d’Épernon.
Une lisse de métal est installée en haut des escaliers pour permettre d’avoir une vue sur l’espace 
intérieur formé par les panneaux pliés. Nous y avons placé une sorte de « table d’orientation », un 
point de vue d’où l’on observe le verso des panneaux. Leur agencement crée un paysage formant 
une cartographie poétique, faite d’hommes et de femmes, de lieux et de mots qui délimite une carte 
« réelle » du territoire peinte à même le sol.
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LES CARTES ET LE TERRITOIRE
L’invention de l’Eure-et-Loir

—
Exposition aux Archives départementales d’Eure-et-Loir à Chartres
du 20 septembre 2014 au 27 mars 2015
Surface : 300 m2 débordant dans toute la ville

—
Scénographie. Graphisme. Éclairage. Conception des manips et des outils de médiation. 
Conception de l’affiche et des documents de communication. 

—
L’exposition présente un ensemble de cartes du territoire d’Eure-et-Loir, du XVIe siècle à nos jours. 
Des cartes précieuses et rares dessinées sous l’Ancien Régime jusqu’au « tout cartographiable actuel », 
la carte définit notre connaissance d’un territoire et oriente notre regard. 
Chaque carte se lit, se comprend avec son contexte de production, sa fonction. L’ensemble de ces 
cartes montre la multiplicité d’images, d’interprétations et de perceptions de ce territoire. 
Qu’elles figurent les éléments naturels, les limites administratives ou électorales, les infrastructures, 
les équipements et les services ou les informations démographiques et économiques… les cartes 
participent d’un long processus qu’est la construction voire même l’invention du territoire.
Le choix d’un parcours chrono-thématique permet à la fois d’appréhender et de comprendre les 
enjeux et les préoccupations liés à chaque époque mais aussi d’observer l’évolution des représenta-
tions liées à la fois au contexte de production mais également aux outils technologiques disponibles.  
Dès l’extérieur, les visiteurs sont accueillis par un gigantesque globe terrestre. L’aspect monumental 
de cet élément introductif opère un glissement d’échelle et prépare les visiteurs à découvrir un 
espace composé de cartes géantes.
Le parti-pris scénographique de l’exposition est de considérer l’espace tout entier (sol et mur) 
comme une page blanche. Dans cet espace co-habitent trois parcours différents.
D’abord le parcours chrono-thématique répartit en cinq parties : les plans manuscrits (représenter 
l’espace), les plans imprimés (cartographier la France), les cartes militaires (maîtriser le terrain), les 
cartes thématiques (comprendre le territoire) et enfin une carte blanche sur laquelle les visiteurs 
peuvent dessiner (inventer l’Eure-et-Loir).
Chaque partie prend la forme d’une grande feuille, qui part du sol et remonte le long des murs. Les 
plis et replis de ces cartes « géantes » forment cinq espaces où les textes et le graphisme de l’exposi-
tion sont directement imprimés sur les supports. Les cartes et les plans exposés sont incrustés dans 
ces feuilles démesurées comme faisant partie intégrante de leur surface. 
Pour chaque partie, un mobilier spécifique est conçu pour présenter d’autres cartes et objets. 
Certains coins de cartes se soulèvent pour découvrir un second parcours qui se déploie au sol. Ce 
dernier présente les questionnements et les parti-pris qui président à l’élaboration d’une carte et 
expriment l’usage qui peut en être fait : le dessous des cartes. 
Le dernier parcours prend la forme d’un « nuage » de citations flottant sur les murs entre les cartes. 
Ces pensées qui se rencontrent, se frottent et parfois même se contredisent pour tenter de définir 
ce qu’est une carte.
L’exposition s’achève dans une petite salle adjacente. Il s’agit là d’un espace interactif et ludique 
mêlant la manipulation et les contenus multimédia. Ici les visiteurs peuvent comprendre les sciences 
qui gravitent autour de la cartographie : cosmographie, astronomie, géodésie, topographie, topo-
nymie… Quatre points sont approfondis : d’où viennent les noms des villes ? Pourquoi le mètre 
a-t-il été créé ? Comment se repéraient les marins au milieu de l’océan ? Où habitons-nous ?
La conception graphique des outils de communication et le graphisme de l’exposition ont nécessité 
un travail d’illustration, de réinterprétation et d’adaptation des codes de la carte, pour créer les 5 
« plaques thématiques » et exploiter les espaces entre ces plaques de façon à aménager les 3 chemins 
de visite. Les pictogrammes, les trames, les couleurs, les jeux typographiques et les divers signes 
empruntés à la cartographie rappellent au visiteur que la carte est à la fois une image et un discours, 
une représentation et une idée. Le journal de l’exposition est un poster recto-verso imprimé d’une 
carte du département (format 70 x 100 cm), exceptionnellement tirée à partir de la plaque de cuivre 
de 1884 exposée dans la grande salle.
Le travail graphique a été rendu particulier par le type de scéno/graphie que nous avions choisi. 
Le support d’impression est le même que le support scénographique (les grandes plaques pliées et 
imprimées figurants de grandes cartes étalées dans l’espace) cela nous a obligé à penser en même 
temps les plans et le graphisme, et nous a forcé, compte tenus des techniques d’impression et des 
délais de fabrication, à tout caler intégralement bien en amont du montage… sans filet et sans 
erreur possible.
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JEAN-PIERRE SCHNEIDER
L’invention de l’Eure-et-Loir

—
Exposition monographique de peintures, du 25 octobre 2014 au 31 mars 2015  
à l’Ar[t]senal de Dreux.
Surface : 500 m2

—
Scénographie. Graphisme. Éclairage.  

—
Jean-Pierre Schneider travaille par séries, des toiles de grand format le plus souvent. La peinture, 
matiérée et mate, laisse apparaître les strates de son exécution et le geste de l’artiste. 
Chaque série se décline autour d’un thème, d’une citation, d’une référence littéraire qui constitue, 
avec la date, un second motif sur la surface de la toile. Pour cette exposition, chaque salle présente 
une série. Le titre de la série ainsi qu’un texte explicatif font office de cartel pour l’ensemble des 
toiles. À ces informations écrites s’ajoute une tablette murale présentant une sélection de dessins 
préparatoires.
Dans l’exposition, toutes les toiles sont présentées avec une inclinaison de 5°, posées sur un mobi-
lier évoquant le chevalet de l’artiste. Le choix de ce système permet aux visiteurs de percevoir les 
oeuvres telles que l’artiste les appréhende dans son atelier. Selon la dimension des toiles, le mobilier 
se décline en tablettes murales ou en grands chevalets posés au sol, laissant dépasser les toiles du 
support sur la droite. Les « chevalets-tablettes » prennent la couleur du support sur lequel ils sont 
fixés pour se faire les plus discrets possible et ne pas gêner la lecture des oeuvres, tout en permettant 
de faire figurer, sur les tranches, la date, seule information différant d’une toile à une autre dans 
une même série. Les tablettes murales sont fixées à des hauteur différentes de telle sorte que le haut 
de chaque toile soit aligné. La hauteur d’accrochage est légèrement plus basse qu’à l’habitude pour 
prendre en compte l’inclinaison des toiles. Les oeuvres sont simplement posées dans une rainure 
faite dans chaque support et appuyées contre le mur avant d’être sécurisées. Le centre des pièces 
est occupé par des chevalets portant les plus grandes toiles, tantôt les uns devant les autres pour 
découvrir les toiles au fur et à mesure de la visite, tantôt en quinconce pour permettre aux visiteurs 
d’embrasser une série entière d’un seul regard.
Le principe d’accrochage choisi est celui de la présentation d’atelier. Les grandes toiles sont posées 
contre les murs, les petites selon un alignement à « hauteur de travail ». Les murs de l’atelier de 
l’artiste sont couverts de post-its et de coupures de journaux, j’ai pris le parti de regrouper toutes ces 
« notes d’atelier » au dos des toiles centrales, elles sont rangées en relation avec le thème de la série, 
mais aussi, de la même façon qu’ont été disposées les oeuvres, pour qu’elles fassent sens en se téles-
copant les unes aux autres… Les titres des séries reprennent la graphie caractéristique de l’artiste et 
les légendes des oeuvres son code alphanumérique.
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LE ROMAN D’UN MONDE
30 ans d’acquisitions et de donations

—
Exposition au Compa à Chartres du 13 septembre 2013 au 29 juin 2014
Surface : 1 500 m2 débordant dans toute la ville

—
Scénographie. Graphisme. Éclairage. Conception des manips et des outils de médiation.  
Conception de l’affiche et des documents de communication. 

—
La scénographie de l’exposition est construite autour d’une accumulation de caisses en bois. Petites 
ou gigantesques (capables d’accueillir des tracteurs de plus de 4m de haut sur 5m de long), posées, 
superposées ou suspendues, elles semblent tout juste sorties des réserves du Compa ou sur le point 
d’y retourner. Il s’agit d’un clin d’oeil au projet de renouvellement complet de l’exposition perma-
nente du musée, prévu pour 2016 (Le Compa 2), qui nécessitera la mise en caisses de certains objets 
pour en dévoiler d’autres et autrement. Dans l’exposition, la caisse est donc convoquée comme 
vecteur : vecteur d’un déplacement mais aussi d’un rangement, d’un propos…
Depuis l’extérieur du musée, comme présentée en vitrine, le visiteur découvre d’abord la collection 
emblématique du Compa, les tracteurs. Ce sont également ces machines et outils agricoles qui 
accueillent le visiteur au début de l’exposition, lui masquant la suite et lui renvoyant l’image originel 
du musée depuis 1990. Or les collections du Compa se sont développées et diversifiées en 30 ans 
d’acquisitions et de donations.
Pour découvrir le reste des collections, plus rarement présentées, les visiteurs doivent dépasser, au 
sens propre comme au sens figuré, ces collections techniques. Se dévoilent alors les objets du quoti-
dien, les affiches, les photographies, les sculptures…
La trame orthogonale de l’agencement des caisses rompt avec l’architecture en demi cercle du bâti-
ment. Elle forme un parcours labyrinthique dans un espace qui, depuis l’ouverture du musée, était 
un grand espace ouvert présentant les machines. Différents niveaux d’informations accompagnent 
ces objets. D’abord les étiquettes accrochées aux objets eux-mêmes, sorte de carte d’identité de 
l’objet avec son numéro d’inventaire. Mais là encore la caisse est vecteur de contenu puisqu’elle 
porte également des textes plus généralistes à l’intérieur ou encore des témoignages glissés dans 
des liasses collées sur les caisses. Pour chaque séquence de l’exposition, un texte introductif coloré 
est collé sur une caisse vide. Déclinée à l’intérieur de chaque caisse, les couleurs permettent aux 
visiteurs de se repérer dans l’exposition. Les objets, se retrouvant tous à l’abri de leur conditionne-
ment, sont mis en valeur par l’ajout d’un dispositif d’éclairage par caisse. Pour les tracteurs et autres 
machines agricoles (peu fragile), l’éclairage est assuré par des tubes fluorescents. Pour les caisses de 
plus petites tailles, contenant souvent des expôts beaucoup plus sensibles à la lumière, j’ai favorisé 
les rubans à led qui ne dégage aucun rayonnement UV. Ce contraste lumineux entre l’intérieur et 
l’extérieur des caisses a pour effet de mettre en valeur les objets tout en donnant l’impression d’être 
les dédales d’une réserve assez sombre. Nous avons travaillé sur plusieurs niveaux de lecture utili-
sant les matériaux et les codes graphiques du stockage et du transport d’œuvres : des caisses sous 
différentes formes, des étiquettes/fiches d’inventaire, des styckers, des marquages et typographies en 
pochoir appuyés par une silhouette récurrente en double cube et par un code couleur évoquant les 
peintures des tracteurs, éléments emblématiques des collections du musée.
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CHEMIN FAISANT… 
200 photographies de Marc Garanger

—
Exposition à l’Ar[t]senal de Dreux du 23 février 2013 au 14 avril 2013 
Surface : 500 m2 

—
Scénographie. Graphisme. Éclairage. Conception multimédia, conception des manips et des outils 
de médiation. 

—
Durant un rendez-vous chez Marc Garanger, nous avons pu visiter la photothèque dans laquelle 
sont entreposés tous les négatifs du photographe : de longs rayonnages oranges sur lesquels sont 
alignés un grand nombre de boîtes à archives classées alphabétiquement par lieux de prises de vues.
Dans un espace de travail adjacent, Marc Garanger numérise patiemment les 2 millions de photo-
graphies prises tout au long de sa carrière.
Pour cette rétrospective, nous avons donc proposé au photographe d’opérer une sélection « arbitraire » 
de 200 photographies représentatives de son travail, de ses voyages et de sa carrière. L’ensemble de 
ces photographies est trié en suivant l’ordre alphanumérique des noms de fichiers, composé pour la 
plupart des trois premières lettres du lieu de prises de vues suivies du numéro de la photo.
Les 200 photographies forment alors une sorte d’abécédaire.
L’exposition de 500m2 est introduite, dans l’espace central de l’Ar[t]senal, par une suspension de 20 
photographies semblant partir de l’entrée et s’envoler jusqu’au niveau de la mezzanine du premier 
étage. Chaque photographie est un portrait, une rencontre, choisie pour représenter une lettre de 
l’alphabet de ce classement. Par projection sur les murs, un bloc de texte orange reprend la lettre 
représentée et la liste des lieux traversés par le photographe (A comme Afrique, Algérie, Azerbaïdjan, 
etc.). L’ensemble des 200 photographies tirées sur papier photo est réparti équitablement dans deux 
salles symétriques de part et d’autre de l’espace central. Sur les murs de chaque salle, l’accrochage 
présente les images sur deux lignes en suivant l’ordre alphanumérique des noms de fichiers. Ces 
derniers sont inscrits directement sur le mur sous chaque photo.
Au centre, une longue table linéaire entourée de tabourets permet aux visiteurs de prendre place et 
de découvrir à quoi correspondent les trois premières lettres de chaque nom de fichier, constituant 
une nomenclature. Cette dernière est imprimée directement sur le mobilier.
Les visiteurs peuvent aussi retrouver les légendes de chaque photographie compilées dans un catalogue 
d’exposition incrusté dans les tables. Au centre de chaque table se trouve un photocopieur en libre 
service, qui permet à chacun de reproduire l’image de son choix ainsi que l’histoire qui lui est associée.
Pour l’éclairage des photographies, l’Ar(t)senal bénéficie d’un système d’appliques diffusant une 
lumière plutôt froide, doublé de spots halogènes orientables. Les spots sont dirigés sur les photogra-
phies et les appliques diffusantes canalisées vers les murs par l’ajout de caches. Le but de ces caches 
est de calmer l’intensité lumineuse en direction des tables de légendes (au centre de la pièce) pour 
accentuer l’effet produit par une pluie d’ampoules tombant au-dessus des tables.
À l’étage, une salle propose une sélection d’affiches publicitaires pour lesquelles Marc Garanger a réalisé 
les photographies (campagnes politiques,produits liés à la photographie, affiches de théâtre, etc.)
Enfin, sur la mezzanine, un espace de documentation propose au visiteur une sélection de livres 
parmi les ouvrages de référence du photographie, ainsi que deux films qu’il a réalisés, une interview 
et l’accès au site internet comportant 2 millions de photographies. Cet espace de consultation utilise 
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exclusivement des étagères métalliques oranges comme celles aperçues chez le photographe, mais agencées tantôt 
debout pour accueillir des livres, sur la tranche pour en faire un meuble TV et un bureau, ou encore couchées et 
couvertes d’un plateau de bois pour pouvoir s’asseoir.
Nous avons décidé de présenter les photographies sans légendes, seulement avec une série de lettres et de chiffres : le 
code alphanumérique de classement du photographe. La visite se fait autour d’un catalogue qui, associé à un système 
de nomenclature imprimé sur les grandes tables, permet de retrouver la légende correspondant à la photographie. 
Une paire de photocopieur complètent le dispositif et permettent au visiteur de partir avec l’image et sa légende.
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IMAGES // PAYSAGES
Histoires des représentations du territoire

—
Exposition au Compa à Chartres du 13 avril 2012 au 01 septembre 2013  
Surface : 600 m2

—
Commissariat. Scénographie. Graphisme. Conception multimédia, conception des manips et 
des outils de médiation. Conception de l’affiche et des documents de communication.  
Conception du catalogue.

—
Cette exposition résulte du travail conjoint de deux co-commissaires d’exposition (Marion Ménard, 
responsable des expositions au Compa et Nicolas Francho), de deux architectes (ALCMEA) et d’un 
graphiste (Stéphane Rébillon).
Pendant la phase d’élaboration de l’exposition, je suis chargé du suivi de l’ensemble du projet et 
de faire le lien entre les différents intervenants du projet (scénographes, graphiste, entreprises de 
fabrication, équipe de montage).
L’exposition se propose d’aborder la notion de paysage en photographie en proposant aux visiteurs 
de découvrir 6 façons d’appréhender ce paysage : le paysage inventé, le paysage décrypté, le paysage 
regardé, le paysage rêvé, le paysage habité, le paysage à photographier.
Le principe constructif, proposé par les architectes, repose sur une ossature bois visible, habillée 
différemment selon les 6 thématiques (medium blanc, polycarbonate rétro-éclairé, grillage, etc.). 
Chacune des 6 salles a une forme polygonale évoquant le diaphragme de l’appareil photographique. 
Outre la gestion et le suivi du projet, j’ai travaillé sur la scénographie de deux de ces espaces.
D’abord le paysage rêvé, dispositif qui consiste en un dispositif dédié au travail de Jacqueline Salmon 
(artiste photographe). Cet espace se compose de trois « chambres » immersives distribuées par un 
couloir semi-circulaire. Chacune reçoit une triple vidéo projection. L’artiste a développé son travail 
de commande en fonction de ce dispositif, en concevant des triptyques de 6m de large par 1,5m 
de haut. Les images fixes s’enchaînent, accompagnées d’une bande son. Chaque salle est un voyage 
onirique dans les paysages d’Eure-et-Loir.
J’ai également conçu un espace de 150m2 – ainsi que les manipulations y afférent – dédié à la 
découverte de la technique photographique (sur la mezzanine). Cet espace place le visiteur dans 
la peau d’un photographe et est entièrement interactif et ludique. Pour cela, j’ai articulé l’espace 
autour d’une pièce polygonale (le laboratoire). À l’extérieur de cette salle se déploie tout ce qui est 
relatif à la prise de vue et à ses prérequis : un sténopé géant pour appréhender les principes de base 
de l’appareil photographique, des simulateurs de prises de vues et deux tables de manipulation sur 
la composition/cadrage et le couple ouverture/vitesse. Enfin, un paysage panoramique couvre le 
pourtour du laboratoire avec des éléments de décors mobiles pour s’exercer à la prise de vue.
Dans le « laboratoire » (plongé dans une semi obscurité), nous abordons la post-production par 
trois tables de manipulations (recadrage, choix des images sur planche contact et légende) et deux 
reportages sur le tirage argentique et numérique.
Étant initialement médiateur arts plastiques au Compa, la prise en compte des publics, et notam-
ment des enfants, comme acteurs d’une partie de l’exposition, était très importante.
En ce qui concerne l’éclairage, j’ai favorisé au maximum la lumière naturel, renforcée par des tubes 
fluorescents lumière du jour. Dans l’espace le plus sombre, la lumière des tubes fluorescents a été 
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réchauffée par l’ajout de cadreurs halogènes.
Pour ce projet j’ai réalisé à la fois la conception graphique des outils de communication et le graphisme de 
l’exposition, en contact avec les architectes (ALCMEA) et l’équipe du musée.
Le principe graphique de l’affiche, que l’on retrouve dans l’accrochage, est basé sur fabrication de paysages par 
télescopage, accumulation, inversion d’images ou collages panoramiques.  La typographie signalétique, le blur 
de Neville Brody intégré en positif ou en négatif, rappelle les différences d’expositions du tirage photographique. 
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